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     Seguramente, muchos de vosotros ya estáis disfrutando de unas merecidas 
vacaciones. Un tiempo de descanso en el que desconectar y abrir nuestra mente a 
otras inquietudes y aficiones que a pesar de todo, no os harán olvidar vuestra pasión 
por el arte, ni el trabajo duro que a diario desempeñáis en favor de la cultura de 
España. 
     La luz del verano, las nuevas emociones y sensaciones que nos proporciona son 
claves para el trabajo que a partir de septiembre afrontaremos. Por eso hay que seguir 
luchando, pese al calor, y continuar haciendo arte. 
     Os recuerdo que el 92 Salón de Otoño cierra su inscripción de obras el 8 de 
septiembre, solo cuatro días después, cerramos la convocatoria del Certamen de 
Pequeño Formato y a finales de septiembre también, la del Salón de Primavera de 
Valdepeñas, retrasada por las obras que su Ayuntamiento ha realizado en el Museo. 
     Os hemos venido informando de todas ellas desde hace meses, precisamente para 
que pudierais ir preparando los trabajos, y teniendo en cuenta que las fechas de 
exposición no dependen de nosotros, pero sí me gustaría pediros vuestra confianza y 
sobre todo, vuestra participación, sin la cual, todo lo que hacemos no tendría sentido. 
    Esta Gaceta de Bellas Artes de Agosto-Septiembre, viene a ser algo más relajada por 
las fechas estivales, pero encontraréis en ella importante información para planificar 
vuestro futuro, que espero y deseo siga unido a esta casa común, como sabéis que me 
gusta llamar a la AEPE. 
     El impresionante trabajo al que nos tiene acostumbrados nuestra Secretaria 
General y Secretaria Perpetua en cada nuevo número de la Gaceta, es de una calidad 
increíble y siempre motivador, que nos recuerda quiénes fueron nuestros 
predecesores y el motivo de nuestro orgullo al formar parte de esta historia común del 
arte de España. 
     Disfrutar, aprovechar, descansar, reír, soñarΧ todo tiene cabida en estas vacaciones 
que os deseo muy felices para todos. 
 
Llevamos 115 años haciendo arte  
115 años de pasión por el arte  
115 años haciendo cultura en España 
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Maruja Bardasano Rubio 
BARDASANO RUBIO, Maruja                   P.G <1961          4.abr.1935                       MADRID 

     María Francisca Bardasano Rubio, 
conocida como Maruja Bardasano, nació 
en Madrid el 4 de abril de 1935 en el 
seno de una familia de artistas. 
     Hija de los también socios de la AEPE, 
José Bardasano Baos (pintor y cartelista 
conocido en el panorama anterior a la 
guerra civil) y Juana Francisca Rubio 
(dibujante, ilustradora y pintora), artistas 
muy comprometidos con la Segunda 
República Española. 
     Un año después, la familia emprendió 
el camino del exilio hasta llegar a 
México. Allí comenzó una nueva etapa  
de 

de casi veinte años, durante la cual la 
artista se formó tanto en pintura como 
en danza clásica para convertirse en una 
de las jóvenes españolas refugiadas en 
México más brillantes y polifacéticas. 
     Su padre combinó la práctica pictórica 
con su faceta docente, al abrir una 
frecuentada escuela de arte en su propia 
casa, en donde Maruja aprendió a 
dibujar y a pintar simplemente estando 
en su casa y observando a sus padres. No 
obstante, muy pronto descubrió otra de 
sus grandes pasiones, la danza. 
     Compaginó sus lecciones artísticas 
con 
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Maruja Bardasano 

con los cursos del Colegio Windsor, donde terminó la Enseñanza Primaria en 1947. 
     Tomó después clases de baile, actividad realizada simultáneamente con estudios de 
periodismo e historia del arte. 
     Su pasión por la danza la llevó a entregarse casi por completo a esta disciplina, 
formando parte de compañías como el Ballet Concierto y el Ballet de Nelsy Dambre, 
con quienes interpretó grandes piezas del repertorio clásico y nuevas coreografías de 
Sergio Unger, Felipe Segura, Carletto Tibón, César Bordes y Michel Panaieff. Compartió 
escenario con bailarines como Lupe Serrano, Laura Urdapilleta, Tomás Seixas, Socorro 
Bastida, Jorge Cano, Déborah Velázquez y Francisco Arainza, entre otros, y llegó a ser 
nombrada primera solista. 
     Paralelamente, comenzó su práctica de la pintura, una faceta que desarrolló con más 
fuerza a partir de su retorno a España en 1956 y de su posterior abandono de la danza. 
     En 1955 protagonizó su primera exposición individual en el Círculo de Bellas Artes de 
México, una exposición que llamó la atención de los periodistas de la capital, que 
señalaron que la artista había heredado las facultades pictóricas de su padre, "en sus 
cuadros revela que tiene un brillante porvenir en el manejo de los matices y los 
pinceles". Antonio de la Villa, auguraba todos los honores a una exposición que haría 
época: άRubia como las candelas: ojos grandes, dulces, que dicen todo lo que lleva 
dentro; evocación de aquella primaveral Flérida del tierno poeta Garcilaso, uniendo en  
la 



Maruja caracterizada como Giselle con un 
vestido diseñado por su madre, Francisca Rubio 

Maruja con sus padres en la inauguración de su primera exposición en el Círculo de Bellas Artes de México 



la delicadeza de la figura, originalidad y 
naturalidad en sus realizaciones, que 
amén de ser una bailarina suprema es 
una pintora excelsa. Ésta es Maruja 
Bardasano, la madrileñísima Maruja, 
que de casa le viene, ya que sus padres 
son pintores de altos vuelos y ella tenía 
que seguir la línea de sus padres, en el 
retrato, y en escenas de ambienteέΧ 
     Muchas de las obras expuestas en el 
Círculo eran escenas de aquellos ballets 
interpretados por la propia artista, sus 
personajes y sus momentos de trabajo 
cotidiano. 
     El éxito fue tal que prácticamente el 
público adquirió todas las obras 
expuestas, localizadas en la actualidad 
en colecciones particulares dispersas, 
circunstancia que dificulta el estudio 
pormenorizado de la obra plástica de 
juventud de la artista. 
     El folleto que acompañaba la 
exposición presentaba un bello retrato 
de Maruja, realizado por su madre, y en 
su interior se recogía una semblanza que 
le dedicó el poeta exiliado Alfonso 
Camín: Χέla madrileñita nacida en la 
Plaza de Santo Domingo, cara a 
Preciados y a San Bernardo, a Leganitos 
y a los almendros de la Plaza de España, 
se presenta ahora con lo que es en ella 
raíz de naturaleza, pintora desde el 
vientre y la galladura, como la paloma 
es paloma desde que sale del huevo. 
Pintora la madre, pintor el padre, 
negarle a ella el don del color y de la 
gracia, sería tanto como negarle a la 
alondra el horizonte azul de las Españas 
y el crecer y el granar de la espiga. [...] 
Mexicana y española y por ende 
madrileña, es la gentil Maruja 
Bardasano, finísima mujer en el arte, 
que 

