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Podczas organizowanego w Polsko-Japońskiej Akademii Technik Komputerowych, we współpracy z Narodową Galerią Sztuki Zachęta, sympozjum Future Text. Japanese Art. of Information, rozmawialiśmy ze światowej sławy, japońskim projektantem graficznym Masaakim Hiromurą. Rozmowa dotyczyła tego co jest najważniejsze w designie, o jego koncepcjach projektowych i planach na przyszłość.
Fujii Karpoluk Yōko: Oficjalna prezentacja piktogramów sportowych odbyła się w marcu 2019 r. w Tokio i była bardzo szeroko komentowana. Widziałam Pańskie prace i uważam, że są naprawdę piękne. Czy na początku mógłby Pan opowiedzieć, czym jest dla Pana ten projekt?
Hiromura Masaaki: Na projekt piktogramów został rozpisany konkurs, do udziału w którym zostałem zaproszony. Odkąd postanowiłem zostać grafikiem, wiedziałem, że Igrzyska Olimpijskie w Tokio w 1964 r. mają wielkie znaczenie dla środowiska projektantów graficznych. Olimpiada stała się impulsem do unowocześnienia japońskiej myśli graficznej. W miarę następującego później rozwoju gospodarczego kraju, Japonia zyskała międzynarodową rozpoznawalność w dziedzinie projektowania graficznego. Wszyscy są dumni z tych igrzysk, które stworzyły dla nas wielką szansę. Od młodości żywiłem nadzieję, że jeśli olimpiada ponownie miałaby miejsce w Tokio, mógłbym w jakimś zakresie wnieść swój wkład w to wydarzenie. Jestem naprawdę bardzo szczęśliwy, iż dostałem szansę i razem z moim zespołem mogłem uczestniczyć w przygotowaniach do igrzysk. 

F: Jak przebiegały prace nad przygotowaniem projektu piktogramów?
H:  Mając w pamięci fakt, że oficjalne piktogramy sportowe zostały wprowadzone właśnie podczas olimpiady w Tokio w 1964 r., najważniejsze dla nas było dla nas ustalenie, jaki projekt należy opracować tym razem. Skoro dotąd, czy to w Londynie, czy w Rio de Janeiro czy też w Pekinie, każde igrzyska miały swoje charakterystyczne piktogramy, zrodziło się pytanie, czy tym razem w projekcie należy uwzględnić „tokijskość” bądź „japońskość”. W trakcie prowadzenia dyskusji nad tym, co jest symbolem dzisiejszej, współczesnej Japonii, przygotowaliśmy kilka propozycji i rozpoczęliśmy od ustalenia, czy możliwa jest ich realizacja. 

F: Czym jest „japońskość” w designie?
H: Myślę, że to bardzo złożone zagadnienie. Można spróbować odszukać „japońskość” w tradycji. Na przykład, w Pekinie olimpijskie piktogramy nawiązywały kształtem do starożytnej formy pisma będącej źródłem współczesnych chińskich ideogramów. Co mogłoby stać się taką formą w przypadku typografii japońskiej? Czy byłaby to hiragana? Czy hiragana mogłaby posłużyć za punkt wyjścia do stworzenia piktogramów? Czy może, w odniesieniu do klasyki japońskiej,  nie dałoby się zaprojektować piktogramów w oparciu o  Chōjū-giga (zbiór pochodzących z XII i XII w. satyrycznych obrazów narysowanych tuszem na papierze, w formie zwojów, należących do świątyni Kōzanji w Kioto)? Z drugiej strony, z punktu widzenia współczesności, powstają gry wideo, takie jak na przykład Super Mario i zastanawiałem się, czy nie zaadoptować by ruchów postaci z gier na potrzeby projektu piktogramów. Albo też, czy nie wykorzystać sylwetek gwiazd sportu, których narodzin jesteśmy świadkami podczas współczesnych igrzysk olimpijskich w każdej dyscyplinie? Na przykład, czy w lekkoatletyce byłby to Ussain Bolt? Praca nad projektem przebiegała metodą eliminacji kolejnych pomysłów pod kątem tego, czy wszystkie dyscypliny sportowe da się odpowiednio pokazać za pomocą piktogramów. 
F: W ostatecznej wersji projektu widać szacunek względem piktogramów z Igrzysk Olimpijskich w Tokio w 1964 r., a jednocześnie czuć powiew świeżości. W kontekście przygotowań do przyszłorocznej olimpiady, siła oddziaływania piktogramów to tylko jedno z zagadnień. Wydaje mi się, że można także zobaczyć zmiany w wyglądzie Tokio. Myślę, że design może zmienić atmosferę przestrzeni jaką jest miasto, wpłynąć na jego wygodę czy funkcjonalność, a także jego całościowe oblicze. A co Pan o tym sądzi?
H: Miasto może się zmienić w zależności od designu jego elementów i zastanawiam się, czy w projektowaniu to nie jest właśnie najistotniejszym zagadnieniem. W projektowaniu graficznym, które wydaje się nie dawać aż tak dużych możliwości, najważniejsza jest funkcjonalność. Na przykład, czy oznakowanie w przestrzeni publicznej pomaga w sprawnym poruszaniu się komunikacją i dotarciu do celu, czy łatwo zyskać informacje o ofercie gastronomicznej Tokio, czy dzięki temu odwiedzający będą mieli miłe wspomnienia?  Uważam, że ważne jest, by umożliwić zagranicznym gościom przyjemne spędzeniu czasu w stolicy Japonii. Mamy aspekt infrastrukturalny, jak budowanie dróg szybkiego ruchu czy rozbudowa metra, ale z drugiej strony także my, projektanci graficzni, możemy zrobić więcej. Mając to na względzie, mam nadzieję choć trochę przyczynić do sukcesu igrzysk olimpijskich w Tokio. 
F: Pracował Pan wcześniej pod kierunkiem Ikkō Tanaki. Czego Pan, jako projektant graficzny, nauczył się z tego doświadczenia, co Pan wyniósł?

