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Con una pintura visceral y energética Cristina BanBan ha impactado 
en la escena internacional.

A golpe de pincel

Cristina BanBan (1987, El Prat, Barcelona) 
aprendió a dibujar casi al mismo tiempo 
que a andar. A los 5 años ya daba clases de 
pintura y llenaba los cuadernos con perso-

najes inspirados en las series infantiles manga que 
veía en la tele. En la adolescencia, mientras estudiaba 
el bachillerato, daba clases como profesora de pintu-
ra en una escuela, compaginándolo más adelante con 
la carrera de Bellas Artes. En 2012, la crisis económica 
y un horizonte incierto le empujaron a marcharse de 
España. Su destino fue Londres donde llegó con una 
maleta y una meta prosaica: aprender inglés. Pero 
hizo mucho más que eso pues la Royal Academy la 
distinguió como una de las artistas jóvenes del mo-
mento en su prestigioso concurso de pintura estival. 
Su manera de enfrentarse al lienzo, que compara con 
un asalto, se traduce en unos voluptuosos desnudos 
femeninos cuya paleta carnal y mirada visceral son 
herederas de Willem De Kooning y Lucian Freud. 
Su propuesta no pasó desapercibida para dos de las 
galerías más influyentes del panorama internacional: 
Skarstedt y Perrotin, que le han dedicado exposicio-
nes individuales en Nueva York y París. Represen-
tada en colecciones como las del Museo Thyssen-
Bornemisza de Madrid, la Fondation Louis Vuitton 
de París o el Pérez Art Museum de Miami, tiene su 
estudio desde hace cuatro años en Brooklyn y entien-
de la pintura como “una pelea sin fin”.

¿Cómo llega el arte a su vida? ¿cómo descubre su 
vocación? Mi madre cuenta que a los 2 años ya me 
gustaba dibujar. Mi primer recuerdo es con 5 años, 
cuando una amiga del colegio me decía lo contenta 
que estaba de apuntarse a clases de dibujo, ahí fue 
cuando yo le pedí a mis padres que me inscribieran. 
Desde entonces y hasta bien entrada la adolescencia 
asistí cada día a esa escuela, aprendí mucho a una 
edad muy temprana. Fue una enseñanza bastante 
tradicional que me dio las bases del dibujo y el color 

desde bien pequeña. A los 17 años empecé a traba-
jar como profesora de pintura compaginándolo con 
el bachillerato y más tarde con la carrera de Bellas 
Artes.

En 2017 recibió el premio que concede la Royal 
Academy of Arts de Londres a la mejor obra de un 
artista menor de 35 años. ¿Qué supuso para su ca-
rrera? En aquellos momentos estaba muy perdida, 
no tenía ni idea de cómo introducirme en el mun-
do del arte, empecé de cero en Londres. Con la in-
tención de dar visibilidad a mi trabajo, me inscribí 
en algunos concursos, uno de ellos fue para formar 
parte de la Summer Exhibition organizada por la Ro-
yal Academy. Es una institución con mucho presti-
gio en Londres y esta exposición se celebra desde 
hace más de 250 años. ¡Solo conseguir participar ya 
fue muy difícil! Ser premiada fue un incentivo para 
seguir trabajando duro y me facilitó los contactos 
con galerías y prensa.

Ha descrito su estilo como 
“un puente entre la figura-
ción y la abstracción ges-
tual”. ¿Cómo ha encontrado 
su propia voz? Si te soy sin-
cera no creo que la haya en-
contrado todavía y espero no 

hacerlo nunca. La pintura es como una pelea sin fin, 
me sentiría estancada si me creyese que ya he encon-
trado una manera de hacer. Lo que sí sé es que estoy 
esforzándome por abandonar la pintura narrativa 
experimentando con nuevos lenguajes. Me queda 
mucho por aprender.

Entre sus distintos referentes ha mencionado uno 
no tan obvio: Sorolla  ¡Se aprende mucho mirando a 
Sorolla! Genio donde los haya, admiro su capacidad 
para registrar la luz con esa combinación de colores 
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tan característica. Soy fanática de sus estudios pre-
vios a las pinturas, prácticamente abstractos pero que 
a la vez representaban una escena. Esa manipulación 
de la información es la que me interesa, cómo aban-
donar la figuración a partir del realismo.