que en un 15 de abril de nuestro México, 
mes de luna en el Ajusco y del clavel de 
sangre en el Guadarrama, inaugura su 
exposición con treinta cuadros [...] casi 
todos en escenas de ballet, que es no 
salirse de sí misma ni en el pincel del 
color, ni en la música de las alas. [...] 
Pero Maruja Bardasano, la aurora de 
Castilla en la Meseta de México, no es el 
padre ni es la madre. Es ella misma. De 
un barro semejante salen muy distintas 
molduras, por lo que Maruja Bardasano 
se ha moldeado a sí propia, cuajada de 
color, de gracia y de músicaέΧ 
     Contrajo matrimonio con Carlos Peña, 
fijando su residencia en Madrid, donde 
la artista continuó por un tiempo su 
práctica de danza en la escuela de Karen 
Taft de la calle Libertad, hasta el 
nacimiento de su primera hija, Carolina, 
a la que siguieron Rosalva y Beatriz. A 
pesar de su pasión por el ballet, la vida la 
llevó a quedarse solamente con la 
pintura. 
     Maruja Bardasano protagonizó varias 
exposiciones individuales ya en España, 
fue la primera la de la Sala Díaz, de la 
calle Los Madrazo número 6, inaugurada 
el 1 de marzo de 1966.  Críticos como 
Jorge Campos apuntaron que sus 
dibujos, gouaches y acuarelas τen los 
que todavía aparecía el tema de la 
danza, como Coppélia, El cisne 
negro y Ballerinaτ estaban informados 
"de una gracia y de un maduro concepto 
que las hace sugestivas", mientras que 
José Prados López, Secretario Perpetuo 
de la Asociación Española de Pintores y 
Escultores y crítico del diario Madrid, 
anotaba que la artista se presentaba 
"por vez primera en Madrid, segura de sí 
misma, consciente de su senda 
ilumjnicasd 



Inauguración en el Círculo de Bellas Artes, México, 
D.F., 1954. En la foto, de izquierda a derecha, Sergio 

Unger, Maruja Bardasano, José Bardasano Baos, 
Tamara Toumánova, Socorro Bastida y Martín 

Lemus. Colección Maruja Bardasano 

Maruja en clase de danza de Sergio Unger 



Folleto de su primera exposición en el Círculo de 
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iluminada de verdades y bellezas [...] 
tiene abierta su ambición juvenil a las 
cuatro rosas de los vientos de la 
verdad".  
     Para entonces ya había recibido 
varias distinciones: la Medalla de Oro 
del Círculo de Bellas Artes de México, 
la Cruz de Caballero al Mérito Nacional 
Francés, la Medalla de Plata de Artes, 
Letras y Ciencias de Francia y la 
Primera Medalla de Dibujo y Grabado 
en el Salón de Otoño de 1964.  
     En 1969 expuso en la galería del 
Ateneo de Madrid. 
     En esos años, la artista comenzó a 
dar clases de pintura con gran éxito. 
     En 1978 parte de sus alumnas junto 
a otros de L'Académie Européenne des 
Arts expusieron su obra en la 
madrileña Sala Cava Baja: Charo de 
Arpe, María Teresa del Campo, Carmen 
García Cabririzo, Piedad García 
Miranda, Malili García Oteiza, María 
Ester Garavilla (M.E.), Josefa Navarro, 
Conchita Ramirezony, Matuska de la 
Torre y María Pura Villar Palasí.  
     En 1980 expuso en el Salón Cano de 
Madrid. A propósito de esta exposición 
escribía en el diario Pueblo Conchita 
de Kindelan, asegurando que la 
muestra άrinde homenaje a quien fue 
padre,  maestro y amigo suyo. La 
pintora ha querido hacer honor a ese 
legado con este acto de humildad que 
es la semejanza de un modo, de unos 
temas e incluso de una rúbrica; pero 
creo que a partir de ese homenaje 
conmovedor, al que respetuosamente 
me sumo, se hace necesaria una salida 
personal a la medida del propio 
entendimiento de la pintura. La 
amorosa fidelidad no tiene por qué 
confu 

confundirse con una identificación 
absoluta. Y hay en este homenaje pruebas 
suficientes para reclamar esa 
independencia, aún dentro del realismo 
intimista y de la mansa luminosidad con 
que nos sedujo la pintura de José 
Bardasanoέ. 
     Paralelamente, expuso en galerías y 
casas de subastas como las madrileñas 
Cano, Durán, Gavar, Segre, la valenciana 
M. D. Segrelles del Pilar y las bilbaínas Bay-
Sala y Juan Bayón, la Fundación Sotomayor 
τen una colectiva de la Asociación 
Española de Pintores y Escultoresτ 
(1984), La Torre de Guadarrama (1992) 
siendo identificada en la misma como la 
Señora de Peña y siendo presentada 
meses después en Bilbao, en la Galería 
Bay-Sala, en el Centro Cultural Príncipe de 
Asturias de Madrid (1995), en la Sala 
de Arte P.E.A. Museo del Marco (2000), en 
la Sala de Cultura Juan Bravo de Madrid 
(2000) y en la Fundación Cultural de 
Cercedilla, en el Centro Cultural Luis 
Rosales (2003). 
     Sus referencias inmediatas en el mundo 
del arte, según la pintora, son Velázquez, 
Caravaggio, Zurbarán, Vermeer y Sorolla, 
entre otros, lo que marca muy bien las 
pautas perseguidas por su pintura. 
     Los bodegones de Maruja Bardasano 
descubren la sutileza de los rincones 
cotidianos. Sus paisajes capturan instantes 
de luz de la sierra madrileña, de la laguna 
de Venecia o de la fuerza del mar. 
     Los paisajes y las naturalezas muertas 
pintadas por la artista capturan los 
rincones ligados a sus experiencias y a su 
vida cotidiana, manteniendo siempre una 
coherencia en su manera de mirar al 
mundo. 
     Para Maruja Bardasano: "El artista nace,  



elegido por quien sea el que nos elige, al que en ese misterio llamamos Dios. El pintor se 
hace. Por eso el artista necesita del pintor para desarrollar su alma de artista. Yo nací 
para bailarina, pero necesité de la técnica para poder subir a un escenario a 
bailar Giselle".  Una técnica, a la que se refería en esta cita, que evidenciaba haber 
logrado una muy buena mano para el dibujo, presente siempre en la base de sus óleos.  
Falleció en Madrid en 2019. 
Maruja Bardasano y la AEPE 
Participó en las siguientes ediciones del Salón de Otoño: 
XXXII Salón de Otoño de 1961: Bailarina 
XXXIII Salón de Otoño de 1962: Ópera 
XXXIV Salón de Otoño de 1964: Madona, Doña Jimena, Carolina y Virgen 
XXXVI Salón de Otoño de 1965: Puente romano, Dibujo y Bodegón 
XXXVIII Salón de Otoño de 1967: Julieta, La paz y La rana encantada 
42 Salón de Otoño de 1972 
50 Salón de Otoño de 1983: La bolsa o la vida y Maja 
 

La artista en sus 
años de madurez 
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Manuel de Íñigo Camús  

     Manuel de Íñigo nació en Baza, 
Granada, el 8 de febrero de 1925. 
     A pesar de dejar su tierra a una edad 
temprana, su temperamento andaluz le 
acompañó siempre, alimentado por sus 
padres granadinos, Manuel Íñigo Marín y 
Antonia, a los que estuvo siempre muy 
unido. 
     Se casó con Milagros, su amor de 
juventud y su compañera de vida hasta 
el final de sus días con quien tuvo tres 
hijos: Manuel, Antonio y Mª Dolores. 
     El matrimonio tenía un cine-teatro en 
Baza, negocio que al quebrar, origina el 
traslado de la familia a Madrid. 
     En 1934, el padre comienza a trabajar 
en publicidad en la Metro Golden Meyer, 
realizando los carteles publicitarios de 
las películas que se estrenaban en la 
Gran Vía madrileña. 

