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vivíamos ajenos a la presión, nos movía la 
pura diversión, el pasárnoslo bien, y eso 
es lo que hoy evoco con más cariño de 
nuestra relación.

¿Qué exposición estableció la reputación 
internacional de Banksy? 
Con toda seguridad fue la que celebra-
mos en Los Angeles en 2006. Se titulaba 
Barely Legal, y las obras estuvieron rete-
nidas en la aduana durante dos semanas. 
Fue angustioso. Hasta el último momento 
no tuve la seguridad de que la exposición 
pudiera celebrarse. Las piezas llegaron, 
al fin, dos días antes de la inauguración.  
Aquella muestra consiguió un éxito cla-
moroso, inesperado. Incluso celebrida-
des como Brad Pitt y Angelina Jolie se 
acercaron a visitarla. ¡Era una locura!  Al 
principio no sabíamos si vendría alguien 
a verla, pero se formaron colas enormes 
en las que los famosos se mezclaban con 
la gente anónima. En ese sentido, fue una 
exposición democrática.  

¿Cuáles han sido los movimientos más in-
teresantes que ha detectado en el Street Art? 
Desde un punto de vista artístico, cualquier 

chaval de 16 años puede empezar a pintar 
en las calles, no hay nada nuevo en esto. 
Este es un movimiento que lleva en marcha 
desde los años 60 y, en términos generales, 
no se han producido grandes novedades, 
salvo que parece que ya no se pinte por las 
calles. Sin embargo, algunas personas que 
todavía siguen haciendo cosas interesantes 
en la calle y que me encantan como el artista 
portugués Vhils, que trabaja con el graffiti 
inverso, o JR, que utiliza fotografías. Tam-
bién está Mark Jenkins, un escultor ame-
ricano que emplea la cinta de embalar para 
crear sus instalaciones urbanas. Y Shamsia 
Hassani, que tiene 25 años y está estudian-
do el doctorado en la universidad de Kabul, 
que pinta por las calles mujeres vestidas 
con el burqa. Su arte posee una poderosa 
carga política que me atrae. Y también hay 
gente que me ha gustado desde siempre 
como Conor Harrington. Sin embargo, si 
me preguntan por las caras nuevas que veo 
en la escena artística, me temo que no hay 
muchos tipos interesantes. De hecho, sigo 

esperando que salgan, confío en que apa-
rezca alguien capaz de sorprenderme. En 
cuanto al aspecto comercial, está estrecha-
mente unido al artístico. Aunque no es jus-
to generalizar pues existen artistas como el 
italiano Blu totalmente desinteresados del 
aspecto comercial. ¡Y precisamente por eso 
le amo!. Lo que sí diría es que el mercado 
del arte actual no se parece en nada al de 
hace quince años. Ha cambiado muchísi-
mo. 

Ha subastado obras de su colección privada 
en Sotheby’s y Bonhams. ¿Cuáles eran las 
más especiales? ¿Cuáles consiguieron los 
precios más altos?
Una de las piezas más especiales para mi 
era Rude Copper, que se subastó en Bon-
hams en enero de 2014 [en imagen]. Fue el 
primer grabado que vendimos de Banksy, 
y durante meses estuvo colgado detrás de 
la puerta de mi dormitorio. Banksy tenía 
una pila de unas 200 copias, y un día me 
explicó que pensaba venderlas por cinco 
dólares cada una en una feria de libros. Le 
propuse comprárselas y luego revenderlas 
por quince dólares. Y así fue. Lo divertido 
es que Rude Copper se adjudicó en Bonhams 
por 44.000 euros. Otra obra que me gusta-
ba muchísimo la licitó Sotheby’s. Era Pest 
Control – Banksus Militus Vandalus. Plasma-
ba a una rata gorda –que habíamos traído 
del Museo de Historia Natural-  que lle-
vaba una mochila y gafas de sol. Pasamos 
la rata a escondidas y la fotografiamos; en 
el Museo la tenían metida en hielo para 
matar los posibles gérmenes que pudiera 
tener, luego nos la devolvieron y de ahí fue 
a las oficinas de Sotheby’s.

