
Fasim 
Introducing to you from Barcelona, awarded painter and street artist, Fasim! From his childhood, it was 

evident that art was his passion and he has evolved with time through phases into his abstract and colourful 

style. Influenced by everyday observations, urban decay, all the way to architecture and ancient arts. Fasim 

believes that the period known as StreetArt is over and we are entering a new era. Read on and see what 

you can learn from this experienced artist. 

 

-Introduce yourself to us – as if we had no idea who you were! 

Hello ISSA´S friends and followers, my name is Germán Bel, but I am known by Fasim, urban artist and 

self-taught painter. I was born in the city of Barcelona in 1972, in the peripheral neighbourhood of La 

Trinidad, northeast of the city that borders the mountain. In 1987 I had the great luck of being able to 

meet Henry Chalfant through common friends. I write, draw and paint where I want since I was a child, I 

am one of those rare guys who did not stop drawing after school and continued on the street (laughs). 

 

–Where does your (tag) Artist name come from? 

Fasim is an Indian name, but I did not start writing for any reason, they are letters that I liked and that were 

grouped together, comes from a series of variations that started in the mid/late      1980´s. –  Speaker / Fase-

Speak /Fase / Fasim. 
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– How did it all start for you, and what is it nowadays? 

It started as a game when I was a child, at the school stage and when I finished school I was already a well-

known writer, I had progressed a lot and appeared regularly in the media and on television. Graffiti was the 

way to shout and rebel against everything and everyone, the way I chose to channel my rebellion and 

automatically identified myself with the writers of the poorest neighborhoods in New York who, like me, 

lived in peripheries. I immediately won over and I made IT my sword; “This is the creativity of young 

people under stress,” said Henry. 

I was amazed by the battle that was taking place in the wagons of the New York City Metropolitan (in 

those days in its last stage), by then in Spain we did not have a complete knowledge of the game, but we 

were able to enlighten ourselves thanks to Craig Castleman’s book and the work of his students, the Nasty 

Stuff (originally titled) and the Getting Up in the final published version, and in a much more graphic and 

complete way with the documentary by Henry Chalfant and Toni Silver: Style Wars. 

Today this game has become one of the favorite expressions of all young people worldwide and now you 

find graffiti in any corner of the planet, even in the smallest towns or villages, it has spread like wildfire, it 

is an escape route. 

 

-Street art has had a great impact on society in recent years. Many artists manage to get in the 

spotlight and try to make a career out of it. What do you think of this evolution? 

The movement started in the 90s has become from being an underground movement to be incorporated into 

a contemporary art and being absorbed by the financial market. 

In my opinion, the period known as street art is over and we would be entering a new stage. 

Throughout this period, a market that has not existed before has been created, the movement has become 

super professionalized, generating a great business that has attracted all kinds of creatives, enabling 

profesional meddlings us graphic designers, illustrators, comic artists, or even contemporary painters. 

Street art has become a popular mass trend and a large percentage related to visual arts is adopting a street 

profile, many without having any relation to the street of course, it is just to maintain a pose and an 

aesthetic. Sometimes it is the same market which demands it (“we want a street touch”) or directly 

appropriates the pictorial techniques on walls by hyper-realistic painters at the service of commercial 

brands who try to appear a cool proximity to the Street; Anyway they usually not maintain the same 

feeling, someof them revindicate and remove consciences with their art but othersonly want to do business 

with unduly adopted aesthetics (something similar has happened with Mexican indigenous art; Carolina 

Herrera fashion firm is accused of plagiarism and cultural appropriation, it is a looting in every rule that has 

ended in the courts, but the most interesting thing in history is that Mexican artisans have not revealed the 

meaning of their elaborate garments, such is the cosmogony, because they ensure that each thread tells a 

story). 

Represent the failure of success. 

Urban art did not arise to decorate the streets and buildings at the service of capital, it is a combative art, it 

has a social meaning. 

They are perfectly aware on fairs and galleries the wear and tear; For example, Tina Ziegler, curator and 

director of the Moniker fair, recently said on ArtNews “Street art is going through an “identity crisis.” Also 

in the same interview conducted by Naomi Rea, it is commented “local governments throughout the world 

are increasingly integrating mural projects in their cities as a way to deter illegal graffiti. ” 

Although Street Art has had a great impact on society, museums and the establishment still consider it a 

marginal art, they continue to relate it to vandalism and are not taking the place that they should in 

museums, there is a strong reluctance. 

