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 Atitude Irresponsável, Transmutação e Resistência:
Comportamento do Artista  x  Comportamento do Pixador

Stenio Freitas (VIS/UnB - 2016)

RESUMO: O objetivo deste texto é fazer reflexões acerca dos trabalhos que venho de-
senvolvendo e algumas anotações autobiográficas, tendo como ponto de partida a arte 
como problema e o artista como um ser problemático. Problemático no sentido de “fora 
da caixa”, daquele que não se encaixa, do marginal; e a arte como um problema na 
vida do artista, algo como compulsão, vício, instinto, traçando assim alguns paralelos 
do comportamento do Artista e do Pixador, do ponto de vista de quem transita entre os 
dois. A proposta é também utilizar uma escolha de narrativa que pode confundir propo-
sitalmente quem está lendo, justamente para obter uma certa abertura para pensar as 
possibilidades dentro do próprio trabalho.
Palavras-chave: Pichação, graffiti, gestualidade, artista marginal.

ABSTRACT: This paper’s main goal is to provoke reflections through my work in de-
velopment and some autobiographical notes, starting from the idea of art as a pro-
blem and the artist as a problematic being. Problematic as “out of step”, someone who 
doesn’t belong, the outcast; and art as a problem in the artist’s life, something like a 
compulsion, addiction, intuition, delineating a comparison between the artist’s behavior 
and the urban writter’s behavior, from the point of view of someone who pass through 
both. The plan is to use a narrative which can confuse the reader on purpose, exactly to 
obtain a gap to think possibilities inside the art work.
Keywords: Pichação, graffiti, gestuality, Marginal artist.

O Perder-se

A perda dos sentidos, do sentido das coisas e da própria vida, vem em primeiro pla-
no. Depois surge essa materialização de observações diárias, mergulhos nos olhares 
alheios, no cinza do asfalto, na fuligem, na plasticidade do degradante. No perder-se, 
no deixar-se, caminho para observar e pontuar, aqui-e-ali, observações, anotações, 
do sujo, do urgente, do “pra ontem”. Captar essa urgência, essa pulsão e essa doença 
urbana me é interessante.

A arte vive? Pode nascer nos meios urbanos? O meio urbano é recheado de problemas, 
a arte seria mais um deles. A sujeira, a propaganda, o graffitipixação seriam as doenças 
de pele da nossa cidade? O nosso câncer? A cidade é um corpo? A cidade que constrói, 
destrói, que mata e que atropela furiosamente. Somos parte desse corpo?

Injustiça e exploração do homem pelo homem no contexto contemporâneo não se li-
mitam aos meios urbanos. É importante pensar além, é necessário (des)materializar 
essas observações de mundo na atualidade: a urgência, a angústia, a ansiedade, a 
quantidade, o contraste (preto no branco). Captar algo antes da cegueira do excesso 
de informação.

Por outro lado, meu trabalho talvez seja apenas captar o óbvio. Que tipo de realidade 
um jovem, que já foi morador de periferia, que foi de pixador de muro a estudante uni-
versitário, negro, abordado pela polícia constantemente por conta de sua cor, poderia 
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ver? O contraste nunca me foi distante, eu entendo o que é contraste, na viagem de 
ônibus entre os bairros já me era possível perceber; seja na ida pra escola, no pedalar 
da bicicleta, na caminhada pelo centro da cidade... Eu entendo o gesto brusco, a ten-
são, o medo, o caminhar sozinho a noite, não como visitante, mas como pertencente 
ao cenário. Habitat natural.