Concibe los cuadros como “vehículos para expresar 
emociones”, ¿influye eso también en su gusto por 
los grandes formatos? Sí, creo que mis pinturas son 
más bien expresionistas y a lo largo de los años he en-
tendido que son un vehículo importante a través del 
que canalizo emociones; a veces es un proceso medi-
tativo, otras más energético o agresivo, catártico. Los 
grandes formatos me atraen porque puedo trabajar 
con una escala igual o mayor a la figura humana y me 
aportan mayor libertad de movimiento.

La figura femenina es el eje de su obra, ¿por qué? 
El retrato siempre me ha llamado la atención, siendo 
el cuerpo humano la herramienta con la que empecé 
a construir imágenes. Pero no creo que en la pintura 
se tenga que explicar todo. ¿Preguntaríamos tanto si 
fuese una composición musical o simplemente nos 
sentaríamos a escuchar la canción?

¿Qué hay de usted en sus cuadros? ¿siempre pinta 
personas reales? Me he servido de mi propia imagen 
porque es el recurso que tengo más a mano. Aunque 
también trabajo con modelos, en muchas ocasiones 
estas mujeres acaban por parecerse a mí porque ten-
go mi rostro muy interiorizado.

¿Cómo es el proceso de trabajo? ¿hace muchos bo-
cetos previos, toma fotografías…? Sí, hago fotos que 
después me sirven de referencia a la hora de plantear 
la composición, luego preparo unos bocetos a línea 
y cuando estoy satisfecha, vuelvo a hacer el dibujo a 
carboncillo en el lienzo. Después viene el color pero 
esta fase es más intuitiva, ¡creo que funciona con otra 
parte del cerebro!

¿Qué le llevó a marcharse de España con 24 años, 
¿qué le ha aportado vivir fuera? ¿siente nostalgia 
de Barcelona? Fueron varios motivos los que me em-
pujaron a marcharme pero, en definitiva, lo que hice 
fue seguir mi instinto. Llevaba varios años trabajan-
do como profesora de arte y sentía que en España no 
podría avanzar, así que me fui a Inglaterra en 2012. 
El primer objetivo era aprender inglés pero sin tener 
una idea clara de cuánto tiempo me iba a quedar. 
Acabé viviendo en Londres 7 años y allí arrancó mi 
carrera. Empecé a pintar en 2016 y recuerdo aquella 
etapa como bastante difícil pero el esfuerzo y la cons-
tancia dieron sus frutos. Va a cumplirse una década 
desde que me fui de Barcelona, una nunca deja de 
extrañar su casa, las costumbres, su gente. ¡Me siento 
aún más española estando fuera de España!

En 2019 se muda a los Estados Unidos, ¿cómo ha 
influido el cambio en su carrera y en su pintura? 
¿se ha adaptado bien al frenesí de la ciudad? La res-
puesta es que volví a sentir la necesidad de mudarme 
para seguir aprendiendo. Empecé a trabajar con una 
galería neoyorkina que me invitó a una residencia en 
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la ciudad en 2018 y ahí me convencí. Me trasladé a 
finales de 2019, con 31 años. Ya con otra estabilidad 
económica y personal. Estos años de tanta dedicación 
se han traducido, en mi opinión, en una pintura (y 
una Cristina) más madura. Al final la pintura y la 
vida van de la mano. ¿El frenesí? ¡Me encanta esa pa-
labra, y no lo cambio por nada! Creo que mi persona-
lidad encaja bien con el ritmo de la ciudad.

Hace un par de años empezó a usar por primera vez 
el óleo. ¿Qué le aporta este material? Que es extrema-
damente maleable e imprevisible, nunca sabes cómo 
va a reaccionar. Y eso es justamente lo que me seduce.

Su carrera está en plena expansión ¿qué importan-
cia tiene la disciplina? ¿mantiene una rutina diaria? 
Siempre he sido muy exigente conmigo misma (de pe-
queña en la época de exámenes ¡me volvía una rata de 
biblioteca!) He trabajado con constancia y empeño con 
el objetivo de seguir mejorando. Creo que la combina-
ción de mi obsesión por la pintura y la disciplina me 
han permitido alcanzar muchos de mis propósitos. Y 
sí, se podría decir que tengo una rutina. Normalmen-
te, lo primero es tomarme un café, luego hago ejercicio 
y llego al estudio sobre las 11 de la mañana, y allí me 
quedo hasta las 7 u 8 de la tarde, dependiendo del rit-
mo de trabajo y las fechas de entrega. A veces descan-
so entre semana y trabajo sábados y domingos pero, 
en la medida de lo posible, me gusta variar.

