
Telas que ressoam as imagens das 
grandes nebulosas feitas por telescó-
pios. Linhas, manchas, círculos e co-
res, em gravuras e pinturas, emergem 
da textura e força das pinceladas. Com 
elas, adentramos o universo criado 
pela artista plástica Tomie Ohtake. 
Também pelos painéis e esculturas de 
grandes dimensões criados para espa-
ços públicos: dezenas de obras inte-
gram a paisagem de algumas cidades 
brasileiras, com destaque para São 
Paulo – onde Ohtake vive e trabalha 
– e para os quatro grandes painéis da 
Estação Consolação do metrô, na ca-
pital paulista.
Pintora japonesa naturalizada brasi-
leira, Tomie Ohtake nasceu em Kyo-
to. Aos 23 anos, veio ao Brasil para 
visitar o irmão e, por conta da Segun-
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da Guerra Mundial, não regressou ao 
Japão. De sua chegada ao país, costu-
ma lembrar-se do impacto que a lu-
minosidade lhe causou ao desembar-
car no porto de Santos: as cores vivas 
da paisagem e do sol – que faziam, 
segundo ela, até o próprio ar parecer 
amarelo – estariam, posteriormente, 
presentes em muitas de suas criações.
Ohtake começou a pintar aos 39 anos. 
Os primeiros trabalhos foram figura-
tivos, mas a abstração logo ganhou 
predominância em sua obra. “Espaços 
cromáticos e cores intensas são for-
tes características do estilo de Tomie 
Ohtake e estão presentes na maioria 
dos seus trabalhos”, destaca Tatiane 
Elias, historiadora da arte e pesqui-
sadora da Stuttgart State Academy of 
Art and Design, na Alemanha.

Elias conta que entrou em contato 
com as pinturas de Tomie Ohtake 
ao estudar o abstracionismo bra-
sileiro e a formação do chamado 
Grupo Seibi, nome formado pelas 
iniciais que, em japonês, signifi-
cam Grupo de Artistas Plásticos 
de São Paulo.  Criado em 1935, 
reuniu artistas japoneses cuja for-
mação artística se deu inteiramente 
no Brasil. Flávio Shiró e Manabu 
Mabe também fizeram parte do 
grupo, artistas que, como Ohtake, 
aderiram mais tardiamente a ele, 
após sua reorganização e retomada 
de suas atividades – interrompidas 
por conta da guerra – a partir do 
final dos anos 1940.
“A imigração de artistas japoneses ao 
Brasil contribuiu significativamen-
te para o cenário da arte brasileira”, 
afirma Elias ao lembrar a importân-
cia do grupo Seibi e, ressaltar que, 
nas obras de Ohtake, há um intenso 
diálogo entre o Brasil e o Japão, en-
tre as diferenças estéticas e culturais 
desses dois países: “Ao criar sua arte, 
Tomie Ohtake conjuga de maneira 
singular as duas culturas”.

os 100  anos  de  Tomie  Ohtake

Precisão e força dos gestos 
delicados sobressaem-se  
nas imagens criadas pela artista

Tomie Ohtake na abertura da mostra 
Correspondências (2013); e obra  
sem título de 1978 (acima)