¿Cómo ve el futuro del coleccionismo de Arte 
Urbano?
El movimiento comenzó a mediados de 
los años 60 y contaba con mega estre-
llas como Jean-Michel Basquiat, Keith 
Haring, o Mc Escher, que empezaron 
a trabajar en la calle y luego dejaron de 
hacerlo. Desde mi punto de vista, se pro-
dujo un punto de inflexión entre los años 
2005 y 2007, cuando cualquier gilipollas 
podía llamarse artista urbano. Eso hizo 
que el mercado se fuera al garete.  Aho-
ra, vuelve a ser estable porque el arte que 
no tenía calidad ha desaparecido. Ahora 
los artistas hacen arte contemporáneo, 
da igual si se llama arte urbano, graffiti o 
Street Art, y así es como debería ser. No 
hay que encasillarlos en el gueto del arte 
urbano o del Street Art. Hacen arte, bue-
no o malo, y eso es todo. El actual es, más 
que nunca, un mercado global, especial-
mente debido a Internet. Esto quiere de-
cir que el arte llega de Rusia, de Austra-
lia, de América o de Europa. No viene de 
un país concreto sino de todo el mundo. 

V. García-Osuna

Vacas, ratas y otras historias
“Hicimos una exposición en Kingsland Road, en un edificio okupa. Duró apenas dos días 
y no teníamos ni idea de lo que iba a suceder –evocaba Lazarides en una entrevista con-
cedida a Sotheby’s- Fue una propuesta insólita: dos vacas pintadas, ovejas y cerdos. Una 
activista por los derechos de los animales vino y se encadenó a los andamios que había 
junto al recinto de las vacas. Aunque ella no lo sabía, todo lo que teníamos que hacer 
para soltarla era levantar la barra de los andamios y dejar que las esposas de deslizaran 
de sus muñecas. Decidimos que su presencia era buena para el show, así que la dejamos 
allí, llevándole bocadillos y botellas de agua. La muchacha estaba feliz y al final del día se 
quitó las esposas ella solita y se marchó  -nos generó una montaña de publicidad pues 
había llamado a todos los periódicos para hablar de su protesta. Lo de las vacas era algo 
que Banksy llevaba haciendo dos o tres años.  Un día me llamó y me dijo: ‘Vámonos a 
Farnborough. Necesito pintar algunas vacas y tu podrías sacar fotos’. Al tercer intento, nos 
presentamos en una granja y Banksy le preguntó al granjero si nos autorizaba a pintar sus 
vacas; éste aceptó y terminamos corriendo por el campo tratando de poner una plantilla 
sobre una vaca. El granjero le preguntó qué creía que estaba haciendo, a lo que Banksy 
replicó “He venido a pintar las vacas”. Yo le dije: “¡Idiota, él pensaba que ibas a usar un 
caballete y acuarelas!”. Tuvimos que encontrar otros granjeros que simpatizaran con la 
causa. La siguiente exposición se llamó Crude Oils, y en ella Banksy ‘personalizó’ óleos que 
ya existían. Conocimos a alguien, que más tarde se convertiría en gran cliente nuestro, 
que nos dejó usar una tienda vacía en Westbourne Grove. En Crude Oils soltamos 200 
ratas vivas por la sala, y todavía juro que Banksy lo hizo sólo para fastidiarme pues conocía 
mi fobia a los roedores. El sitio realmente apestaba y durante años cuando visitaba 
clientes que habían comprado obras allí aún podía detectar el olor a rata en las pinturas. 
Me llevó seis meses encontrar un sitio que nos permitiera tener más de 200 ratas vivas 
sueltas, y tuvimos que poner acero y escayola en techos y paredes para que pareciera una 
galería normal.  La muestra estuvo abierta durante once días y recibimos la visita de ocho 
autoridades distintas. El inspector de seguridad industrial e higiene nos preguntó cuánto 
tiempo llevábamos abiertos. Le dije que nueve días y nos pidió que cerráramos en diez 
días para que él pudiera decirle a todo el mundo que había hecho su trabajo.  Otra sor-
presa fue la cantidad de visitantes que recibió la exposición – en la puerta cada uno tenía 
que firmar una declaración jurada en la que decía que si las ratas le mordían y se moría a 
consecuencia de ello había sido por su estúpida culpa. La gente hacía cola para entrar, les 
pedíamos que se quitaran los zapatos y caminaban entre las ratas descalzos. Yo tenía un 
cronómetro y les daba tres minutos antes de echarlos y hacer que pasaran los siguientes.” 