¿Qué lecturas, música o películas le inspiran? Lo que 
más me inspira son las historias reales. Me encanta 
descubrir entrevistas antiguas en YouTube, de artis-
tas, músicos, arquitectos o personas peculiares que 
me sorprenden. Desde Lola Flores, el crítico de arte 
Peter Fuller, David Sylvester conversando con Francis 
Bacon, o el escultor Xavier Corberó entrevistado en el 
programa A fondo en los años 70. Y no concibo estar en 

el estudio sin música. Al inicio de la 
sesión escucho algo tranquilo e ins-
trumental para no distraerme y des-
pués de la siesta algo más animado. 
Por ejemplo, en este momento estoy 
en casa escuchando unos boleros.

Fue una de las artistas más elogia-
das por la crítica en la pasada edición de ARCO y 
sus obras tuvieron una estupenda acogida entre los 
coleccionistas. ¿Cómo es su relación con el éxito? 
Me encantó viajar y exponer en Madrid, fue muy in-
teresante poder hablar con otros colegas y galeristas 
sobre la escena artística en España. ¡El éxito siempre 
es relativo! Me siento muy agradecida por estar don-
de estoy y poder trabajar con la gente con la que lo 
hago. Procuro cuidar mi tiempo fuera y dentro del 
estudio.

Un sueño por cumplir Una exposición individual en 
un museo y pintar cerca de la playa.
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En mayo de 1971, la compra por el Metropoli-
tan del Retrato de Juan de Pareja de Velázquez 
abrió todos los telediarios. Los 5,5 millones 
de dólares abonados por el museo neoyor-

kino establecieron un récord en el mercado. La tran-
sacción no estuvo exenta de debate público. Algunos 
denunciaron lo abultado de los fondos para compras 
del MET en una ciudad que atravesaba graves dificul-
tades financieras mientras que otros criticaron el fra-
caso del gobierno británico para bloquear la exporta-
ción del cuadro, que llevaba en el Reino Unido desde 
principios del siglo XIX (Margaret Thatcher incluso se 
vio obligada a hacer una declaración en la Cámara de 
los Comunes). Sin embargo, casi nadie habló de Pareja 
como hombre de ascendencia africana, ni de la natura-
leza de su relación con Velázquez, de quien fue escla-
vo durante décadas, y aún menos de su propia carrera 

como pintor en la década de 1660. Esta exposición, co-
misariada por David Pullins y Vanessa K. Valdés, es 
la primera que cuenta su historia y pone el foco en el 
trabajo de artesanos esclavizados en el contexto de la 
sociedad multiétnica de la España del Siglo de Oro. 
Para ello se han reunido en torno a 40 piezas, entre 
pinturas, esculturas y objetos de artes decorativas, así 
como libros y documentos históricos, que confirman la 
importante presencia de negros, mestizos y moriscos 
en la escena artística española. 

Juan de Pareja nació hacia 1608 en la ciudad ma-
lagueña de Antequera, hijo probablemente de una 
esclava de ascendencia africana y un español blanco. 
Aunque ningún documento conocido especula sobre 
sus orígenes familiares o el color de su piel, los archi-
vos de la España del siglo XVII ofrecen incontestables 
evidencias de una sociedad multirracial que contaba 
con artistas y artesanos en régimen de esclavitud. La 
exposición también aborda el viaje que Velázquez y 
su criado hicieron a Italia entre 1649 y 1651, durante el 
cual el maestro sevillano pintó el hoy legendario retra-
to de su sirviente. Exhibido con gran éxito, ese cuadro 
allanó el camino para que Velázquez creara una serie 
extraordinaria de retratos, incluidos los del séquito pa-
pal y sus amigos. Aquel viaje fue además un punto de 
inflexión en la vida profesional y personal de Pareja: 
su condición de esclavo le permitió, paradójicamente 
tener acceso a grandes obras de arte que influirían en 
su propia mirada. Velázquez también firmó en Roma 
los documentos de manumisión (conservados en el Ar-
chivio di Stato de Roma), consignando su decisión de 
liberar a Pareja cuatro años después y propiciando así 
que éste pudiera seguir su camino como pintor tras su 
regreso a Madrid. Según Palomino, “era tan ingenioso 
que a espaldas de su amo, y pasando noches en vela, 
llegó a hacer en la pintura cosas verdaderamente dig-
nas de estima.” Fue tras ser libertado cuando comenzó 
su auténtica carrera como pintor. Rápidamente, según 
el biógrafo, Pareja se convirtió en un “pintor eminente” 
alcanzando un estatus que mantuvo hasta su muerte 
en 1670, debido a su talento, competencia y “singular 
habilidad en los retratos”. La exposición concluye con 

O R G U L LO  M E ST I ZO 
Juan de Pareja, el virtuoso esclavo mulato de Velázquez,  

es el primer pintor afrohispano del que se tienen noticias.