Denise Andrade

Instituto Tomie Ohtake
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Ohtake extrai a força das cores 
da paisagem brasileira; inspira-se 
também na simplicidade e preci-
são do haikai – poesia de intensa 
expressão através do uso de pou-
cas palavras – e, ainda, valoriza os 
espaços vazios, presentes na ar-
quitetura dos templos e jardins de 
Kyoto. Sua busca é por afetar o es-
pectador num engajamento ime-
diato com suas obras e com o pró-
prio gesto de pintar. “As formas, 
os contrastes das cores intensas e 
primárias – o vermelho, principal-
mente – querem seduzir o especta-
dor. Suas pinceladas e as esculturas 
curvas, abertas e soltas no espaço 
são elementos marcantes do estilo 
de Ohtake”, lembra Elias.
Rigor e simplicidade Em sua eco-
nomia de traços e cores, a pincelada 
ganha evidência nos trabalhos da 
artista plástica. Ato pictórico que se 
distingue da agitação frenética e da 
veemência da action painting de Ja-
ckson Pollock, aproximando-se mais 
do gesto de Mark Rothko, pintor 
americano de origem russa que, jun-
tamente com Pollock, é considerado 
um dos grandes nomes do expressio-
nismo abstrato: “O gesto pictórico 
de Rothko é o gesto pacato, unifor-
me, do caiador que pinta um muro; 
pouco a pouco, seguindo o ritmo 
regular do movimento que espalha a 
cor, percebe-se que a tinta altera a si-
tuação ambiental, e que está nascen-
do um espaço onde não havia senão 
uma interrupção na continuidade do 
espaço”, escreve o crítico e historia-
dor da arte Giulio Carlo Argan, em 
seu livro Arte Moderna (Companhia 
das Letras, 1992, p. 623).
Tal como em Rothko – a quem 
Ohtake se refere como um mestre 

–  a contenção e o comedimento do 
gesto de pintar da artista, a variação 
e a suavidade do ritmo da mão que 
vai criando texturas, manchas, li-
nhas e cores nas telas, querem fazem 
chegar ao espectador sensações que 
afetam não somente o olhar, mas 
todo o corpo. A criação dessa sen-
sibilidade, através da abstração que 
prescinde de referentes externos à 
obra – como a situação vivida pela 
artista ou alguma referência a um 
contexto social ou realidade his-
tórica – é alcançada, por Ohtake, 
numa combinação paradoxal entre 
o simples e o complexo. 

Homenagens Para comemorar o cen-
tenário da artista, o Instituto Tomie 
Ohtake – projetado por seu filho, o 
arquiteto Ruy Ohtake, programou 
a realização de três exposições ao 
longo de 2013. No primeiro semes-
tre, a mostra “Correspondências” 
buscou tecer aproximações entre a 
obra de Ohtake e a de diversos ar-
tistas contemporâneos como Mira 
Schendel, Lia Chaia, Cildo Meire-
les e Nuno Ramos.
De agosto ao final de setembro 
aconteceu, por sua vez, a exposição 
“Influxos das Formas” para a qual os 
curadores, Agnaldo Farias e Paulo 
Miyada – dentre os milhares de es-
boços que a artista fez durante mais 
de seis décadas de trabalho e das 
centenas guardadas em seu ateliê – 
selecionaram colagens, desenhos, 
cadernos, croquis e maquetes de 
esculturas. Em novembro, mês em 
que a artista completa 100 anos, o 
Instituto deverá inaugurar a expo-
sição, “Gesto e Razão Geométrica”.

 Carolina Cantarino

Dream catchers ou apanhadores de 
sonhos são amuletos colocados no 
quarto de dormir para afastar os pe-
sadelos das crianças. Embora sejam 
parte da tradição dos índios Ojibwe, 
que vivem nos Estados Unidos e no 
Canadá, eles são produzidos em 
larga escala na pequena Vila de Te-
gallalang, que fica na ilha de Bali, In-
donésia. Lá também são fabricados 
o Didjeridu, um instrumento musi-
cal aborígine australiano e máscaras 
étnicas que, dependendo do lugar, 
são vendidas como sendo da tradição 
Asmat, grupo da Nova Guiné, dos 
Sasak, que vivem na Ilha Lombok, 
Indonésia, ou ainda como africanas. 
Todos esses objetos, caracterizados 
como sendo artesanato étnico, são 
produzidos para serem vendidos no 
comércio local e também são expor-
tados para todo mundo.
Usualmente o termo étnico é asso-
ciado a um grupo cultural ou região 
específica. “O turismo contempo-
râneo, no entanto, estabelece um 
vínculo fictício com esses grupos 
étnicos, gerando uma proliferação 
de símbolos e práticas estéticas: ar-
te, estilos musicais e práticas espi-
rituais são replicáveis e tornam-se 
disponíveis para o consumo”, expli-
ca Jeniffer Esperanza, antropóloga 
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Consumo cultural

Artesanato 
pan-étnico 
atende demanda 
por produtos 
exóticos
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