     En esos primeros años, el padre 
trabajará con otros artistas como Tomás 
Bravo o Luis Brihuega, con quienes 
coincidirá el hijo después en la 
Asociación Española de Pintores y 
Escultores. 
     Los artistas se convirtieron así en 
cartelistas del cine español y también 
creadores, en un momento puntual, de 
fachadas de cine. 
     Si en los años 30 en este campo 
destacó Clavé, gracias al taller del 
barcelonés José Garí, no será hasta 
pasada la Guerra Civil cuando adquieren 
una singular relevancia, destacando en 
los años 40 artistas como Francisco 
Fernández-Zarza, reconocido por el 
sobrenombre de Jano, el 
cartelista/diseñador autodidacta más 
polivalente y reconocido por el sector,  
djflas 

ya ESTÁ PROGRAMADA EN 
WEB ом Ƨǳƭƛƻ фΩлр h 

IÑIGO CAMUS, Manuel de P 1962  8.feb.1925 BAZA MADRID 26.may.2006 

Vicepresidente de la AEPE 
Socio de Honor 



Manuel de Íñigo Camús  



Algunos 
carteles 
de Íñigo 
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Carteles de Íñigo 



José Luis Moya (colaborador de Jano), 
Alfonso Perez (último pintor de 
fachadas), Pedro Mozos, Demetrio 
Salgado, Juan Alcalde, Ciro Martín 
Novillo, Agustín ÚbedaΧ 
     Proliferaron así los talleres dedicados 
a la confección de murales y decoración 
de salas cinematográficas. Destacó el 
equipo denominado MCP, activo hasta 
los años 80, capitaneado por el cartelista 
Hernán Picó i Ribera, Ramón Martí y 
Josep Clavé Basarte, El Taller de Archilla, 
el de Manolo Iñigo Marín, el del 
valenciano Josep Martí Tomás y el de 
Alfredo Bosqued, conocido como 
Marseal (nombre formado por la 
simbiosis de las iniciales o siglas de los 
nombres de los tres artistas integrantes 
del taller). 
     Muy importante y reconocido fue el 
taller del húngaro Biro, y el taller que 
dirigió Enrique Herreros para la 
compañía cinematográfica española 
Filmófono y posteriormente se formó el 
taller de Alexanco. Más recientes, pero 
con la misma actividad, destacaron los 
pintores Paco Postigo, Carlos Brihuega, 
Antonio Rodrigo y José Ramón Sánchez. 
     Manuel de Íñigo Marín, ya con taller 
propio, se convertirá en maestro del 
cartel publicitario, sucediéndole su hijo, 
Manuel de Íñigo Camús. Ambos 
colaborarán para engrandecer el 
patrimonio identitario y plástico de 
Madrid, a través de un trabajo que se 
convirtió en un fenómeno no solo 
artístico, sino de comunicación de 
masas, contribuyendo a aunar los 
intereses publicitarios con las obras 
artísticas que durante unos años, 
configuraron en Madrid un auténtico 
museo al aire libre. 

     Tal y como comentó el propio artista, 
cuando su padre se encontraba 
realizando el cartel de una película 
infantil, le pidió que dibujara un 
soldadito marchando. Ese será su 
primer trabajo cuando contaba solo con 
nueve o diez años. El cartel definitivo 
incluyó una orla de soldaditos copiados 
de su dibujo. 
     Desde entonces, Manuel ayudaría a 
su padre en el taller que tenían en la 
plaza del Conde del Valle Suchil, en el 
madrileño barrio de Vallecas. 
     Asistía además a sesiones de pintura 
de modelo del Círculo de Bellas Artes, 
así como a las que se celebraban en el 
Casón de Buen Retiro. 
     El taller de carteles de cine y 
espectáculo Íñigo-Íñigo, dirigido 
primero por el padre y por su hermano 
Antonio después, realizará obras para 
los cines más prestigiosos de la Gran Vía 
madrileña o de la calle Sierpes de 
Sevilla, convirtiéndose también en 
escuela de futuros profesionales, ya que 
el taller contaba con hasta veinte 
empleados. 
     Íñigo Camús comentaba en 
ά9ǎǇŞŎǳƭƻ. Revista de estudios 
ƭƛǘŜǊŀǊƛƻǎέΣ cómo realizaban el proceso 
para hacer una cartel cinematográfico: 
άLos carteles de cine eran pintados 
sobre tela aprovechable que después se 
lavaba en lavadoras industriales para 
reutilizarlas. Las telas se montaban 
sobre un bastidor de madera, también 
aprovechable. Se imprimía con pasta 
blanca o de color según las necesidades, 
y se pintaba al temple. La pintura al 
temple se preparaba en el mismo taller 
mezclando pigmentos en polvo y cola 
vegetal, para poder lavar luego a tela.  



Un trabajo creativo pero efímero que 
sólo duraba unos días y del que sólo nos 
ha llegado a día de hoy, algunas 
fotografías. Cada inicio de semana, las 
lavadoras acababan con esas obras de 
arte convirtiéndolas en agua sucia y 
telas reutilizables. Las enormes fachadas 
se pintaban con pincelada muy suelta, 
muy rápida.  El sistema es el mismo que 
puede emplear un pintor de obra en 
caballete:  carboncillo, encaje y 
cuadrícula para la ampliación. Se 
trabajaba sobre fotocromos de las 
productoras, pero cada vez más, fueron 
confiando en la profesionalidad de los 
talleres, dejando rienda suelta a la 
creatividad del artista. En cuatro o cinco 
días, se pintaban esas inmensas 
carteleras de hasta 32 bastidores con 
magníficos resultados. Auténticas obras 
de ingeniería de hasta 20 metros de 
largo, en las que debía plasmarse a los 
actores, perfectamente retratados, sus 
expresiones, gestos Χ. y donde además 
no podía ǊŜŎǘƛŦƛŎŀǎŜέ. 
     Y ahí, Manuel de Iñigo Camús fue un 
auténtico maestro.    
     Formó parte de la Asociación de 
Dibujantes de Madrid y fue fundador e 
integrante del Grupo Velázquez, 
formado por artistas como Agustín 
Segura, José Cruz Herrera, José 
Bardasano, Molina Núñez, etc. 
     Dibujante, cartelista de pequeños y 
grandes formatos, ilustrador de portadas 
de libros, publicista, profesor de pintura 
y dibujo y creador de figurines (diseños 
o modelos a pequeña escala de 
vestuario, especialmente para obras 
teatrales o cinematográficas), su 
producción abarca todo tipo de temas, 
destacando los paisajes y pueblos 
castaelen 