Some street creators have noticed and they are adopting a more commercial and institutionalized style, if 

wanting to get rid of the vandalism label (when they never were, but the system perceives it that way). It is 
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a great contradiction, you can not tame the movement, we are not the hippie movement that managed to 

dissolve it, it is much more complex. The system loves urban culture, but not urban artists who stand up 

from the crowd, prefer more commercial artists, without judgment 

On the other hand in Spain a very negative elite image has been promoted by a small group of illustrators 

and pseudo artists, producers without many scruples, galleries, institutions, magazines and an audience that 

is not very uninformed. They systematically applauded, something that has been very damaging for the rest 

of the scene because they have acted as a monopolizing screen and such strategies. They will give a lot of 

money to a few, but they do a lot of damage and send the wrong message to the younger generations. 

Although we are presented with makeup as the new, the latest, the digital, the modern against the old … 

But in reality, the old is the same concept again, always under the prefix of neo, neo-something … It is 

super dynamited, It is pure pyrotechnics. 

 

Discussions have also been opened in networks and in the press about the gentrification factor that will 

generate this type of operations. 
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-Street art is mostly a visually stimulating form of art. To add one more sense to it, what music would 

you pick to accompany your art work? 

This album could be the soundtrack of some of my recent paintings; Ethnic Heritage Ensemble – Be 

Known – Ancient / Future / Music. 

 

-In all forms of art, inspiration is crucial. What inspires you and how does that end up in your art? 

Everything I see; some peeling paint on a wall, a spontaneous combination of colors in a group of half-torn 

posters, a chair that I have used as a color palette and is now my model (laughs), ancient art, attic craters, 

architecture and sculpture Egyptian, Baltasar Gracian, the island of Elephantine with its pareidolic forms of 

elephants which in the pharaonic era already aroused sacred admiration, The Island Shrimp, Baudelaire, 

LM Panero … Even the corrupt neo-liberal politicians to whom I have a series dedicated. 

For some years I have been greatly inspired by deteriorated or destroyed art; the sculptures that have been 

brutally damaged in the face or in the body, suggest me metaphorical aspects of ourselves, of humanity, a 

kind of matter between creation and destruction, which seem to define us cryptically … Also the murals 

damaged by the passage of time that are incomplete and give way to another type of fragmented language, 

a very suggestive poetic visual game. 

 

-What is the hardest part while working on a piece of art? 

I think the judgement day is what decides everything. Sometimes one paints something at night very proud, 

he goes to sleep and the next morning when he sees it again it does not work. From my point of view that is 

the most delicate part, deciding if it works, but I insist again, many works remain on hold for an indefinite 

time and one day I finish them with spontaneous resolution. When I cannot look away from the work, it 

means that I liked it and I have to admit that it is good. I have a very special relationship with the work for 

a few days once finished, as a romance … 

It is difficult to tell, but that is when I know that the work is fine, when I can not look away and the 

winding happens to me when I am immersed In a new one. I like to be fair with this, I try not to show 

anything I’m not really proud of. Some works arise in a few hours, others need a couple of days, others 

resist until years later and some need to disappear for the sake of one’s reputation (laughs). When the thing 

has gone well and good pictures come out it is a huge joy, I get very happy, I feel useful. 
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-Which cities are the most inspiring for you as an artist? 

– Barcelona and Paris. 

 

-What other passions do you have apart from art? 

I think all my passions revolve around art; painting, sculpture, music, literature, poetry, history, archeology, 

theater, photography, cinema, astronomy … Maybe the gastronomy, but I include it in the previous list for 

being the mother of the arts and melting pot of all civilizations. 

 

-Tell us a bit more about your art; does it include symbolisms, messages or repeated patterns? How 

has it evolved? 

I like each painting it be new adventure, a new chapter. I do not repeat symbols to be recognized by them, 

it makes me angry to see the same picture of an artist in different places. 

In my work I insist on some subjects; heads or portraits, figures and landscapes, but especially landscapes. 

Also some personal archetypes. 

I insist with some colors; yellow, black and white, but many times I do not realize, some color 

combinations are from when I started and I did not have much money to buy paint, I had to engineer them 



with few means (although that also put me to the test), I thought that, if I was not able to create works with 

one, two or three colors I was not a very good painter (laughs), an exercise that has become customary I 

suppose, although I have many colors in the workshop. 

For me, each painting has the possibility of reflecting the mystery of everything I perceive intuitively and 

poetically, something like that is what I try. 

 

– You must have a great collection of stories during street painting over the years, isn’t it? Could you 

share one of them with us? 