A rua me levou a lugares que não imaginava chegar. Pois, de alguma forma, eu sem-
pre procurava me perder mesmo, me surpreender com alguma coisa: um topo de um 
prédio que eu subia pra pixar, ou até uma galeria de arte que parava pra beber água 
numa tarde de domingo. A rua me levou à fotografia, à colagem e a diversas possibili-
dades plásticas, e dessa forma comecei a refletir sobre o meu papel na cidade. De al-
gum modo, eu fazia parte de um organismo maior: uma pequena engrenagem de uma 
grande máquina chamada cidade. E eu estava ali percebendo esse organismo e atuando 
nele. Foi a partir desse momento que os pensamentos de pixador e artista começam a 
se (con)fundir em diversos aspectos. Situações que eu já conhecia da rua tinham as-
pectos similares ao mundo da arte, desde a técnica até o discurso.

        Ao meu ver, são essas (des)continuidades que ampliam as possibilidades de nar-
rativa dentro do meu trabalho. O (re)corte, o colar, a (sobre)posição, o olhar perdido, o 
perder-se. Da perspectiva de quem quer se perder mesmo, de quem procura, de quem 
caminha procurando ocorrências não favoráveis plasticamente, vicissitudes visuais: 
problemas, que motivam mais problemas.

       O meio urbano, a mídia, o excesso de informação, tudo isso vai saturando o cé-
rebro, deixando o olhar cansado, programado para receber passivamente, e aceitar o 
que é visto. Em contrapartida, eu deixo meu olhar inquieto aos detalhes, ao recorte, ao 
esgotamento de recortes possíveis, dos gestos mais agressivos aos mais suaves.

        A arte se trata do resto? Para mim, a arte se trata do que não serve, daquilo que 
não tem utilidade óbvia ao olhar alheio. A arte começou, em mim, primeiramente da-
quela mania de reparar em superfícies que me eram interessantes (lisas, rugosas, poro-
sas), do acabamento com pintura que eu fazia no meu carrinho de rolimã, da satisfação 
em ver minha pipa encapada com cores da minha escolha, e, acima de tudo, minhas 
próprias escolhas plásticas. Eu sempre me pergunto como me tornei artista e por quê. 
Como isso acontece? Será que a arte parte simplesmente da vontade de fazer coisas 
que não tem utilidade para a sociedade pós-industrial? De pixar muro, de fazer aquilo 
que exercite uma liberdade, de cometer delitos, sejam eles na lei ou no próprio ato de 
questionar e transgredir, presente no fazer da arte.

Consegui perceber e me questionar acerca dos papéis que estava desempenhando en-
quanto artista-transeunte-pixador. Por onde passava, fazia alguns registros fotográficos 
despretensiosos de pixações mais antigas (escolha plástica aqui), sem conscientemente 
saber que, de alguma forma, estaria dialogando com conceitos arqueológicos e antro-
pológicos, coletando materiais para estudo e observação, montando uma pesquisa e 
construindo um conhecimento que é marginal. Mais tarde, me deparo com o livro Tag 
Town, da Martha Cooper, e vejo que eu estava fazendo, no meu contexto, um trabalho 
semelhante ao que ela fez na década de 80: coletando vestígios da história do inicio do 
graffiti em Nova York, e que desencadeou o grande fenômeno mundial do graffiti como 
é conhecido atualmente.
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Figura 1: Fotografia por Stenio Freitas, Bairro Cruzeiro Novo, Brasília, 2005.

Dor e Miséria
   

  “…certamente é concebível que a progressão das técnicas agro-a-
limentares acabem por permitir a modificação dos dados teóricos 
do drama da fome no mundo. Mas na prática, enquanto isso, seria 
totalmente ilusório pensar que a ajuda universal da maneira como 
é hoje concebida, resolva duradouramente qualquer problema que 
seja!”  (GUATTARI, 1989)

Neste trecho, Guattari por um segundo vê uma ponta de esperança mas rapidamente 
ressalta que no que depender da ajuda universal nada vai mudar, interesses individuais 
e locais são colocados acima de qualquer coisa na nossa sociedade, de 1989 até agora 
apesar de técnicas agro-industriais extremamente desenvolvidas, ao ponto de causa-
rem desequilíbrio ambiental e causando danos a própria saúde humana, não consegui-
mos acabar com o problema da fome, a verdade é que as tecnologias para se acabar 
com a fome sempre estiveram disponíveis, comida nunca foi o problema para acabar 
com a fome e sim a distribuição dela. Há interesse em manter a fome, a desigualdade 
e a miséria. O meu olhar é direcionado a essa apatia humana diante da dor e miséria, 
ao desespero, as angústias da vida humana na contemporaneidade.

