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La mostra “Iridescent Obsessions” presenta la più recente produzione in vettoriale che mette in scena una rievocazione in chiave Pop dei classici vasi di fiori fiamminghi, tratti in particolare da Jan Brueghel: lo splendore delle varietà floreali, la magnificenza dei colori sono tradotti in superficie attraverso singolare  rielaborazione digitale, con una tecnica da “specialisti” del settore della grafica digitale, ben esplorata e conosciuta da Tomoko.

I fiori “hana” rappresentano uno dei punti cardine dell’ideale di bellezza effimera dell’estetica della cultura giapponese, già introdotti in chiave ultra-pop da Takashi Murakami che ha utilizzato il soggetto floreale in modo seriale, tra opere uniche, stampe e capsule-collection, proposti con la faccina da “emoticon” come liaison tra l’immaginario pop occidentale e orientale.
Nell’interpretazione di Tomoko, il tema è legato alla vanitas e rappresenta l’ennesima riflessione attorno al motivo della morte attraverso il suo opposto, la vita. 

I fiori di Jan Brueghel esprimono valori legati alla cultura letteraria, “romanza” e ad alcuni valori cristiani: la rosa bianca la purezza, il giglio l’amore e la purezza stessa, come nell’iconografia di santa Caterina e di alcuni proto-martiri, il giglio selvatico la grazia, il garofano la divina incarnazione di Cristo, la viola del pensiero la divinità.

I Fiori nella cultura occidentale sono già da tempo “icona” o meglio” logo” di un messaggio o di un pensiero. Mentre il linguaggio dei fiori, come recita il leitmotiv “ditelo con i fiori” farebbe già da tempo parte dell’immaginario e della cultura POP, su tutti sono molto noti il significato di donare la rosa gialla, che vuol dire “bugia” e la rosa rossa “amore”.

Passando dalle culture più “POPolari” fino alla letteratura classica di Orazio, che ne cantava già i valori come vengono amati dai giapponesi, ovvero con ideali di bellezza effimeri “fluttuanti” data la breve durata del fiore e dalla letteratura romanza o medioevale, come nel famoso best sellers ante litteram “Roman de la Rose” poema allegorico del 1.237 copiato e rivisitato per tutto il medioevo, la predominanza assoluta è infatti data alla rosa, LOGO e icona della dea dell’amore Venere o Afrodite: un link che ha radici antiche, poiché proprio nella mitologia la rosa sbocciò quando nacque Venere, soggetto molto caro e già interpretato con grande successo da Tomoko.

Ma la pittura a soggetto floreale, antenati dell’attualissimo “still life” tecnica fotografica stra-utilizzata nella moda e nella pubblicità, ebbe inizio nei Paesi Bassi alla fine del XVI secolo, a opera di un gruppo di pittori che erano d’avanguardia per l’epoca, tra i quali spiccava Jan Brueghel “il Vecchio”, soprannominato “dei Velluti”, seguito da suo figlio Jan il Giovane, che come il padre si affermò soprattutto in questo genere pittorico, diventando “bottega” anzi, una “griffe” di successo.

La specializzazione in tali soggetti aprì la strada a una sorta di accanita competizione tra gli artisti di tutta Europa, sia dal punto di vista compositivo ma anche della tecnica pittorica e fatto non irrilevante, della conoscenza botanica, tutti elementi caratteristici di questo genere pittorico: Jan Brueghel il Vecchio raffigurò una sessantina (58 per l’esattezza) di specie diverse di fiori in un unico dipinto, dimostrando al mondo dei grandi mercanti d’arte occidentale dell’epoca di essere il migliore e agli studiosi di oggi di essere un vero “otaku”, un pozzo di conoscenza considerando che non esisteva internet e che nemmeno i volumi stampati a colori erano ancora disponibili.

La forte valenza simbolica dei fiori acquisisce anche valore metaforico: la giovinezza, la grazia dello sbocciare, l’evocazione di sinuosi profumi e  l’omaggio a Flora, dea della natura, con  Aurora, dea dell’alba, valori e emozioni racchiusi nei fiori dei Brueghel, ma spicca anche il concetto di transitorietà insito nella bellezza in generale, di certo femminile e delle stagioni della vita.