I have many good memories with some of the best artists of the movement, but I have one burned in my 

memories. it was 1992, in the district of Saint Denis in Paris, in the studio of Jonone and the BadBC, the 

Hôpital éphémère, was sleeping a few days on the old sofa bed in the workshop and one night Jon was 

showing me a beautiful large oval fabric that they had returned from a painting contest and I remember 

seeing him very sad for not being able to participate in the exhibition, in those days urban art was still very 

badly considered and we were not well received by institutions or galleries and generally everything related 

to graffiti created an automatic rejection. 

Jon was the one who really started me in painting, at that early time I was very interested in graffiti, you 

know, I had hot blood, I talked to him about writers and pieces, but he told me about painters and paintings. 

He taught me at home books by Jean-Michel Basquiat and Rammellzee, by Miquel Barceló … Artists that I 

did not know yet. 

It was a voyage of discovery, literally I plunged deeply, something very powerful had awakened inside me. 
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-What do you think, people feel or think of, when they see one of your works on the street? 

I do not know, I hope most of the people receive positive feelings of good energy, although there are also 

some people who feel annoyed to see my work. My painting is different, the intention is not to be 

understood by everyone; “For those who understand us enslave a part of our being,” as Khalil Gilbran said. 

I do not want to please everybody. I paint because I want to share something that worries me and I feel the 

urge to externalize it and share with the world, in my own way. 

I intend to communicate with the bulk of the world population, connect with the sensitive world, with 

people who appreciate and protect art, poetry, music, nature and animals … It is not for those who throw 

bombs, make wars or they burn the Amazon, but also, sometimes I wish I could change consciences with 

my art, although it seems impossible or may seem a little innocent, but you never know, one can be struck 

by a transmutator ray at any time, also looking at a painting. 

In front of paintings by master Joan Miró I decided to become a painter, it happens constantly. 

 

-Nowadays, most artists also tend to think about how a wall will impact people through the internet. 

How do you feel about the use of social media in this field? Is a part of the essence missing? 

Social networks are very good to publicize your work, but it should not condition your creativity, I explain; 

in painting, one must be honest with oneself, paint according to their criteria and not influenced by a 

tendency, fashion or number of likes. It is my way of seeing things, if today it is a tendency to paint 

flamingos I am aware that if I included them in my work my popularity would increase in networks and 

maybe sales would also increase or festival invitations would multiply, but I began to paint for others 

motives 

“The painting is not made to decorate apartments. It is an instrument of offensive and defensive war against 

the enemy, ”said Picasso. 

I have seen painters on Instagram that interest me very much and that have very few likes, does not 

determine anything, a work cannot be valued for the number of likes. 

Painting is a rare and mysterious art; the good painting is deep … dark, the public likes less, however the 

most obvious, circus or effective painting generates greater acceptance, it has always been this way, 

although later it is valued late and it ends up recognizing what was previously despised, such as case of 

Manet or Van Gogh, to give two very practical examples. 

The uninitiated in painting must learn to look, to see, to educate the look (as Soledad Lorenzo * says 

wisely). No criterion has been lost among the population, it is that the population does not have a great 

criterion formed on art, it is a pending subject. Today the obvious predominates, an institutionalized art 

style prevails that does not require a great effort of understanding and that pleases all audiences, such as the 

Balloon Dog by Jeff Koons. 

For me the essence is still intact in the graffiti that is still being done on the trains, still alive in that spirit 

and in artists who continue to do their thing illegally without caring too much if their work is cool enough 

to appear in the magazine X or to enter the gallery Z. 

 

-Do you have a secret that you would like to share with us? 

I am going to tell you an anecdote that I have never told and it seems fun to do it here; once in the 90s we 

traveled Monica C. and I to the Salvador Dalí Museum in Figueres, from the early morning, we had 

previously taken acid, very well dressed and dressed in black sunglasses we went hand in hand in the 

museum as a couple of children entering Alicia’s burrow. It was one of the most amazing and mystical 

https://g.co/kgs/CoVWsa


experiences I have had inside a museum, we were about six hours inside, we had traveled to the very 

bowels of surrealism. When we left it was already night … one of the favorite places of the day was the 

patio with the rainy Taxi (which is the central element of the old armchair patio of the Municipal Theater of 

Figueres). Also in the same space we were enchanted by the forms of the rocks of Antoni Pitxot in 

collaboration with Dalí (the four “grotesque monsters”). They are monsters-fountains in the manner of 

Italian mannerists, made with accumulations of stones, drawers, tree trunks, a skeleton of a whale, conch 

shells and shells. 

One thing we found really surreal was that the sink was next to the door that leads to Salvador Dalí’s grave. 