castellanos, estudios de ballet, desnudos, 
escenas costumbristas, retratosΧ 
     En 1990 cerró el taller, dedicándose 
por completo a la producción de pinturas 
realistas con aire impresionista, 
sintiéndose άtan lejos del hiperrealismo 
como del abstractoέ. 
     Como él mismo aseguraba, άEn el 
paisaje, aparte de la fidelidad al tema, 
me importa ante todo la luz, cambiante a 
lo largo del día y el ambiente. No es más 
colorista el que más colores pone, sino el 
que con menos colores arrebata la luz a 
la naturaleza. Y cuando pinto figuras, es 
la belleza lo que me enamora y casi sin 
darme cuenta, la busco en cada 
pinceladaέ. 
     El 26 de mayo de 2006, falleció en 
Madrid. 
     Dolores de Íñigo, su hija, le recuerda: 
άTrabajador infatigable. Las manecillas 
del reloj no contaban para él cuando está 
en su estudio, frente al lienzo o en 
cualquier lugar de ocio. Con su cuaderno 
de dibujo o su caballete plegable recorrió 
las tierras manchegas, madrileñas, 
andaluzas, las playas valencianasΧ y 
plasmó innumerables figuras anónimas o 
cercanas. En cualquier lugar, en cualquier 
papel, en cualquier conversación te 
podías ver dibujada al final de la tarde. El 
lápiz corría entre sus dedos al mismo 
tiempo que sus palabras. Se dedicó al 
oficio que más le gustaba y que escogió 
voluntariamente y tal como él siempre 
quiso, murió con άŜƭ pincel en la ƳŀƴƻέΣ 
άŜƴ el ruedo del trabajo. 
Yo como hija, me siento realmente 
orgullosa de él. Como pintor, como gran 
persona y padre. Falleció hace muchos 
años y aún hoy, tengo la satisfacción de 
qué me sigan hablándome de él 
fadfasdf 



Algunas portadas e ilustraciones 
de libros 



La Tertulia de la Quinta del Sordo 
 

Plaza Mayor de Madrid                                                                                              Tomando el sol 
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regalándome los oídos. Amigos pintores 
que entonces eran jóvenes artistas, 
alaban su elocuencia, su generosidad, su 
brillante y amena conversación, su 
humor, su arte, sus apasionantes clases 
... Es un verdadero placer sentir que aún 
está presente en ellos y que le recuerdan 
con un cariño tan especial. Como era él, 
ŜǎǇŜŎƛŀƭέ. 
     Realizó numerosas exposiciones 
individuales en Madrid, Valencia, Ciudad 
Real, Santander, Vitoria, Salamanca, 
Gijón, Santa Cruz de Tenerife, las Palmas 
de Gran Canaria, San Lorenzo del 
Escorial, Cullera, Becerril de la Sierra, 
Navacerrada, Algeciras, Cádiz, Zaragoza, 
Alicante ... y participó en multitud de 
muestras colectivas: Exposición 
Manchega de Artes Plásticas de 
Valdepeñas, Certamen de Artes Plásticas 
de Valdepeñas, Círculo de Bellas Artes, 
Pintores de África, Colectivas Grupo 
Velázquez, Bienales de Pintura y 
Escultura en Zaragoza, Barcelona, 17 
pintores contemporáneos, Seis maestros 
del óleo, Real Academia de Santa Isabel 
de Hungría de Sevilla, Salones de Otoño 
y exposiciones temáticas de la AEPE, etc. 
Artista invitado en la Bienal Universal de 
Arte en Bagdad. 
     Algunos de los galardones que 
obtuvo: Segundo Premio de la 
Exposición XXV Años de Paz, Premio de 
la Real Academia de Santa Isabel de 
Hungría de Sevilla de 1966 y 1982; 
Premio Paleta de Oro en 1964 (Madrid), 
Premio Ministerio de Cultura de la 
Exposición Homenaje a la Guitarra de 
Casasimarro de 1984; Primer Premio del 
Certamen de Pequeño Formato de 1991, 
Segundo Premio del Tema Jardines de 
Aranjuez de 1992; Premio Especial 
dkfasdu 

Ciudad de Xixona de 1985, Tercera 
Medalla, Segunda Medalla Primera 
Medalla y Medalla Eduardo Chicharro del 
Salón de Otoño de la AEPE, Premio del 
Excmo. Ayuntamiento de Madrid de 
1967, Medalla Antonio Casero de 1978, 
Premio Princesa Sofía de 1972, etc. 
     Su obra se encuentra en colecciones 
de Estados Unidos, Japón, Canadá, 
México, Venezuela Χ  y por toda España.  
     Manuel de Íñigo Camús y la AEPE 
     Como miembro de la Asociación 
Española de Pintores y Escultores, donde 
ingresó en 1954 y se mantuvo como socio 
activo hasta su fallecimiento, ocupó 
distintos cargos de la Junta Directiva: 
Vocal, Tesorero, Secretario General, 
Vicepresidente de Relaciones Púbicas y 
Vicepresidente. 
     En 1991 fue nombrado Socio de 
Honor, colaborando de manera continua 
con la AEPE actuando como jurado de 
selección y calificación, profesor de 
dibujo y pintura de bodegón, desnudo, 
figuraΧ 
Manuel de Íñigo Marín participó en las 
siguientes ediciones del Salón de Otoño: 
34 Salón de Otoño de 1963: Apuntes 
35 Salón de Otoño de 1964: Apuntes 
Manuel de Íñigo Camús participó en las 
siguientes ediciones: 
26 Salón de Otoño de 1954: Raquel 
27 Salón de Otoño de 1955:  Retrato 
32 Salón de Otoño de 1961: Escamilla 
33 Salón de Otoño de 1962: Figura 
34 Salón de Otoño de 1963: Chabola 
encalada, Julián 62 
35 Salón de Otoño de 1964: Toñito, El 
artista Roberto Coll, Por tierras de 
Colmenar, Cielo de Madrid, Caracenilla 
36 Salón de Otoño de 1965: Sierra de 
Almería, Mi hijo, Muñequita, Clavos 



37 Salón de Otoño de 1966: Lupita, 
Niña, Era San Pedro, Río Jarama 
38 Salón de Otoño de 1967: La modelo, 
Gitana, El Real de Manzanares, Tertulia 
de la Quinta del Sordo, Nimbo 
39 Salón de Otoño de 1968: Estudio, Mi 
mujer, Ballet, Bailarinitas, Paisaje 
40 Salón de Otoño de 1969: Cerrazón, 
Tres cabezas, Pintorcilla, Chica y 
Trovador 
41 Salón de Otoño de 1971: Capricho 
renacentista, Pudor y Contraluz 
42 Salón de Otoño de 1972: Figura, 
Figura en grises 
43 Salón de Otoño de 1973: Mi modelo, 
El Escorial 
Exposición de Bellas Artes de 1976: 
Desnudo en reposo y Chabolas 
encaladas 
45 Salón de Otoño de 1977: Estudio de 
Jesucristo, Interior con chica 
46 Salón de Otoño de 1978: Tras el 
balcón y La chica del cojín negro 
49 Salón de Otoño de 1981: Coqueta, 
Disfraces 
Salón de Bellas Artes de 1982: La 
espalda y Lolita con la Sherry 
50 Salón de Otoño de 1983: La mujer del 
vestido blanco y La Tertulia de la Quinta 
del Sordo 
51 Salón de Otoño de 1984: El mar, el 
marΧ 
52 Salón de Otoño de 1985: Contraluz 
53 Salón de Otoño de 1986: La 
muchacha del sillón rojo, Muchacha y 
espejo 
55 Salón de Otoño de 1989: 
Antropometría desmesurada del 
campeón 
56 Salón de Otoño de 1989: Retrato y 
Autorretrato de arlequín 
59 Salón de Otoño de 1992: La espalda 