Lazarides fue el agente 
de Banksy
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En un estudio amplio, luminoso 
y muy ordenado de la zona alta 
de Barcelona trabaja Soledad 
Sevilla (Valencia, 1944), gana-

dora del Premio Arte y Mecenazgo en la 
categoría de mejor artista de 2014. El ju-
rado valoró de Sevilla “que transita una de 
las vías excepcionales del arte español: la 
abstracción ‘racional’, donde forma y co-
lor han sido conjugados desde el ámbito 
de la pintura en los años 70 hasta instala-
ciones y obras de gran envergadura.” Una 
parte del galardón es la creación de un 
libro de artista, que acaba de presentar-
se en Caixaforum Barcelona: Arquitectura 
agrícola. La publicación reúne muchas de 
las imágenes que desde 2007 la creadora 
ha tomado de los secaderos de tabaco de 
la Vega de Granada, construcciones en 
vías de desaparición que han tenido una 
influencia directa en su trabajo de los úl-
timos años. En su taller, me muestra los 
proyectos en los que está trabajando, 
como los espectaculares cuadros de gran 
formato que expondrá en breve en la gale-
ría Fernández-Braso de Madrid.

¿Cómo llegó al arte?
Desde pequeña me gustaba dibujar y pin-
tar, bueno… pintar poco, porque enton-
ces no teníamos más que aquellos lápices 
de colores Alpino. Luego hice Bellas Ar-
tes, que empecé en Valencia y continué 
en Barcelona y desde entonces he pasado 
todos los días de mi vida pintando.

La transformación del 
espacio, su percepción, 
dimensiones y fronteras,  
ha sido una constante en el 
arte de Soledad Sevilla.

Sin principio ni fin

ENTREVISTA

Soledad Sevilla en el Palacio de Cristal, 2011. Foto: Joaquín Cortés/Roman Lores. MNCARS
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En su obra siempre ha habido una presen-
cia geométrica. ¿Qué ha sido la geometría 
para usted?
Creo que fue una reacción en contra de lo 
que eran las escuelas de Bellas Artes en 
aquella época. Lo que nos enseñaban me 
parecía muy caduco: dibujar y pintar con 
la modelo, el bodegón, el paisaje… Cuan-
do acabé Bellas Artes me interesaba algo 
que tuviera otro tipo de expresión y co-
necté con el grupo Antes del Arte de Va-
lencia, luego hice el seminario de formas 
plásticas del Centro de Cálculo de la Uni-
versidad de Madrid y ya me fui orientan-
do. Aunque hace tiempo que no hago nada 
geométrico siempre permanece una cons-
tante. Cuando hacía geometría siempre se 
repetía la línea, la unidad desaparecía por 
acumulación y creaba campos más exten-
sos; ahora no lo hago con la regla pero en 
el fondo es lo mismo: repetir un elemento 
pequeño –o grande– que no es la finalidad 
en sí mismo sino los campos que se acaban 
generando; es decir, lo importante no es 
la rayita sino la totalidad del cuadro. En 
aquellos años, nos reuníamos los amigos 
que pintábamos geometría, ellos hacían 
campos de color, tipo Mondrian, pero a mí 
nunca me interesaron las superficies pla-
nas, sino la línea que creaba una sensación 
de atmósfera. 