“…Assim para onde quer que nos voltemos reencontramos esse 
mesmo paradoxo lancinante: De um lado, o desenvolvimento con-
tínuo de novos meios técnico-científicos potencialmente capazes de 
resolver as problemáticas ecológicas dominantes e determinar o 
reequilíbrio das atividades úteis sobre a terra, do outro lado, a inca-
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pacidade das forças sociais organizadas e das formações subjetivas 
constituídas de se apropriar para torna-los operativos” (GUATTARI, 
1989)

	 Como reagir diante de tais percepções? De que tudo caminha para o abismo, de 
que é praticamente impossível depender das estruturas sociais e políticas para mudan-
ças na nossa ecologia? Me vejo nesse momento posterior, em que todas possibilida-
des foram esgotadas, não existe mais sentido, não existe mais humanidade, somente 
vestígios. E com esses vestígios, vou tentando trazer essas materializações, camadas 
confusas sobrepostas em uma superfície.
	 Segundo Guattari (1989), “as telas de televisão estão saturadas de imagens e 
enunciados “degenerados””, que se equiparam a monstruosidades que invadem nossos 
ambientes. Aqui, estamos diante de um retrato um pouco mais preciso: essa saturação 
de imagens que adentra a subjetividade coletiva e individual, limitando-a ao senso co-
mum. A televisão como um aparelho que sistematiza esse tédio contido na coletividade 
e se apropria dele como forma de manter as massas estagnadas em seus egos.
	 Com essas reflexões não quero chegar a nenhuma conclusão concreta, apenas 
acumular camadas de possibilidades como forma de dar ao leitor pequenas gotas de 
possibilidades visuais.

O suicídio

          Nessa fase do meu trabalho, me deparei com reflexões vindas de questionamen-
tos sobre esse tema (suicídio). A princípio, veio através do que tratei anteriormente 
como o “perder-se”, que no momento seguinte me surgiu como a busca por uma nova 
chance, um respiro. 
	 Durante o processo das minhas pinturas, percebi que a sobreposição das cama-
das de tinta, ora me diziam algo, ora não me diziam nada. Um desconforto resultante, 
talvez, dessa ausência de respiração. O que se procura com a ideia de suicídio, nesse 
caso, é transmitir essa desistência de uma concepção de “eu”, ou da imagem a ser con-
cebida ali, e partir pra esse lugar de respiro e de novas possibilidades, onde eu possa 
trabalhar mais camadas e me permitir mais gestos, mais anotações.

“Todo artista é um suicida. Por quê? Porque ele se joga inteiro, se 
arrisca a todos os compromissos com a superfície que vai trabalhar. 
E quando o faz, ele não tem a menor garantia de estar certo naquilo 
que tenta” (SCOVINO, 2015)

	 Procurando apagar vestígios: a memória cumpre o papel de nos lembrar que algo 
de fato existiu. Assim encaro as camadas que vão se acumulando nas minhas pinturas. 
São memórias que não estão apagadas, seus vestígios ainda estão contidos naquele 
espaço por mais que a tinta que se acumulou em cima não deixe ela aparecer comple-
tamente.
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Figura 2. Registro fotográfico de um graffiti, por Stickone, Brasília, 2007.

Figura 3. Óleo sobre tela, por Stenio Freitas, Brasília, 2016.

Como podemos observar nas Figuras 2 e 3, dois momentos distintos: um de pixador/
graffiteiro e mais tarde como artista e universitário, a gestualidade ainda é um traço 
forte e resiste ao longo tempo, coisas que mesmo depois de anos nao se foram perdi-
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das, pois de certa forma foram incorporadas nao so como escrita mas também na ques-
tão da corporeidade performática do graffiti e da pintura.