62 Salón de Otoño de 1965: Lienzo en 
blanco 
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Estreno el día 15/09/2025 
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Ya está cambiada 
para agosto-
septiembre 
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PROGRAMADA EN 
²9.Χ 31 julio 
уΩрр h. 
 
esto es nuevo y 
cada mes hay que 
ponerlo 

Escultor figurativo, conceptual y 
expresionista, nacido y residente 

en la ciudad condal, Javier de 
Mendoza es licenciado en Bellas 

Artes por la Universidad de 
Barcelona. 

 El último año de la carrera lo 
cursó en la Rome University of 

Fine Arts. 
Trabaja el bronce, yeso, terracota, 
resina y fibra de vidrio o talla en 

piedra, dominando todo el 
proceso de creación de su obra. 

 
¿Te apetece saber más?  

¿Quieres conocer mejor a 
Javier de Mendoza? 
  
Escultor nacido y 
establecido en Barcelona. Es 
licenciado en Bellas Artes 
por la Universidad de 
Barcelona, y el último año 
de la carrera lo cursó en la 
Rome University of Fine 
Arts. 
Si quieres saber más puedes 
ver la entrevista al 
completo: 
https://youtu.be/E5xwLPtfH
I0 

https://youtu.be/E5xwLPtfHI0
https://youtu.be/E5xwLPtfHI0
https://youtu.be/E5xwLPtfHI0
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Eusebio Zuloaga González 
     Nació en Madrid, el 15 de diciembre 
de 1808. 
     Era hijo del armero eibarrés Blas de 
Zuloaga y de Gabriela González. 
     Se trasladó a Madrid para ocupar los 
cargos de armero, arcabucero y 
ballestero de su Majestad, oficios que 
más tarde continuaría su hijo. Su padre 
había sido también maestro examinador 
de las Reales Fábricas de Armas de 
Placencia, en Guipúzcoa, y de Oviedo, a 
finales del siglo XVIII. 
     A los catorce años se trasladó a 
Placencia de las Armas, donde 
permaneció hasta los diecinueve junto a 
su tío Ramón de Zuloaga, que era 
maestro examinador en las Reales 
Fábricas, donde aprendió el oficio de 
armero. 
     En 1830 es pensionado para proseguir 
su aprendizaje en París y en Saint 
Etienne, y tras dedicar en Francia tres 
años a su perfeccionamiento, volvió a 
Madrid, para trabajar junto a su padre. 
     Nuevamente en 1840 se trasladó a 
Francia, y después pasó a Bélgica para 
dedicarse al arte metalúrgico, 
regresando más tarde a Madrid. 
     Ya en el momento en que su padre 
ocupaba la dirección de la Real Armería 
del Palacio Real, Eusebio obtuvo el cargo 
de teniente de armero mayor, y una vez 
fallecido su progenitor, le sucedió en el 
cargo, siendo la última persona en 
ocupar el cargo de arcabucero del rey, 
concretamente del monarca Fernando 
VII. 
     Posteriormente se estableció en Éibar,  

donde abrió una fábrica de arcabuces y 
otra para cañones y armas en general, 
que compaginaba con su taller de 
Madrid, abandonando la capital en 1852. 
Entre sus obras destaca la copia de la 
espada de Francisco I de Francia, cuya 
original arrebataron las tropas de Carlos I 
de España en la Batalla de Pavía, en 
1525. 
     Contrajo matrimonio con Antonia 
Zuloaga, con la que tuvo a su hijo 
Plácido. Tras la muerte de esta, contrajo 
matrimonio con Ramona Boneta, una 
especialista en galvanoplastia, de cuyo 
enlace nació una saga de artistas 
dedicados a la pintura, la cerámica y el 
metal: 
     Plácido Zuloaga Zuloaga, padre del 
pintor Ignacio Zuloaga. 
     Daniel Zuloaga Boneta, considerado 
uno de los renovadores del arte 
ceramista en España, cuyo trabajo fue 
continuado por sus hijos Cándida, 
Esperanza, Teodora y Juan. 
     Guillermo Zuloaga Boneta, que 
trabajó a la sombra de su hermano 
Daniel. 
     Germán Zuloaga Boneta. 
     Murió en la localidad vizcaína de 
Deusto, el 23 de febrero de 1898. 
     Considerado con el iniciador del arte 
del damasquinado moderno y el primer 
artista español que consiguió una 
clientela y reputación internacional, al 
participar en la primera Exposición 
Internacional, conocida como la Gran 
Exposición, celebrada en el Crystal 
palace de Londre s en 1851, a lo que 
sumó 



sumó más tarde diversos premios en 
España, Inglaterra, Francia y Bélgica. 
     Obtuvo la Medalla de Plata en la 
Exposición de la Industria española que 
se realizó en Madrid en 1845 y era 
considerado el mejor arcabucero 
español de la época. 

Eusebio_ 
Zuloaga 

retratado 
por Daniel 
Zuloaga en 

1899 

Guillermo Zuloaga Boneta 
     Nacido en 1848, fue el segundo hijo 
de Eusebio Zuloaga y de Ramona 
Boneta, artista de la galvanoplastia. 
     Junto con sus hermanos Daniel y 
Germán, fue becado para estudiar en 
Sèvres, ciudad a la que Guillermo fue al 
parecer el primero en llegar y cuya 
«formación como ceramista sería más 
completa». 
     Estuvieron en Francia, durante 
algunos periodos acompañados por su 
madre, hasta que la guerra franco-
prusiana les obligó a regresar a España 
en 1870. 
     En 1875, y acompañando a su padre, 
fue jurado de Cerámica representando a 
mas 