¿Cómo pasó de la pintura a las instalacio-
nes?
Siempre me interesó el espacio, por 

eso cuando hice la serie Meninas [1981-
1983] me centré en el espacio, que es 
por lo que nos fascinan Las Meninas de 
Velázquez; de hecho, cuando se presen-
tó la exposición Olvidando a Velázquez. 
Las Meninas [2008] en el Museo Picasso 
de Barcelona, se hizo una recopilación 
de artistas que habían trabajado sobre 
esa pintura; éramos 80 y todos habían 
trabajado con los personajes, excep-
tuando mi cuadro en el que había traba-
jado el espacio y una pequeña escultura 
de Oteiza que coincidía con mi punto 
de vista: las dos dimensiones y las tres, 
toda la geometría con una misma idea. 
Pues toda esa geometría que me venía 
interesando quería pasarla a algo que no 
tuviera principio ni fin, que nos rodeara, 

que nos envolviera, y así empezaron los 
trabajos espaciales.

En 1993 ganó el Premio Nacional de Artes 
Plásticas, ¿cambió algo?
No, todo sigue igual, uno continua tra-
bajando…; desde luego, estoy encantada 
con los premios, pero no cambian tu tra-
yectoria; al principio, durante poco tiem-
po, muchas entrevistas con la prensa… 
la diferencia es que los galardones te dan 
un respiro [dice sonriendo] porque hacer 
una exposición es muy costoso, especial-
mente si es una instalación, como la que 
hice en el Palacio de Cristal, por ejemplo, 
porque tengo que hacer maquetas, estu-
dios, viajes… para una instalación se in-
vierten uno o dos años de trabajo y todo 
esto genera muchos gastos, y si me des-
cuido termino pagando por trabajar… y 
además, algunos centros aún piden que 
se deje obra. Yo, desde mi primera ins-
talación, me negué. Pero ¿por qué hay 
que dejar obra?, si todo el mundo trabaja 
y cobra por ello, cuando el artista traba-
ja ¿encima tiene que pagar? Es injusto 
cómo nos tratan a los artistas.

Hay artistas de su generación que piensan 
que estas exposiciones que organiza el Rei-
na Sofía en el Palacio de Cristal no son una 
promoción suficiente por parte de un museo 
nacional para los artistas del país… espe-
cialmente en el circuito internacional.
Desde luego hay instituciones que creen 

De lo material y lo 
etéreo
En sus cuarenta años de trayectoria 
Soledad Sevilla ha combinado la 
pintura sobre soporte plano con las 
instalaciones tridimensionales. Teniendo 
la geometría como base ha explorado 
el espacio, la luz, el color y el tiempo 
en trabajos que proporcionan una 
experiencia sensorial y orgánica. 
En ese recorrido, se ha movido de 
la investigación conceptual a una 
emocional y poética. 

El tiempo vuela, 2010
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que con una exposición dan al artista la 
oportunidad de su vida y que hay que 
estarles agradecidos, hay algunas que 
son así, pero creo que el Reina Sofía en 
eso es muy justo y tiene un presupuesto 
para pagar a los artistas cuando hacen 
exposiciones e instalaciones. Yo no me 
quejo en absoluto del Reina porque, 
aunque luego uno se pase del presu-
puesto, ellos tienen la actitud de que el 
trabajo hay que pagarlo. Yo no tuve la 
sensación de que debiera estar contenta 
y agradecida con ellos, en cambio, con 
otras instituciones sí… ¡ya lo creo!. En 
cuanto al circuito internacional, es algo 
muy complicado; supongo que es una 
política que debería haberse hecho hace 
mucho tiempo y de otra manera, pero 
ahora ya es muy difícil. Yo estaría con-
tenta si lo hicieran bien aquí [dice son-
riendo], porque aquí la situación es muy 
complicada, especialmente si se hacen 
instalaciones en instituciones.

Ha ganado el Premio Arte y Mecenazgo en 
la categoría de mejor artista de 2014, ¿qué 
ha significado este premio?