You get distracted, you are wrong about the door and you end up inside the crypt, we loved those details, 

we valued them a lot (laughs), the same bill as the source of Marcel Duchamp. 

Dalí said that the rocks of the beach of Sa Conca in Cadaqués already formed by themselves multiple 

battles: “When the rocks awake for four thousand years of dreaming, the noise of a battle in each hand 

deafens them.” 

 

 

-Do you have a wild project that you dream of doing someday? 

Exhibit at the Jau de Paume in Paris! 

 

-Tell us what’s next, about your future plans! 



My plan is always to lock myself in the workshop (laughs). It’s my refuge, that’s where I want to be all the 

time, like Rembrandt. I have finished some things that I had pending and I am heading towards a new 

collection of paintings with a technique close to cut-up, also to collage, the style of the exquisite corpse, 

images of everyday use, also with mixed mythological themes or anything that falls into my hand. I had 

already started last year and I have not been able to develop it well. Also in the IVAM (Valencian Institute 

of Modern Art) of Alcoy I made my first public conference at the end of last October, where I related some 

curiosities of graffiti and inscriptions in the ancient world and some more of how we started in painting 

since the paleolithic going through Egypt, Greece and Rome. I am very happy because I shared a 

conference with Fernando Figueroa, a well-known writer on the graffiti and urban art movement in Spain 

who recently wrote the prologue for the new edition of the historic book Getting Up by Craig Castleman 

and that encouraged me very much to prepare it with great desire . 

 

-Is there a specific thought or message you would like to pass to our audience out there? 

I am the king of my shoes. 

Cultures unite us, flags face us… 

 

– Thank you Fasim! It’s been great to get to know more about the mind and person behind such 

inspiring works. 

‘’I Support Street Art’’ team. 

Thank you for the opportunity to express myself and share my art in your home. 

All the best family, you do a great job. 

“Yo apoyo el arte callejero”.  

 

 



 

 

 

Artist Links: FASIM 

https://www.fasim.org/ 

https://www.instagram.com/fasim_/ 

 

 

 

I SUPPORT STREET ART / Entrevista Fasim. Enero, 2020. 

 

“El periodo conocido como street art ha terminado y estaríamos entrando en una 
nueva etapa.” 

 

Preséntese a nosotros. (incluya títulos, origen, ubicación, algunos datos básicos sobre usted) 

Hola amigos y seguidores de ISSA, mi nombre es Germán Bel, pero se me conoce por Fasim, artista urbano y 
pintor autodidacta. Nací en la ciudad de Barcelona en 1972, en el periférico barrio de La Trinidad, al nordeste 
de la ciudad que linda con la montaña. En 1987 tuve la enorme suerte de poder conocer a Henry Chalfant por 
medio de unos amigos. Escribo, dibujo y pinto donde quiero desde que era un niño, soy uno de esos tipos raros 
que no dejaron de dibujar después de la escuela y continuaron en la calle (risas). 

 

¿De dónde viene su nombre de etiqueta?  

Fasim es un nombre propio que proviene de la India, pero no lo comencé a escribir por ningún motivo, son 
letras que me gustaban y que se fueron agrupando, viene de una serie de variaciones que se remontan a 
mediados y finales de los años 80; Speaker / Fase-Speak / Fase / Fasim. 
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¿Cómo empezó todo esto para ti, y qué es hoy en día? 

Empezó como un juego cuando era niño, en la etapa escolar y cuando acabé el colegio ya era un escritor muy 
conocido, había progresado mucho y aparecía regularmente en los medios y en la televisión. El grafiti fue la 
manera de gritar y rebelarme contra todo y contra todos, la manera que elegí para canalizar mi rebeldía y me 
identifiqué automáticamente con los escritores de los barrios más pobres de Nueva York que como yo vivían en 
periferias. Me sedujo desde el primer día e hice de ello mi espada; "Ésta es la creatividad de los jóvenes bajo 
estrés", dijo Henry. 

Yo estaba alucinado por la batalla que se estaba desarrollado en los vagones del Metropolitano de New York 
City (en esos días en su última etapa), por entonces en España no teníamos un conocimiento completo del 
juego, pero pudimos ilustrarnos gracias al libro de Craig Castleman y el trabajo de sus alumnos, el Nasty Stuff 
(titulado originalmente) y el Getting Up en la versión final publicada, y de manera mucho más gráfica y 
completa con el documental de Henry Chalfant y de Toni Silver: Style Wars. 