España en la Exposición Internacional 
celebrada ese año en el Prater de Viena.  
     Experto en las técnicas cerámicas de 
hornos y ǇŀǎǘŀǎΣ a partir de 1877 se 
documenta su actividad al frente de la 
recién creada fábrica de cerámica de La 
Moncloa (que incluía una escuela 
gratuita con doce alumnos). 
     La producción de la nueva instalación 
no se afirmó hasta 1881, con la 
transformación de la Real Fábrica en una 
sociedad, y con Guillermo como ŘƛǊŜŎǘƻǊΣ 
cargo que dado el mal funcionamiento 
del negocio le llevaría a hipotecarse 
personalmente, por lo que estuvo a 
punto de ir a la cárcel, de no haber salido  
e 



     en su ayuda Daniel y Germán que le 
prestaron cinco mil reales en 1882. 
     A pesar del alivio económico 
temporal que supuso la importante 
participación de Daniel en la Exposición 
Nacional de Minería que se celebró en 
Madrid en 1883, y de los encargos para 
la Diputación Provincial de Guipúzcoa 
(1883-4) y para el Salón de Recreo de 
Burgos, en 1885, la fábrica iba de mal en 
peor. 
     Finalmente, en 1886 muere Germán, 
y Guillermo, agobiado por los problemas 
económicos, dejó la Moncloa y se 
trasladó a trabajar en una fábrica de 
Bilbao, donde falleció en 1893. 
     DǳƛƭƭŜǊƳƻΣ buen técnico ceramista, 
fue sin embargo pésimo empresario. 
     Su muerte, tras el ΨŜȄƛƭƛƻΩ en Bilbao, y 
la desbordante fama de las obras 
realizadas por Daniel, hicieron que 
algunos de los hallazgos de Guillermo 
fueran atribuidos a su hermano, así por 
ejemplo el esmalte sobre la piedra 
natural o procedimiento de esmaltar 
piedras, que Daniel aplicaría luego a las 
pizarras. 
, A su muerte, era profesor de la 
Escuela de Artes y Oficios de Madrid, 
seguramente ocupando la plaza que su 
hd 

hermano Daniel había dejado libre al 
marcharse a trabajar a la fábrica de loza 
La Segoviana, instalada en la ciudad de 
Segovia. 
Obras realizadas con sus 
hermanos: Cerámicas de las fachadas del 
Palacio de Velázquez del parque del 
Retiro, Madrid, 1883-1884; Cerámicas de 
las fachadas del Palacio de Cristal del 
parque del Retiro, Madrid, 
1887; Cerámicas de la Escuela de 
Ingenieros de Minas, Madrid, 1888-
1892, Cerámicas de las fachadas del 
casino, San Sebastián, 1889. 
 

Retrato de Guillermo 

Germán Zuloaga Boneta 
     Nació en Madrid, el 28 de mayo de 
1855. Hijo de Eusebio Zuloaga y de 
Ramona Boneta. 
     Junto a sus hermanos Guillermo y 
Daniel trabajó en la recuperación de 
técnicas cerámicas tradicionales 
jjjlsdjjfnn 

españolas. 
     Sus primero estudios los inició en el 
taller de metalistería de su padre, 
recibiendo además clases de pintura de 
Ignacio Suárez Llanos, que estaba casado 
con una de sus hermanas. 
      



     En 1867 se marchó a estudiar en la 
Escuela de Cerámica de Sèvres, 
tendiendo como profesores a Savetat y a 
Regnaut en química, a Millet en 
procedimientos de fabricación, a Paul 
Avis, Renard y Peyre en pintura y 
decoración cerámica, y a M. Forgeot en 
la especialidad de escultura. 
     A su vuelta a Madrid en 1870, 
continuó sus estudios de dibujo y 
pintura en la Escuela de Bellas Artes de 
Madrid, mientras realizaba decoraciones 
de tapices pintados para diversos 
establecimientos en unión de su 
hermano Daniel y del pintor Alfredo 
Perea. 
     En 1877, junto a sus hermanos, puso 
en marcha la fábrica de cerámica de La 
Moncloa de Madrid. 
     Amplió y perfeccionó sus estudios con 
viajes a Italia, Francia, Alemania y 
Austria. 
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     Obtuvo Gran Diploma de Honor y 
Medalla de Oro en la Exposición de 
Plantas y Flores de Madrid. 
     La formación de Germán en múltiples 
artes decorativas como el trabajo de los 
metales en el taller paterno, la cerámica 
y el esmalte del vidrio en Sèvres, o la 
pintura de tapices, le permitió fabricar 
muchos objetos preciosistas, como una 
cajita ochavada de hierro incrustada de 
plata y cincelada en relieve que el rey 
Alfonso XII regaló al embajador de 
Austria. 
     Su prometedora carrera se vio 
truncada con una muerte en plena 
juventud, el 29 de octubre de 1886, 
cuando estaba en el apogeo de su 
carrera como ceramista, desarrollando 
una importante labor en la fábrica de 
cerámica de la Moncloa. 

Plácido Zuloaga Zuloaga 
   También amplió conocimientos en el 
extranjero: en París, con catorce años, 
estaba ya estudiando en el taller de 
armería de Lepage, en el que le 
sorprendió la revolución de 1848, 
teniendo que volver a España. 
     Más tarde viajó a Dresde, donde 
estudió con los célebres maestros Bayre 
y Carpeaux. 
     En 1867, Eusebio encargó a su hijo 
Plácido la administración de la fábrica 
familiar, la casa Kontadorekua de Eibar, 
que llevó a su máximo esplendor, 
perfecccc 

     Nació en Madrid, el 5 de octubre de 
1834. Era hijo de Eusebio Zuloaga y de 
su primer esposa, Antonia Zuloaga. 
     Aprendió el oficio de su padre, 
director de la Armería Real, trabajando 
junto a él desde temprana edad, en el 
taller que este poseía en la travesía de la 
Calle Conde Duque de Madrid. 
     Eusebio le inculcó la importancia del 
dibujo en las Artes Decorativas, al igual 
que hizo con sus hermanastros 
Guillermo, Daniel y Germán, dedicados a 
la cerámica. 



Plácido Zuloaga retratado por Ignacio Zuloaga 

perfeccionando la técnica de 
damasquinar con estriado a cuchilla, 
que ya había aplicado su padre, tal 
como lo cuenta su hermanastro 
Daniel Zuloaga Boneta. 
Aquí aprendieron las técnicas del 
damasquinado numerosos artesanos 
que después se establecieron por su 
cuenta, iniciando una producción más 
dedicada a los objetos artísticos y de 
lujo que a las armas. Entre ellos 
destacan Guruceta, Sarasúa y Cª, 
Arana, Iriondo y Guisasola, Ibarzabal 
y Sarasqueta y Cª. 
Plácido Zuloaga, desde el comienzo 
de su producción artística, recibió 
grandes elogios por sus obras, 
presentándose a numerosas 
exposiciones. 
En 1855, asistió a la Exposición 
Internacional de París en la que 
recibió una Medalla de Honor. 
     En 1856, se presentó a la 
Exposición de Madrid y a la 
Internacional de Bruselas y, en 1862, 
de nuevo a esta última Exposición 
Internacional. 
     Plácido Zuloaga se casó con Lucía 
Zamora y Zabaleta, con la que tuvo 
diez hijos, de los que sobrevivieron 
cinco, entre los que destacó el 
famoso pintor Ignacio Zuloaga. 
     Después de muerta su esposa, se 
casó por segunda vez con Francisca 
Gil y Lete, con la que no tuvo 
descendencia. 
     La continua dedicación de Plácido 
Zuloaga a las artes del metal se vio 
reconocida con numerosas 
distinciones: Oficial de la Legión de 
Honor Francesa, Comendador de la 
Orden Isabel la Católica, Caballero de 

la Gran Cruz de Carlos III, Caballero Gran 
Cruz del León y Espada de Suecia, Cruz del 
Rey Leopoldo de Bélgica, Gran Cruz de 
Santiago de Portugal y Caballero de Orden 
de María Teresa de Austria. 
     Falleció el 1 de julio de 1910. 