¡Fue una gran sorpresa!. Como todos los 
acontecimientos de la vida y de nuestra 
profesión, nada supone un gran cambio, 
pero es un reconocimiento, y además me 
gustó porque el premio era a la trayec-
toria. Y cuando piensas que estás traba-
jando y que nadie se acuerda de ti… ¡te 
dan un premio!, pues es un gran estímulo 
[sonríe] y desde el punto de vista prác-
tico es una experiencia que da prestigio. 
Agradezco mucho a este jurado que me 
haya valorado como la mejor artista del 
2014, pero yo lo relativizo porque hay 

muy buenos artistas y quizás otro jura-
do no me lo hubiera dado a mí. ¡Así que 
estoy encantada!. Y como en este premio 
va incluido editar un libro de artista, ha 
sido maravilloso porque yo nunca ha-
bía hecho ninguno; ha sido un proyecto 
muy bonito, lo he disfrutado mucho y ha 
quedado precioso… [la artista me enseña 
el libro].

Realmente el libro es muy interesante por-
que da mucha información sobre su obra.
Sí, ha quedado muy bien; hay muchas fo-

Valente, Pessoa 
y la Alhambra
“La poesía me atrae mucho –confiesa 
Soledad Sevilla- aunque tengo una 
actitud con respecto al arte más 
bien contemplativa y algo mística… 
¿quiénes son mis referentes? bueno, 
la vida cambia… y nosotros con ella. 
Hay unas constantes, pero en cada 
momento puedo tener una necesidad 
de apoyarme en algo para elaborar mi 
trabajo. En este momento estoy todavía 
muy interesada en los elementos de la 
arquitectura de la Vega… bueno, de la 
Vega y de otros sitios, de la arquitectura 
agrícola. En cuando a poetas, José Ángel 
Valente me interesa mucho, Marco 
Estrada está en la cabecera de mi cama, 
y ahora estoy leyendo a Pessoa, el Libro 
del desasosiego, que realmente es muy 
poético, y está muy presente en mis 
noches de insomnio. Tengo una serie 
de cuadros que dediqué a Jesús Sánchez 
Rosillo, porque me gusta mucho su 
poesía; cuando hice la serie de la 
Alhambra leía a Ibn Zamrak, el poeta 
de los textos que están inscritos en la 
Alhambra.” 

«La geometría fue una 
reacción contra lo que 
nos enseñaban en la 

Facultad»

Sonata sin futuro, 2012

Secaderos de la Vega, Granada, 2007
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tografías de los secaderos de tabaco de la 
Vega de Granada, que tanto me han in-
teresado y que han tenido una influencia 
directa en mi trabajo de los últimos años.

¿Cómo llegó a Granada y a estos secade-
ros?
A finales de 1970, estaba en Boston y 
asistí a un curso de Oleg Grabar, que 
es un ilustre arabista, e impartió un mo-
nográfico sobre la Alhambra. En aquel 
momento pensé que iba a hacer una serie 
sobre la Alhambra. Cuando volví, en los 
80, empecé a ir a Granada, pasé tempora-
das allí haciendo bocetos para ese trabajo 
y poco a poco me fui vinculando con la 
ciudad, incluso estuve años dando clases 
en la Universidad. Me interesaban las 
maderas de los secaderos, iba haciendo 
fotos, acumulando material, y luego tras-
ladaba eso a mis cuadros y a mis escul-
turas. Cuando me plantearon hacer un 
libro de artista pensé que sería interesan-
te dedicarlo a estos secaderos porque son 
construcciones que están desapareciendo 
y quise dejar un testimonio de algo que 
va a pasar a la historia. En ellos se cul-
tivaba tabaco, que ahora se cultiva cada 
vez menos, y hay una relación importante 
del hombre con el campo, que también se 
está perdiendo.