Hoy este juego se ha convertido en una de las expresiones favoritas de todos los jóvenes a nivel mundial y 
ahora encuentras grafiti en cualquier rincón del planeta, hasta en las más pequeñas villas o pueblos, se ha 
extendido como la pólvora, es una vía de escape. 

 

El arte callejero ha tenido un gran impacto en la sociedad en los últimos años. Muchos artistas logran ponerse 
en el punto de mira y tratar de hacer una carrera de ello. ¿Qué opinas de esta evolución? 

El movimiento que se inició en los años 90 ha pasado de ser un movimiento underground a englobarse dentro 
del arte contemporáneo y ser absorbido por el mercado financiero. 

A mi entender, el periodo conocido como street art ha terminado y estaríamos entrando en una nueva etapa. 

En todo este periodo se ha ido gestado un mercado que antes no existía, el movimiento se ha súper 
profesionalizado generando un gran negocio que ha atraído a todo tipo de creativos, permitiendo la entrada a 
un gran intrusismo por parte de; diseñadores gráficos, ilustradores, dibujantes de cómic, o incluso pintores 
contemporáneos. El street art se ha convertido en tendencia popular de masas y un gran porcentaje 
relacionado con las artes visuales está adoptando un perfil callejero, muchos sin tener ninguna relación con la 
calle por supuesto, es solo por mantener una pose y una estética. A veces es el mismo mercado el que lo exige 
(“queremos un toque callejero”) o directamente se apropia de las técnicas pictóricas en medianeras con 
pintores hiperrealistas al servicio de marcas comerciales que intentan aparentar una proximidad cool con la 
calle, pero no mantienen el mismo sentimiento, unos revindican y remueven conciencias con su arte y otros 
hacen negocio con la estética adoptada indebidamente (algo parecido ha ocurrido con el arte indígena 
mexicano; la firma de moda Carolina Herrera está acusada de plagio y de apropiación cultural, es un saqueo en 
toda regla que ha acabado en los tribunales, pero lo más interesante de la historia es que las artesanas 
mexicanas no han revelado el significado de sus elaboradas prendas, tal es la cosmogonía, pues aseguran que 
cada hilo cuenta una historia).  

Es el fracaso del éxito.  

El arte urbano no surgió para decorar las calles y edificios al servicio del capital, es un arte combativo, tiene un 
sentido social. 

Son perfectamente conscientes en ferias y en galerías del desgaste; por ejemplo, Tina Ziegler, conservadora y 
directora de la feria Moniker, afirmaba recientemente en ArtNews que el street art está atravesando una "crisis 
de identidad”. También en la misma entrevista realizada por Naomi Rea se comenta que; “gobiernos locales de 
todo el mundo están integrando cada vez más proyectos con murales en sus ciudades como una forma de 
disuadir el grafiti ilegal.” 

Y aunque el arte callejero ha tenido un gran impacto en la sociedad, los museos y el establishment aún 
consideran que es un arte marginal, lo siguen relacionando con vandalismo y no está ocupando el lugar que 



debería en los museos, hay una fuerte reticencia. Algunos creadores callejeros se han percatado y están 
adoptando un estilo más comercial e institucionalizado, como queriendo desprenderse de la etiqueta vandálica 
(cuando nunca lo fueron, pero el sistema lo percibe así). Es una gran contradicción, no se puede domesticar el 
movimiento, no somos el movimiento hippie que consiguieron disolverlo, es mucho más complejo. El sistema 
ama la cultura urbana, pero no a los artistas urbanos que se alzan desde la multitud para decir la suya, prefiere 
los artistas más comerciales, sin criterio. 

Por otra parte en España se ha promocionado una imagen de élite muy negativa por un reducido grupo de; 
ilustradores y pseudo artistas, productoras sin muchos escrúpulos, galerías, instituciones, magazines y un 
público ajeno al movimiento muy desinformado que aplaudía sistemáticamente, cosa que ha sido muy 
perjudicial para el resto de la escena porque han actuado de pantalla monopolizadora y ese tipo de estrategias 
darán mucho dinero a unos pocos, pero hacen bastante daño y envían un mensaje erróneo a las generaciones 
más jóvenes.  

Aunque nos lo presentan maquillado como lo nuevo, lo último, lo digital, lo moderno contra lo viejo… Pero en 
realidad, lo viejo es el mismo concepto de nuevo, siempre bajo el prefijo de neo, de neo-algo… Está súper 
dinamitado, es pura pirotecnia. 

También se han abierto debates en redes y en prensa sobre el factor de gentrificación que generaran este tipo 
de operaciones.  

 

En todas las formas de arte, la inspiración es crucial. ¿Qué es lo que te inspira? 