A (des/res)istência

	 Coloco desta maneira pois gosto da possibilidade dessas duas leituras: a ideia 
primária de “eu”, baseada no que a sociedade prega, versus a ideia do “eu” que não 
consegue mais se esconder, que resiste se impõe diante da expectativa social. É algo 
que consigo observar com frequência nesse estágio do desenvolvimento das pinturas. A 
pressão social que existia sobre mim a respeito da execução das obras se dissipou aos 
poucos, e fui me colocando no lugar onde gosto de estar. 

“Hoje sou marginal ao marginal, não marginal aspirando à pequena 
burguesia ou ao conformismo, o que acontece com a maioria, mas 
marginal mesmo: à margem de tudo, o que me dá surpreendente-
mente liberdade de ação - e para isso preciso ser apenas eu mes-
mo, segundo meu princípio de prazer (…)” (SALOMÃO, 2015)

	 Este conceito de marginal nos cai como uma luva como um dos desdobramentos 
possíveis do trabalho que venho desenvolvendo. O marginal como o lugar de liberdade, 
sem contratos, sem amarras. Assim como disse também Meese (2013): “the art is the 
only place that you can experiment the total freedom”.
	 Portanto consigo enxergar uma transição: uma morte no meu trabalho, um rito 
de passagem que se desfaz da expectativa primeira de pintura e se deixa levar para o 
marginal, onde se encontra a liberdade, onde ficam somente os vestígios como base 
para se construir algo novo. O respiro.

   
“(...) existe um contraste, um aspecto ambivalente no comporta-
mento do homem marginalizado: ao lado de uma grande sensibili-
dade, está um comportamento violento e muitas vezes, em geral, 
o crime é uma busca desesperada de felicidade.” (SALOMÃO, 2015)

	 A arte chegou a mim através do crime, quando andava pelas ruas a pixar muros, 
e praticando pequenos delitos para poder comprar mais tinta. Havia também a busca 
pela aventura, que nada mais é do que a busca pelo perder-se (estar fora do controle). 
Algo estava evidente ali para mim: a busca desesperada por uma existência, a busca 
pelo respiro, por sentir-se. Mais tarde, a arte toma o mesmo papel: perseguir possibili-
dades de existência, experimentação e liberdade.

A compulsão

	 Em todo o meu trajeto na arte, desde a adolescência perturbada por incidentes 
com a cultura de rua, graffiti e pixação, consegui perceber que os atos não termina-
vam nem começavam ali no ato do vandalismo (intervenção urbana). Existia a última 
folha do caderno, a folha em branco que não me deixava em paz, o vício no movimento 
da caligrafia, a compulsão pela escrita, pela busca também da novidade do que tinha 
acontecido na cidade na madrugada do dia anterior, enquanto eu me encontrava indo 
pra escola de ônibus passando pela avenida W3, a mais abandonada (território fértil de 
manifestação visual). 
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Figura 4: Nankin sobre papel, Stenio Freitas, 2016. 

Figura 5: Fotografia Stenio Freitas, Brasília 2006.