Daniel Zuloaga Boneta 

     Hijo de Ramona Boneta, una 
especialista en galvanoplastia, y de 
Eusebio Zuloaga, armero y arcabucero 
de Isabel II, grabador y 
damasquinador que contaba con una 
fábrica familiar de armas en Éibar y un 
taller de cerámica en Madrid, además de 
ocuparse de la dirección de la Real 
Armería de Madrid. Conociendo las artes 
del metal, se dedicaba a investigar para 
aplicar los esmaltes a las armas, 
recuperando técnicas como el 
damasquinado. Esa copia de los 
arabescos y filigranas de las armas 
realizadas en el taller, se convirtieron en 
sus primeras lecciones de dibujo. 
     En su primera formación también 
influyó el hecho de que su hermana 
Teodora contrajese matrimonio con el 
pintor asturiano Ignacio Suárez Llanos, 
quien se convirtió en su primer maestro, 
que lo retrató cuando tenía dieciocho 
años. 
     Los grandes conocimientos que 
después aplicaría en su obra fueron los 
obtenidos en la fábrica de Sèvres, donde 
acudió junto con sus hermanos. La 
escuela de cerámica de Sèvres era 
entonces la más importante de Europa 
en esos momentos, y fueron bien 
recibidos, pues su padre había estudiado 
en ella muchos años atrás. 
     Fueron discípulos de Salvetat y de 
Regnault  y permanecieron en Sèvres 
desde 1867 hasta 1871, año en que 
abandonaron la escuela al 
desencadenarse la Guerra 
francopruesianñd 

Franco-Prusiana,  regresando a España. 
     Tras la Restauración borbónica y con 
apoyo financiero de Alfonso XII, abrió 
junto a sus hermanos la Real Fábrica de 
la Moncloa. 
     Más tarde trasladó su taller a la zona 
madrileña de Vallehermoso, y 
posteriormente a Segovia, donde trabajó 
en la fábrica de loza La Segoviana, 
propiedad de la familia Vargas, con quien 
tuvo ciertas desavenencias, trasladando 
nuevamente el taller a Pasajes de San 
Juan, en Guipúzcoa, para regresar 
finalmente a Segovia, donde adquirió la 
iglesia de San Juan de los Caballeros para 
crear su último taller, que mantuvo hasta 
su muerte, ocurrida en dicha ciudad el 
27 de diciembre de 1921. 
     Las primeras obras de Daniel fueron 
realizadas durante el reinado de Amadeo 
de Saboya y destinadas al Palacio Real, 
donde se conservan en la actualidad. 
     Fueron unas copias al óleo de unas 
sillas de mano existentes en las 
caballerías reales atribuidas a Francois 
Boucher. Fue tan bueno el trabajo 
realizado que el monarca y su mujer le 
expresaron personalmente sus elogios. 
     Durante sus comienzos visitaba 
frecuentemente el Museo del Prado, 
donde estudió y copió las obras maestras 
allí expuestas, relación que mantuvo 
muchos años, pues en 1906 consta como 
copista del museo en los registros del 
mismo, y en 1911 recomendó a un 
ceramista de Talavera para que copiase 
en el museo. 

ZULOAGA BONETA, Daniel              c        1911     1852             MADRID        SEGOVIA/MADRID               27-dic-1921 



Fachada del Palacio de Fomento de Madrid 

Fachada del Palacio de Velázquez del Retiro de Madrid 

Altar del Cristo de Lozoya de la Catedral de Segovia 



     A su regreso a España en 1871, los 
hermanos se dedicaron a realizar 
decoración de porcelanas al estilo 
Sèvres, Buen Retiro, Alcora y Talavera, 
hasta que llegó su gran oportunidad, la 
dirección de la mítica fábrica de La 
Moncloa. 
     Mientras, Daniel acudía a muestras y 
exposiciones dando a conocer su obra, 
como lo hizo en la Exposición Universal 
de París de 1878. 
     Tras la destrucción de la Real Fábrica 
de porcelana del Buen Retiro durante la 
Guerra de la Independencia, Fernando 
VII mandó construir en 1817 una nueva 
fábrica, La Moncloa, que tras diversas 
etapas de funcionamiento cerró sus 
puertas en 1850, hasta que en 1874 por 
iniciativa de Alfonso XII se establece de 
nuevo. 
     Guillermo Morphy, más conocido 
como el Conde Morphy, entonces 
secretario del rey, recomendó a los 
hermanos Zuloaga para la dirección de la 
misma. Para ponerla en marcha la 
Corona concedió a los Zuloaga los 
terrenos donde se levantaba la antigua, 
a condición de que estos mantuvieran 
una escuela pública compuesta por doce 
alumnos a los que debían enseñar el 
arte de la cerámica, y que cedieran los 
modelos de las piezas fabricadas por 
ellos a las escuelas de arte y museos. 
     En 1879 el funcionamiento no era 
muy bueno, pues el propio rey hizo un 
importante encargo de placas cerámicas 
para la Sala de Fumar del Palacio Real a 
una fábrica francesa, y en 1881 se 
transformó en una sociedad de la que 
formaron parte personajes importantes 
como el propio conde Morphy, el 
ministro José de Cárdenas, el arqueólogo 

Juan de Dios de la Rada y otros 
personajes junto a los hermanos 
Zuloaga, de los cuales Guillermo fue 
nombrado director y Daniel responsable 
artístico. 
     Tras grandes inversiones económicas 
se consiguió sacar a flote la fábrica, y la 
mayor novedad de la reapertura fue la 
producción de azulejos murales, pues en 
sus anteriores etapas la producción 
había estado restringida a los clásicos 
objetos decorativos. 
     Para mayor información sobre la 
fábrica de La Moncloa, se puede revisar 
este enlace: Recordando... Francisco y 
Jacinto Alcántara - Asociación Española 
de Pintores y Escultores 
     Daniel, en su incansable tarea de 
mostrar su trabajo, no cesaba en el 
empeño de promocionar su obra; así 
participó a comienzos de los años 1880 
en algunas exposiciones, como las de la 
Sociedad de Acuarelistas, celebradas en 
Madrid en 1880 y 1882. El dinero que le 
reportaban estas exposiciones hizo que 
gozase entonces de una buena 
economía, como lo demuestra el hecho 
de que prestase junto con su hermano 
Germán cinco mil reales al otro 
hermano, Guillermo, para sanear la 
economía de la fábrica, pero los gastos 
económicos para la puesta en marcha de 
la fábrica fueron tan importantes que 
tuvo que hipotecar sus bienes para 
sacarla adelante y estuvo a punto de ir a 
la cárcel. 
     La Exposición Nacional de Minería que 
se celebró en Madrid en 1883, supuso un 
respiro tanto económico como 
psicológico para la familia, pues a través 
de ella Daniel recibió el encargo de toda 
la decoración cerámica del Palacio de 
vesla 
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Los hermanos Zuloaga con trabajadores  de la 
fábrica La Moncloa hacia 1883 