Todo lo que veo; unos desconchones en una pared, una combinación espontánea de colores en un grupo de 
carteles medio arrancados, una silla que he utilizado como paleta de colores y ahora es mi modelo (risas), el 
arte antiguo, las cráteras áticas, la arquitectura y la escultura egipcia, Baltasar Gracián, la isla de Elefantina con 
sus formas pareidólicas de elefantes la cual en época faraónica ya despertaba admiración sagrada, El Camarón 
de La Isla, Baudelaire, L.M. Panero… Incluso los políticos corruptos neo-liberales a los que tengo dedicados una 
serie. 

Desde hace algunos años me inspira mucho el arte deteriorado o destruido; las esculturas que han sido 
brutalmente dañadas en el rostro o en el cuerpo, me sugieren aspectos metafóricos de nosotros mismos, de la 
humanidad, una suerte de materia entre la creación y la destrucción, que parecen definirnos crípticamente… 
También los murales deteriorados por el paso del tiempo que se ven incompletos y dan paso a otro tipo de 
lenguaje fragmentado, a un juego visual poético muy sugerente. 

 

El arte callejero es sobre todo una forma de arte visualmente estimulante. Para darle un sentido más, ¿qué 
música elegirías para acompañar tu obra de arte? 

Este álbum podría ser la banda sonora de algunas de mis pinturas recientes;  

Ethnic Heritage Ensemble – Be Known - Ancient / Future / Music. 

 

¿Cuál es la parte más difícil mientras se trabaja en una obra de arte? 

Pienso que el juicio del día después es lo que lo decide todo. A veces uno pinta algo por la noche muy 
orgulloso, se va a dormir y a la mañana siguiente cuando lo vuelve a ver no funciona, para mí esa es la parte 
más delicada, decidir si funciona, sino insisto nuevamente, muchas obras se quedan en espera por un tiempo 
indefinido y un día las acabo con resolución espontanea.  

Cuando no puedo apartar la mirada de la obra quiere decir que me ha gustado y tengo que reconocer que es 
buena. Mantengo una relación con la obra muy especial durante algunos días una vez terminada, como un 
romance… Es difícil de relatar, pero es entonces cuando sé que la obra está bien, cuando no puedo apartar la 
mirada y el devaneo se me pasa cuando estoy inmerso en otra nueva. 



Me gusta ser justo con esto, intento no mostrar nada de lo que no esté realmente orgulloso. Algunas obras 
surgen en unas horas, otras necesitan un par de jornadas, otras se resisten hasta años después y algunas 
necesitan desaparecer por el bien de la reputación de uno (risas). Cuando la cosa ha ido bien y salen cuadros 
buenos es una alegría enorme, me pongo muy contento, me siento útil.  

 

Cuéntanos sobre tu arte, ¿incluye simbolismos, mensajes o patrones repetidos? 

Me gusta que cada cuadro sea una nueva aventura, un nuevo capítulo. No repito símbolos para ser reconocido 
por ellos, me indigna ver el mismo cuadro de un artista en diferentes lugares. 

En mi obra insisto sobre algunos temas; las cabezas o retratos, las figuras y los paisajes, pero sobre todo los 
paisajes. También algunos arquetipos personales.  

Insisto con algunos colores; amarillo, negro y blanco, pero muchas veces no me doy cuenta, algunas 
combinaciones de color son de cuando empezaba y no tenía mucho dinero para comprar pintura, me las tenía 
que ingeniar con pocos medios (aunque eso también me ponía a prueba), pensaba que, si no era capaz de 
crear obras con uno, dos o tres colores no era un pintor muy bueno (risas), un ejercicio que se ha convertido en 
costumbre supongo, aunque tengo muchos colores en el taller. 

Para mí cada cuadro tiene la posibilidad de reflejar el misterio de todo lo que percibo de manera intuitiva y 
poética, algo así es lo que intento. 

 

¿Cuáles son las ciudades que más te inspiran? 

Barcelona y París. 

 

Debe haber una gran colección de historias sobre la pintura en las calles a lo largo de los años, ¿no es así? 
¿Podría compartir uno de ellos con nosotros?  

Tengo muchos recuerdos buenos junto a algunos de los mejores artistas del movimiento, pero tengo uno 
grabado a fuego; era 1992, en el barrio de Saint Denis en París, en el estudio de Jonone y de los BadBC, el 
Hôpital éphémère, estaba durmiendo unos días en el viejo sofá cama del taller y una noche estaba Jon 
enseñándome una hermosa gran tela ovalada que le habían devuelto de un concurso de pintura y recuerdo 
verlo muy triste por no poder participar en la exposición, en esos días el arte urbano aún estaba muy mal 
considerado y no éramos bien recibidos por instituciones o galerías y generalmente todo lo relacionado con el 
grafiti creaba un automático rechazo. 