H: Specjalizuję się w projektowaniu graficznym, ale ważną lekcję, którą otrzymałem było: patrz na społeczeństwo z szerokiej perspektywy. Pan Tanaka był osobą o wszechstronnych zainteresowaniach, obejmujących sztuki tradycyjne, film, podróże, architekturę czy kulinaria. Nauczył mnie, że zajmując się designem należy jednocześnie umieć dostrzegać trochę inne światy i uważnie je obserwować, Szczególnie kuchnia go interesowała, można nawet powiedzieć, że się w niej wyspecjalizował. Zawsze powtarzał, żeby uczyć się esencji projektowania przez poznawanie różnych dziedzin. 

F: Czy korzysta Pan z tej nauki w obecnej pracy? 

H: Nie do mnie należy ocena tego, ale cieszyłbym się, jeśli ludzie patrzący na moje prace mieliby takie wrażenie. Nie jestem tak wszechstronny jak pan Tanaka, ale próbuję korzystać ze skromnego wachlarza moich zainteresowań.

F: Od momentu zyskania samodzielności zawodowej był Pan zaangażowany w wiele różnych projektów. Czy odczuwa Pan różnicę między swoim podejściem do projektowania czy swoimi upodobaniami we wczesnym okresie a obecnie? Jeśli tak, to dlaczego? Przy jakiej okazji ją Pan dostrzegł?
H: Kiedy się usamodzielniłem zawodowo, chciałem najpierw znaleźć swój własny styl i na początku zależało mi, by jak najbardziej oddalić się od stylu pana Tanaki.  Chciałem wyjść spod ogromnego wpływu, jaki miał na mnie. Mówiąc dokładniej, unikałem stosowania layoutu czy kolorystyki, których on mógłby użyć. W początkowym okresie chciałem, żeby zauważono mnie. Po jakimś czasie pomyślałem jednak, że było to bardzo niemądre podejście. Zorientowałem się, że dystansowanie się od przeszłości nie jest sposobem na budowanie własnej tożsamości. Ważne jest to, jak  stworzymy siebie z dotychczasowych doświadczeń. Uświadomiłem sobie, że powinienem wykorzystać wszystko to, co stało się przez lata częścią mnie, przez okres dzieciństwa, młodości i przez cały czas nauki pod kierunkiem pana Tanaki. 

F: Pracował Pan przy projektach z różnych dziedzin wspólnie z architektami, artystami czy fotografami.