«Ogni cosa bella passa», implicito messaggio morale della Vanitas, con riferimento al brano di apertura del libro dell’Ecclesiaste: «Vanità delle vanità, tutto è vanità», frase divenuta celebre nella cultura di massa in Italia grazie ad angelo Branduardi, nella colonna sonora di “state buoni se potete” film cult del 1983 diretto da Luigi Magni dedicato alla vita di San Filippo Neri.

L’ importanza  simbolica in queste composizioni floreali si capisce dal fatto che spesso venivano raffigurati l’uno accanto all’altro esemplari di stagioni diverse, o provenienze geografiche diverse, a dimostrazione che questo tipo di dipinti non fossero solo raffigurazioni oggettive, ma comprendevano un messaggio culturale e morale chiaro e definito.

Ecco che nelle composizioni di Tomoko tutta la radice storica di questo genere (non molto blasonato dalla critica contemporanea e che per tale ragione diverrà un’interessante scoperta o riscoperta per i fruitori) viene riattualizzato, portato alla rilettura della VANITAS oggi, quella delle “fashion blogger” o dei “fashion victim” ma anche alla stessa vanità dei brand che fanno a gara per ammaliare la potenziale clientela o fidelizzarne altra fino a rendere il consumatore “addicted” e veicolo per la promozione del brand stesso, dove su maglie costose e glamour campeggiano il logo o la scritta del claim di prodotto, slogan e nomi di marche portati con vanità, appunto, da persone di diversa provenienza culturale e sociale vestiti come fossero “uomini sandwich”, là a fotografarsi - e quasi a strillare - uno “status quo” per strada come nella promozione dell’ultima campagna di sconti di un “mondo convenienza”.

La competizione sempre crescente verso l’apparire e non verso la sostanza, verso i contenuti, ormai affievoliti nella comunicazione e in generale nel mondo della società dello spettacolo integrato nel quale ci troviamo volutamente o nostro malgrado, la vocazione all’effimero e al superfluo, vengono ammonite e denunciate in modo sempre “grazioso”, Kawaii, da queste nuove composizioni, allocate in una società che attraverso i social network e l’iper-attività auto referenziale conclamata nei “selfie” vive una fase di “vanitas” continuativa, ma profondamente smarrita e priva di valori e ideali.

A rafforzare il legame con i messaggi dei Brueghel, appaiono nella serie “FLOWERS AFTER JAN BRUGHEL ELDER WITH AMUCHINA, ASPIRINA, WCNET, LOUIS VUITTON, CHANEL, TACHIPIRINA, SOLE, RINAZINA” (2018, digital contents) il brand di Vuitton o altre griffe dell’alta moda, ma anche prodotti “da scaffale” e con ironia tagliente anche farmaci e medicinali in quantità, dei quali l’Italia è fieramente primo produttore europeo, pillole e capsule che sorridono spensierate, divenuti characters convivono con prodotti inquinanti per la pulizia di casa, per l’igiene personale o il lavaggio dei piatti unti.

Siamo portati così a riflettere anche attraverso un’importante chiave di lettura, suggerita con uno story telling stratificato, dove sono collocate immagini di opere di Tomoko stessa, nascoste o mimetizzate tra i fiori, come la sua nota e seriale testa di “Salomè” o i teschi, avvolti in texture degne del più abile fashion designer delle maison di haute couture di grido, pattern che diventa elemento integrante di ogni fiore, ormai congelato e freddo, come nella nota e preziosissima installazione di Marc Quinn “Garden” del 2000 con meravigliosi e pregiati fiori sotto vuoto e ibernati. 

L’apoteosi del sintetico, nell’epoca della globalizzazione e della diffusione di massa dell’epoca dell’immagine digitale, che perde consapevolmente e a vantaggio del dominio del “visivo” quella capacità di risvegliare quei valori tattili e olfattivi che le opere dei maestri fiamminghi sapevano ancora evocare.