Jon fue quién me inició realmente en la pintura, en esa temprana época yo estaba muy interesado por el grafiti, 
ya sabes, tenía la sangre caliente, yo le hablaba de escritores y de pieces, pero él me hablaba de pintores y de 
cuadros. Me enseñó en su casa libros de Jean-Michel Basquiat y de Rammellzee, de Miquel Barceló… Artistas 
que yo no conocía aún.  

Fue un viaje iniciático, literalmente, me sumergí profundamente, algo muy potente había despertado en mi 
interior.  

 

¿Qué otras pasiones tienes aparte del arte? 

Creo que todas mis pasiones giran en torno al arte; pintura, escultura, música, literatura, poesía, historia, 
arqueología, teatro, fotografía, cine, astronomía… Quizá la gastronomía, pero la incluyo en la lista anterior por 
ser madre de las artes y crisol de todas las civilizaciones. 

 



¿Qué es lo primero que la gente piensa o siente cuando ve una de tus obras en la calle? 

No lo sé, espero que la mayoría de personas reciba sensaciones positivas, de buena energía, aunque también 
hay algunas personas que se sienten molestas al ver mi trabajo. Mi pintura es diferente, la intención no es ser 
comprendido por todos; “pues quienes nos comprenden esclavizan una parte de nuestro ser”, como dijo Khalil 
Gilbran. 

No pretendo agradar, pinto porque quiero compartir alguna cosa que me inquieta y siento la pulsión de 
exteriorizarlo y compartirlo con el mundo, a mi manera. 

Pretendo comunicarme con el grueso de la población mundial, conectar con el mundo sensible, con la gente 
que aprecia y protege el arte, la poesía, la música, la naturaleza y los animales… No es para los que tiran 
bombas, hacen las guerras o queman el Amazonas, aunque también, a veces me gustaría poder cambiar 
conciencias con mi arte, aunque parezca imposible o pueda parecer un poco inocente, pero nunca se sabe, uno 
puede ser alcanzado por un rayo transmutador en cualquier momento, también mirando una pintura.  

Yo delante de cuadros del maestro Joan Miró decidí hacerme pintor, ocurre constantemente. 

 

Hoy en día la mayoría de los artistas también piensan en cómo el muro va a impactar a la gente en internet 
¿Cómo piensas sobre el uso de los medios sociales en este campo? ¿Se está perdiendo parte de la esencia? 

Las redes sociales son muy buenas para dar a conocer tu trabajo, pero no debe condicionar tu creatividad, me 
explico; en pintura debe uno ser sincero consigo mismo, pintar según su criterio y no influenciado por una 
tendencia, por la moda o por el número de likes. Es mi manera de ver las cosas, si hoy es tendencia pintar 
flamingos soy consciente de que si los incluyera en mi trabajo mi popularidad aumentaría en redes y quizá 
también aumentarían las ventas o se multiplicarían las invitaciones a festivales, pero yo empecé a pintar por 
otros motivos. 

“La pintura no está hecha para decorar apartamentos. Es un instrumento de guerra ofensiva y defensiva contra 
el enemigo”, sentenciaba Picasso. 

He visto pintores en Instagram que me interesan muchísimo y que tienen muy pocos likes, no determina nada, 
una obra no se puede valorar por el número de likes. 

La pintura es un arte raro y misterioso; la buena pintura es profunda… oscura, gusta menos al público, en 
cambio la pintura más evidente, circense o efectista genera mayor aceptación, ha sido así desde siempre, 
aunque después se valore tardíamente y se acabe reconociendo lo que anteriormente se despreció, como el 
caso de Manet o de Van Gogh, por poner dos ejemplos muy prácticos. 

Los no iniciados en pintura deben aprender a mirar, a ver, a educar la mirada (como dice sabiamente Soledad 
Lorenzo*). No se ha perdido criterio entre la población, es que la población no tiene un gran criterio formado 
sobre arte, es una asignatura pendiente. Hoy en general predomina lo evidente, impera un estilo de arte 
institucionalizado que no requiere de un gran esfuerzo de comprensión y que agrada a todos los públicos, 
como el Balloon Dog de Jeff Koons. 

Para mí la esencia sigue intacta en el grafiti que se sigue haciendo en los trenes, sigue vivo en ese espíritu y en 
artistas que siguen haciendo lo suyo de manera ilegal sin importarles demasiado si su trabajo es lo 
suficientemente cool como para salir en la revista X o para entrar en la galería Z. 