H: Rzadko nam się zdarza pracować zupełnie w pojedynkę. Projektanci graficzni czasami pracują samodzielnie, ale ja obecnie bardzo często uczestniczę w projektach, w których dużo dyskutuję z innymi. Zmieniam się w zależności od osoby, z którą akurat mam do czynienia. Podlegam wpływom innych, ale jednocześnie sam mam na nich wpływ. Czerpię z tego przyjemność. Zdarzają się jednak tarcia. Kiedy mamy do czynienia z różnicą zdań, to znaczy, że pojawiła się rozbieżność. Trzeba w takiej sytuacji starać się jak najlepiej zrozumieć racje drugiej osoby. Zatrzymać się i jeszcze raz dobrze wysłuchać albo też samemu jasno wyjaśnić swój punkt widzenia. Jeśli wciąż się rozmijamy, to warto wtedy ustalić płaszczyznę porozumienia wokół najważniejszego aspektu i od tego wyjść. Tu nie chodzi o walkę o władzę. Pracujemy wspólnie na jak najlepszy rezultat, nie możemy więc próbować na siłę przeciągać kogoś na swoją stronę czy starać się przeforsowywać swoją wizję. Zawsze staram się w swojej pracy przyjmować różnice czy zmiany.  Zdarza się, że ostateczny rezultat jest zupełnie inny niż początkowe założenia.  Uważam, że należy to docenić i cieszyć się tym w swojej pracy. 

F: Czy wśród takich projektów jest jakiś, który szczególnie Pan zapamiętał?

H:  Podczas wspólnej pracy z innymi tworzymy coś, czego się nie spodziewaliśmy i to jest ciekawe. Jednakże, projektowanie oznaczeń, inaczej niż projektowanie graficzne, angażuje wiele różnych osób, wymaga dużych nakładów finansowych i jest bardzo czasochłonne. Trzeba współpracować z architektami i osobami związanymi z danym miejscem, odbywać z nimi wiele dyskusji. Miałem okazję pracować dla Muzeum Sztuki w Yokosuka. Po opracowaniu identyfikacji wizualnej miałem zaprojektować oznaczenia. Przedstawiłem kilka pomysłów, ale żaden nie spodobał się kuratorom placówki. Pomimo wielu prób porozumienia nie mogliśmy znaleźć żadnego punktu zaczepienia. Oczywiście często jest tak, że po wysłuchaniu oczekiwań klienta rozumiem, o co mu chodzi. W tym przypadku jednak kuratorzy mieli swoją wizję muzeum, ja natomiast chciałem zrobić coś innowacyjnego.  W identyfikacji wizualnej placówki jest morze, próbowałem więc wykorzystać ten motyw w projekcie oznaczeń, na przykład odpowiednio wpleść w projekt zdjęcia morza w różnych porach roku czy w różnych godzinach. Nie było wcześniej takiej koncepcji, wydawała mi się interesująca. Kuratorzy jednak się stanowczo sprzeciwili, argumentując, że takie oznaczenia mogłyby być potraktowane jako eksponaty i zaszkodzić wizualnie ekspozycji dzieł sztuki. Tłumaczyłem: to tylko oznaczenia, nie będą stanowiły problemu, ale nie zostało to przyjęte. Oczywiście też rozumiem ich punkt widzenia. Opracowałem potem jeszcze kilka propozycji i skonsultowałem je z architektem Rikenem Yamamoto. Obecnie muzeum odwiedza wielu obcokrajowców, oznaczenia muszą być zatem w różnych językach, nawet czterech.  Prowadzi to jednak do nagromadzenia liter na oznaczeniach i utraty ich przejrzystości. Przedstawiłem więc pomysł z zastosowaniem piktogramów w kształcie postaci, które spełniają funkcje przewodników. Spodobał się on kuratorom i ostatecznie projekt został wykonany. Na tym przykładzie widać zatem, jak w pracy z innymi ludźmi zmieniające się okoliczności przynoszą dobre efekty. Dzisiaj uważam to za swój sztandarowy projekt. 

F: Obecnie mówi Pan o „przekonującym designie”. Czy mógłby Pan wyjaśnić to pojęcie?

H: Trudne pytanie. Jest coś takiego, jak dobry moment na projektowanie. To jednak praca, więc pojawiają się ograniczenia czasowe czy finansowe. Planujemy zatem wykonanie projektu w określonym przedziale czasowym. W trakcie pracy nad nim zastanawiamy się, czy jest wystarczająco oryginalny czy ładny, ale myślę, że to czy jest on dobry, możemy ocenić trochę później. Zdarza się, iż z jakiegoś projektu jestem zadowolony dopiero, kiedy wrócę do niego po pewnym czasie. Raczej nie uważam swojej pracy zaraz po jej skończeniu za w pełni gotowe dzieło, które zostawię potomnym. Wydaje mi się, że trzeba trochę odczekać, dać projektowi dojrzeć. To tak jak z warzeniem sake. 

F: Czyli praca nad projektem jest jak warzenie sake. Rozmawialiśmy przed chwilą o piśmie. Mam wrażenie, że w Pańskich pracach znaki pisarskie mają naprawdę bardzo ważną funkcję i ma Pan szczególne podejście do ich stosowania. Wielu studentów Polsko-Japońskiej Akademii Technik Komputerowych uczy się typografii. Czy mógłby Pan opowiedzieć im o najważniejszych zagadnieniach związnych z projektowaniem znaków pisarskich?