Mural alegórico en el Monasterio de la Cinta de Huelva 



Velázquez de Madrid, obra de Ricardo 
Velázquez Bosco. Además, realizaron 
diversidad de piezas para su propio 
pabellón en la exposición, así como la 
decoración exterior del mismo. Las obras 
de Velázquez finalizaron en 1884 y las 
ventas de la exposición fueron 
extraordinarias, y no menos el 
reconocimiento profesional, pues 
también obtuvieron el proyecto de 
decoración de los salones de la 
Diputación Foral de Guipúzcoa. 
     Un nuevo encargo llegó en 1885, esta 
vez para el Salón de Recreo de Burgos, 
pero a pesar de todos estos trabajos, la 
fábrica iba de mal en peor. Guillermo la 
abandonó en 1886 a causa de sus 
problemas económicos y se trasladó a 
trabajar en una fábrica de Bilbao, por lo 
que definitivamente La Moncloa cerró 
sus puertas, y aunque los hermanos 
Zuloaga confiaban en volver a trabajar 
en ella, Daniel abrió su primer taller de 
forma independiente. 
     Una vez cerrada La Moncloa, Daniel 
montó un pequeño taller en el 
Vallehermoso de Madrid, donde 
seguramente realizó la decoración del 
Palacio de Cristal del Retiro, encargada 
por el arquitecto Velázquez Bosco, con 
quien había trabajado ya en el Palacio de 
Velázquez. Ese mismo año fallece 
Germán, un duro golpe para la familia y 
especialmente para Daniel, con quien 
había trabajado mucho. A pesar de los 
años de trabajo, es tal la ruina que sufre 
la familia que ni siquiera pudieron pagar 
el entierro de Germán. La mala 
economía del taller, hace a Daniel 
cerrarlo y volver a cocer en los hornos 
de La Moncloa, bajo el encargo de 
Velázquez Bosco para realizar la 
decoradad 

decoración de la Escuela de Ingenieros 
de Minas  de Madrid, trabajo para el que 
llamó a su hermano Guillermo. 
     En 1889 comenzó a impartir clases en 
la Escuela de Artes y Oficios de Madrid y 
visitó la Exposición Universal de París, 
dedicando el viaje a contemplar el 
trabajo de los que consideraba grandes 
maestros, entre ellos Théodore Deck. 
     Permaneció en la cátedra de Cerámica 
de la Escuela de Artes y Oficios hasta 
1893, año en que es nombrado vocal del 
tribunal de oposiciones a las cátedras de 
Modelado y Vaciado de las Escuelas de 
Alcoy, Almería, Béjar, Gijón, Logroño, 
Santiago de Compostela y Villanueva y 
Geltrú. 
     Al mismo tiempo, Guillermo 
terminaba en La Moncloa la decoración 
de la Escuela de Ingenieros. En 1892 
reciben el encargo de la decoración del 
edificio del entonces Ministerio de 
Fomento. Daniel se encargó del mural de 
la fachada oeste, mientras que Guillermo 
debía ocuparse del este, pero falleció en 
el transcurso de las obras y fue Daniel 
que terminó ambos murales, cocidos 
también en La Moncloa, pese a que 
ninguno de los hermanos ocupaba ya la 
dirección de la misma. 
     En 1893 Daniel abandonó Madrid y se 
dirigió al taller de la familia Vargas en 
Segovia, la fábrica de loza "La 
Segoviana", comenzando una nueva 
etapa en solitario, dejando su puesto en 
la Escuela de Artes a uno de sus 
alumnos, el ceramista afincado en Toledo 
Sebastián Aguado, a quien también 
vendió el taller de Vallehermoso. 
     Uno de los principales motivos de su 
traslado a Segovia fueron las reducidas 
dimensiones del taller de Vallehermoso, 
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y puesto que tenía pendiente la 
realización de la importante obra del 
Ministerio de Fomento, hizo un viaje de 
exploración a la ciudad, donde encontró 
la fábrica de loza de los hermanos Vargas 
llamada "La Segoviana"; formó una 
empresa con ellos y se estableció en la 
ciudad. 
     Para llevar a cabo la obra montó 
talleres de esmaltado, decoración y 
pintura y contrató a especialistas 
portugueses y españoles, y cerca de 
veinte obreros que trabajaron para él. 
Segovia no habría sido la misma sin los 
Zuloaga ni la obra de estos se entendería 
sin la ciudad. Desde el mismo instante 
en que Daniel llegó a Segovia sintió por 
ella una profunda atracción, que le llevó 
a asegurar ante Valle-Inclán en la tertulia 
del Café del Gato Negro, que Segovia era 
la ciudad más bella del mundo. 
     Una vez establecido en ella recibía 
frecuentemente la visita de su sobrino 
Ignacio Zuloaga, quien estaba 
comenzando su carrera como pintor, y 
en quien encontró al alumno, amigo y 
confidente que había perdido con la 
muerte de su hermano Guillermo, pero 
en cambio con su sobrino nunca llega a 
trabajar de forma conjunta. 
     En 1904 Daniel adquirió la Iglesia de 
San Juan de los Caballeros junto con 
Andrés Pérez de Arrilucea, quien dos 
años más tarde vendió su parte al 
artista. El edificio había sido cerrado al 
culto durante la desamortización de 
Mendizábal, y desde su llegada a Segovia 
fue objeto de deseo de Daniel, un gran 
amante de las antigüedades, donde en 
su regreso a la ciudad instalaría su taller. 
     En su laboratorio de ά[ŀ {ŜƎƻǾƛŀƴŀέΣ 
como él mismo denominaba a su taller,  
res 

realizó obras decorativas de 
extraordinaria importancia en toda 
España, para edificios oficiales y palacios. 
Sin embargo, la obra más importante 
que realizó desde estos talleres fue el 
altar del Cristo de la Agonía, que erigió 
en 1897 en la capilla de los Ayala 
Berganza de la Catedral de Segovia, para 
el crucifijo legado por la madre del 
historiador Juan Contreras y López de 
Ayala, marqués de Lozoya, pues 
constituye una de las obras más 
importantes que en su tiempo se 
fabricaron en cerámica. 
     A partir de este momento la obra de 
Daniel comenzó una evolución técnica, 
comenzando su labor paisajista y otros 
asuntos aldeanos con diversas series 
regionalistas, inundando el país con 
obras decorativas y ornamentales, pero 
las nuevas técnicas adquiridas por 
Zuloaga no son bien vistas por los 
hermanos Vargas, y tras diversas 
desavenencias Daniel rompió 
definitivamente su relación profesional 
con ellos el 18 de julio de 1906 y se 
instaló en Pasajes de San Juan, 
Guipúzcoa, al frente de una fábrica de 
porcelana. 
     En septiembre de 1906 ya se 
encontraba junto con su familia 
instalados en una casa alquilada en la 
calle de Santa Catalina de San Sebastián, 
para dirigir la fábrica que se había 
establecido a mediados del siglo XIX en 
la localidad de Pasajes de San Juan. La 
idea de dirigir esta fábrica había sido 
contemplada por Daniel años atrás, 
cuando en 1901 su amigo Rogelio 
Gordon le informó del posible cierre de 
la fábrica, pues su decadencia era total, 
pero debido a los compromisos que 
tenían sdk. 



Decoración fachada Edificio Grassy, Madrid 