En la Península Ibérica, los pintores más ricos, y quienes 
recibían el mayor volumen de encargos, trataban la esclavitud 
como una práctica meramente empresarial: compraban siervos 
en Sevilla para acelerar el ritmo de trabajo en sus talleres. El 
primer libro de Francisco Pacheco, Arte de la pintura (1649), 
menciona como precedente a Plinio el Viejo y su Historia 
Natural en la que se asegura que el dibujo en la antigua Grecia 
era parte de la educación de la nobleza, pero estaba prohibido 
a los cautivos. No obstante, a pesar de las prohibiciones legales, 
está claro que a los ayudantes esclavizados que estaban en los 
estudios se les dio cierta formación artística. Estas habilidades 
acrecentaban el valor económico de estos individuos, que 
podían no solo ser empleados de inmediato en el taller, sino 
también alquilados como mano de obra cualificada. Una vez 
transcurrido el periodo de préstamo, el aprendiz, que durante 
este tiempo había adquirido provechosas destrezas, volvía 
con su antiguo propietario. Esta utilización parece haber sido 
generalizada en ambos lados del Atlántico: en 1614, por ejemplo, 
el pintor Juan Fernández se comprometió con Gaspar Gutiérrez 
de la Peña, residente en Cartagena de Indias, a instruir a su 
sirviente en el oficio de la pintura, labor por la que recibiría a 
cambio 5 ducados. 
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la primera recopilación de pinturas de Pareja, algunas 
monumentales, realizadas después de ser libertado. Al 
ponerlas en diálogo con las de un grupo de artistas co-
nocidos hoy como la Escuela de Madrid, cuyas paletas 
y composiciones contrastaban con la sobriedad corte-
sana de Velázquez, se puede ver cómo el talentoso sier-
vo consiguió labrarse un estilo propio diferenciado del 
de su antiguo amo. Las estrellas de la muestra son dos 
cuadros monumentales firmados por Pareja y prestados 
por el Museo del Prado: La vocación de San Mateo, en el 
que se autorretrató con indisimulado orgullo, mirando 
al espectador, en un extremo del lienzo, y El bautismo de 
Cristo, que incluye un trampantojo en el que su nombre 
aparece tallado en una roca, toda una declaración sobre 
su autoridad artística. “Esta exposición nos lleva al co-
razón de la pintura española del siglo XVII para revelar 
la increíble historia de Juan de Pareja”, ha manifestado 
Max Hollein, director del MET. “Al reexaminar la narra-
tiva en torno a una de las obras más celebradas de la his-
toria del retrato occidental, esta presentación nos desafía 
a cuestionar nociones existentes sobre el arte histórico y 
los objetos, y nos presenta a un artista notable cuyo nom-
bre puede sonar familiar a muchos pero cuyo trabajo no 
había sido estudiado en profundidad hasta ahora.”

Hasta el 16 de julio
The Metropolitan Museum. Nueva York

www.metmuseum.org

La vida de Juan de Pareja ha estado rodeada de leyendas 
que, a fuerza de repetirse, han sido tomadas por hechos 
ciertos. Algunos biógrafos alegaron que nació en las Indias 
Occidentales; otros afirmaban que era el hijo ilegítimo del 
almirante Pulido Pareja, que se casó con la hija del pintor, 
o que murió en un duelo defendiendo el honor del yerno y 
discípulo de Velázquez, Juan Bautista Martínez del Mazo. El 
primer biógrafo de Pareja, el tratadista Antonio Palomino, 
fijó uno de los mitos más persistentes asegurando que el 
rey Felipe IV se sintió tan impresionado por una pintura que 
Pareja había ejecutado en secreto que intercedió para su 
manumisión, declarando: “Un hombre dotado de tal talento no 
puede ser esclavo.” 

El extraordinario retrato que Velázquez hizo de su 
esclavo, pintado en Roma, se exhibió al público 
en el Panteón en marzo de 1650. Es obvio que el 
autor de Las meninas quería impresionar a sus 
colegas italianos con su talento pues, según su 
biógrafo Antonio Palomino, «puso este retrato con 
tan universal aplauso en dicho sitio que, a voto de 
todos los pintores de diferentes naciones, todo lo 
demás parecía pintura, pero este solo verdad». 
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