	 Nas figuras 4 e 5 podemos ver a questão dessa compulsão pelo traço na pixação, 
na arte toma o mesmo rumo: a coisa que pulsa e te move, que te tira o sono, as ques-
tões que pedem gestos bruscos ou suaves questionamentos pontegudos ou largos, a 
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questão maior passa a ser: o que a parede de uma propriedade ou uma tela em branco 
estão pedindo?
	 Mais tarde, por influência do livro Tag Town, estiquei ainda mais a linha de pen-
samento de como se dava esse fenômeno. A pixação, que no livro é chamada de “Tag” 
(assinatura, em inglês), envolvia toda uma noção de corporeidade, de um ato perfor-
mático que caracterizava fortemente cada indivíduo e cada localidade. No momento 
atual, resgato esse pensamento como forma de agregar o repertório de movimentos e 
gestos que tenho praticado na pintura, como um ato de (des/res)istência. Algo que se 
ressignificou na utilização de materiais e do ambiente (meio, superfície), mas permane-
ce e resiste enquanto identidade cultural e corporeidade.
	 A arte como um “problema” deriva dessa linha de pensamento, em que o artista 
tem a pulsão, o chamado incontrolável. A obra de arte, assim como a pixação, “não 
aporta um significado ou formas lógicas de discursivas” (Almeida, 2015). Arte coreográ-
fica: plasticidade corporal e conhecimento sensível. A pixação e a arte pra mim fazem 
caminhos paralelos nesse sentido, de que não há um Porque etiquetado junto com ela, 
se nos perguntarmos profundamente a razão pela qual uma pessoa sai de seu lar de 
madrugada para escrever em paredes, ou mesmo acordam pra pensar uma performan-
ce, pintar um quadro, caímos em um vasto campo de posibilidades poéticas 
	 Portanto, me permito dizer que há uma questão de pulsão/compulsão no artista. 
Eu me questiono sobre a minha escolha de ser artista assim como me questionava so-
bre a minha compulsão em escrever em paredes. Ser artista é ser marginal, é ser pro-
blemático aos olhos de uma parte da sociedade. No nosso contexto atual na sociedade 
brasileira, posso dizer, ainda que ser artista é perigoso, se permitir a arte - se permitir 
ao questionamento - se permitir - é um ato subversivo. Ser artista pode significar tomar 
uma posição muito radical perante o que é estabelecido na sociedade capitalista urbana.

  
“A arte coreográfica/dança contemporânea não se expressa por pa-
lavras ou mensagens que tenham referência estabelecida por al-
guma convenção de gestos simbolizados no desempenho de uma 
linguagem comunicativa” (ALMEIDA, 2015)

	 Ao contrário do que se diz como senso comum, a pixação junto com sua gestuali-
dade e sua corporeidade não quer dizer somente o ato de se comunicar. Ela oferece algo 
muito além da escrita estilizada do próprio pixador, como significação. Ela segue pela 
linha do ritual, da pulsão pela escrita, rasura, gesto, a manipulação do material perante 
a superfície. Mesmo que a pulsão pela adrenalina se esvaia eventualmente, o gesto e o 
prazer em deslizar algo sob uma superfície, deixando que aquilo envolva todo seu cor-
po, ficou pra ser continuado e ressignificado na pintura/desenho/arte performática da 
minha obra.
	 Dando continuidade a essa perspectiva de gestos e movimentos, também me dei 
conta que os gestos viciam, e ao meu ver esses vícios de anotações, palavras e grafis-
mos que eu atribuí às obras eram na verdade uma limitação que passou a me incomo-
dar. Questionei-me o que poderia fazer para abranger o meu leque de movimentos e 
posturas, para atuar diante do meu trabalho. O ensaio e a prática foi a solução: assim 
como na pixação se pratica exaustivamente seu nome para atingir um grau de destreza 
e agilidade nos movimentos. Foi isso procurei fazer com as minhas pinturas. Acredito 
que a prática de novas gestualidades vai me trazer um novo repertório para aplicar na 
minha obra.
	 Creio que o ensaio e a volta de uma prática antes adormecida e acomodada, 
deem-me a possibilidade de continuação dessas pinturas com um repertório maior de 
movimentos e gestos. O que fui notando com o desenrolar das obras é que, apesar da 
energia dedicada, existem muitos movimentos que poderiam ser modificados. As pos-
sibilidades podem ser maiores se eu já tiver incorporado essa bagagem em mim, no 
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início. Na pixação, esses movimentos se davam compulsivamente, na busca de uma 
caligrafia autêntica que representasse com originalidade a minha presença em determi-
nado local. Agora, eles voltam como prática de exercício experimental na pintura.
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