¿Cuánto tiempo ha tardado en hacer el li-
bro?
Algo menos de un año porque tanto las 

fotos de los secaderos como mi obra ya 
estaban hechas. En el libro, al lado de 
cada una de mis obras hay una foto de 
los secaderos que me parecía sugerente, 
aunque no tuviera una relación concreta 
en el momento. Pero ahí hay algo que 
me ha atraído siempre, como son las en-
tradas de luz entre celosías… siempre 
me han cautivado los rayos de luz que 
se meten por las rendijas de las puertas 
y las ventanas. Recuerdo los veranos 
de cuando yo era muy pequeña, tendría 
cinco o seis años, y nos obligaban a dor-
mir la siesta, como yo no quería dormir 
porque me aburría, me fijaba en la ma-
nera en que los rayos de luz se filtraban 
haciendo visible el polvo en la atmósfe-
ra, y entonces cogía las brochas de afei-
tar de mi abuelo y jugaba barriendo el 
polvo para ver estas partículas en sus-
pensión. Este interés se ha manifestado 
posteriormente en mis obras.

¿Parte de las fotografías para sus obras?, 
¿o son también recuerdos?
Hay una relación directa, alguna vez hay 
algún recuerdo, pero en general parto de 
las fotos para elaborar las piezas.

Algunos trabajos de artistas han creado 
una concienciación sobre ciertos espacios. 
¿Cree que su trabajo podría conseguir que 
se conservaran los secaderos?
No creo… ya están desapareciendo, to-
davía quedan, pero soy pesimista …

En 2012 hizo la instalación Escrito en los 
cuerpos celestes en el Palacio de Cristal 
del Parque del Retiro. ¿Tiene asistentes 
para estos proyectos?
Sí, para el diseño del proyecto, como era 
de envergadura y planteaba mucha di-
ficultad técnica, cuento con la ayuda de 
Adrián Prada, ingeniero naval que cola-
bora conmigo para los cálculos. Para el 
proyecto que estoy preparando para Gra-
nada también tengo su estudio de todos 
los cálculos. Para los técnicos es compli-
cado hacer cosas para los artistas porque 
lo primero que hacen es buscar la lógica 
y el arte no siempre se basa en la lógi-
ca porque no la tiene. Lo que es impor-
tante es que un técnico interprete lo que 
quiere el artista. Recuerdo que en algún 
proyecto el técnico me preguntaba ¿y eso 
para qué?, ¿por qué?, ¿para qué sirve? 
Yo al final decía que era para el teatro y 
así ya lo entendían. También tienen que 
entender la importancia de la mitad de 1 
mm. Cuando necesito esa medida, quiero 
esa y no otra, es decir, que hay un tipo de 
exigencias esenciales que van asociadas a 
un proyecto complejo. El del Palacio de 
Cristal era complejo, Adrián Prada hizo 
el diseño y el cálculo de las piezas y la em-
presa constructora fabricó las 700 piezas, 
ocupándose del montaje y del desmonta-
je, porque el espacio tienes que dejarlo tal 
como estaba.

¿Qué artistas le han impresionado más?
Va por épocas; hubo un tiempo en que 
Tàpies me fascinaba; Rothko, siempre; 
Richter… y Carmen Laffón, de la que 
soy amiga desde hace mucho tiempo y 
que ha hecho una exposición en la Cartu-
ja de Sevilla impresionante, deslumbran-
te. Citaría a muchos artistas pero para no 
olvidar a ninguno mejor no dar nombres. 

¿En qué proyectos está trabajando?  
Tengo varios: una instalación en La Al-
hambra que se presenta en mayo; una 
exposición en el Centro José Guerrero 
de Granada; otra en Valladolid para el 
V Centenario de Santa Teresa de Jesús, 
una exposición comisariada por Rosa 
Martínez, que ha seleccionado obras de 
artistas internacionales que tengan que 
ver con la mística, con lo sublime. Y es-
toy preparando además una exposición 
de cuadros para la galería Fernández-
Braso de Madrid para la próxima tem-
porada. 

Margarita Cot

«En una instalación 
invierto uno o dos años 

de trabajo»

Las Lunas oscuras, 2013