 

¿Tienes algún secreto que quieras compartir con nosotros?    

Te voy a contar una anécdota que no he contado nunca y me parece divertido hacerlo aquí; una vez en los años 
90 viajamos Mónica C. y yo hasta el Museo Salvador Dalí en Figueres, desde la mañana temprana, previamente 
habíamos tomado ácido, muy bien vestidos y enfundados en gafas de sol negras nos introdujimos de la mano 
en el museo como un par de niños entrando por la madriguera de Alicia. Fue una de las experiencias más 



alucinantes y místicas que he tenido dentro de un museo, estuvimos unas seis horas dentro, habíamos viajado 
a las entrañas mismas del surrealismo. 

Cuando salimos ya era de noche… uno de los sitios predilectos del día fue el patio con el Taxi lluvioso (que es el 
elemento central del antiguo patio de butacas del Teatro Municipal de Figueres). También en el mismo espacio 
nos hechizaban las formas de las rocas de Antoni Pitxot en colaboración con Dalí (los cuatro "monstruos 
grotescos"). Son monstruos-fuentes a la manera de los manieristas italianos, realizados con acumulaciones de 
piedras, cajones, troncos de árbol, un esqueleto de una ballena, caracolas y conchas. 

 Una cosa que nos pareció realmente surreal fue que el lavabo estaba al lado de la puerta que lleva a la tumba 
de Salvador Dalí. Uno se distrae, se equivoca de puerta y acaba dentro de la cripta, nos encantaron esos 
detalles, los valorábamos muchísimo (risas), de igual factura que la fuente de Marcel Duchamp. 

Dalí decía que las rocas de la playa de Sa Conca en Cadaqués ya configuraban por sí solas múltiples batallas: 
"Cuando las rocas despiertas de cuatro mil años de soñar, las ensordece el estrépito de una batalla en cada 
mano". 

 

¿Tienes un proyecto salvaje que sueñas realizar algún día? 

Exponer en el Jau de Paume en París.  

 

Cuéntanos sobre tus planes para el 2019 

Mi plan siempre es encerrarme en el taller (risas). Es mi refugio, es allí donde quiero estar todo el tiempo, 
como Rembrandt. He acabado algunas cosas que tenía pendientes y me estoy direccionado hacia una nueva 
colección de pinturas con una técnica cercana al cut-up, también al collage, al estilo del cadáver exquisito, 
imágenes de uso cotidiano, también con temas mitológicos mezclados o cualquier cosa que caiga en mi mano. 
Ya había empezado el año pasado y no lo he podido desarrollar bien. También en el IVAM (Instituto Valenciano 
de Arte Moderno) de Alcoy realicé mi primera conferencia pública a finales de octubre pasado, donde relaté 
algunas curiosidades del grafiti y de las inscripciones en el mundo antiguo y algunas más de cómo nos fuimos 
iniciando en la pintura desde el paleolítico pasando por Egipto, Grecia y Roma. Estoy muy feliz porque compartí 
conferencia con Fernando Figueroa, conocido escritor sobre el movimiento del grafiti y del arte urbano en 
España que escribió recientemente el prólogo para la nueva edición del histórico libro Getting Up de Craig 
Castleman y eso me animó mucho a prepararlo con muchas ganas. 

 

¿Hay algún pensamiento o mensaje específico que le gustaría transmitir a nuestra audiencia? 

Soy el rey de mis zapatos.  

Las culturas nos unen, las banderas nos enfrentan. 

 

¡Gracias! Ha sido fantástico conocer más sobre la mente y la persona que hay detrás de tan talentosas e 
inspiradoras obras. 

Gracias a vosotros por la oportunidad de poder expresarme y compartir mi arte en vuestra casa. 

Todo lo mejor familia, hacéis una gran labor. 

 

"Yo apoyo el arte callejero". 

i_support_street_art  



 

 

HENRY CHALFANT 

https://www.henrychalfant.com/ 

 

NAOMI REA 

https://news.artnet.com/about/naomi-rea-419 

 

JONONE 

http://jonone.com/ 

 

ARTNEWS  

https://news.artnet.com/art-world/street-art-museums-1617037 

 

ALAIN DENEAULT  

https://bit.ly/2lTg8Ia  

 

SOLEDAD LORENZO  

https://g.co/kgs/CoVWsa  

 

FASIM 

https://www.fasim.org/ 

https://www.instagram.com/fasim_/ 
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