H: Wydaje mi się, że spośród wielu wynalazków człowieka pismo jest najważniejszym z nich. Około 4000 lat p.n.e., równocześnie w Azji i Europie, powstawało wiele różnych systemów pisma, które, jak uważam, nie są jedynie substytutem mowy. Ostatnie badania wskazują, że znaki pisarskie nie zostały stworzone tylko do graficznego odzwierciedlenia słów, ale jako środek komunikacji. Ponadto, w kulturze Japonii i innych krajów azjatyckich, pewnie także europejskich, pismo posiada również wartość estetyczną. Sądzę, że ma podwójną funkcję – jako nośnik piękna i jako środek do wyrażania myśli. Według mnie ważne jest, by pismo przy spełnieniu swojej największej roli, czyli komunikacyjnej, jednocześnie wywoływało u czytających pozytywne wrażenia estetyczne. Nie powinno być ani tylko środkiem przekazywania treści ani tylko piękną kompozycją. Projektanci graficzni w różny sposób wykorzystują pismo w swoich pracach, czasami odgrywa ono nawet wiodącą rolę, czasami jedynie pomocniczą. Bardzo ważnym zagadnieniem jest odpowiednie przygotowanie czy dobranie znaków pisarskich do każdego projektu. W projektowaniu graficznym są trzy najważniejsze elementy: pismo, kolorystyka i kompozycja. Można stworzyć dobry projekt po solidnym nauczeniu się korzystania z tych trzech elementów. Myślę, że jeśli studenci będą przykładnie studiować, to w miarę nauki osiągną poziom umożliwiający im podjęcie odpowiednich decyzji co do kształtu projektu. 

F; Projektowanie czy edukacja artystyczna są obecnie wysoko wyspecjalizowane i podzielone na różne dziedziny. Podobnie jest w innymi zawodami. Czy taka postępująca specjalizacja może zaszkodzić jakości designu?
H: Słyszałem, że we Włoszech studenci najpierw uczą się o architekturze, a potem przystępują do studiowania projektowania. Dopiero po odbyciu kursu z architektury, zaczynają swoje specjalizacje: malarstwo, projektowanie czy grafikę. Tak jak Pani wspominała, obecnie na japońskich uczelniach studenci od razu rozpoczynają naukę na poszczególnych kierunkach. Moim zdaniem jednak w dzisiejszych czasach potrzebne jest bardziej całościowe i perspektywiczne spojrzenie na projektowanie. Kiedy pod koniec XX w. projektowanie przeżywało swój wielki renesans, potrzebna była wyspecjalizowana kadra, więc w takim kierunku poszła edukacja. Będziemy przy tworzeniu coraz częściej korzystać z osiągnięć nowych technologii i naszym projektantów ważnym zadaniem będzie dokonywanie oceny całościowej designu, z nieco szerszej perspektywy. Istotne stanie się to, byśmy mając znajomość kultury potrafili wypunktować niedostatki danego projektu.

F: Mówił Pan, że niezwykle ważne jest obserwowanie społeczeństwa z szerokiej perspektywy.

H: Tak, zgadza się. Nawiązując do wcześniejszego wątku naszej rozmowy - prowadzenie kilku projektów wiąże się z koniecznością pracy z różnymi ludźmi przy każdym z nich. Pełni się też w nich różne funkcje: czasami dyrektora, czasami projektanta graficznego, a czasami projektanta oznaczeń. Wobec każdej z tych ról stawianie są inne wymagania. Należy umieć odnaleźć się w tych różnych funkcjach. Ja dzięki temu zyskuję inny punkt widzenia niż ten, który mam pracując tylko jako projektant graficzny. Myślę także, że bardzo ważna jest umiejętność przedstawienia swojej opinii przed osobami z innej niż my sami dziedziny zawodowej. Musimy umieć wypowiedzieć się i na temat architektury i na temat zarządzania. Jeżeli potrafimy coś takiego zrobić, to w mojej opinii dopiero wtedy należycie spełniamy swoją rolę jako projektanci. I dlatego uważam, że w nauczaniu projektowania ważna jest wiedza ogólna, z której każdy potem czerpie w swojej pracy. Tak wykształcone osoby staną obiecującymi jednostkami przysługującymi się społeczeństwu.
F: Skoro już mówimy o patrzeniu na społeczeństwo z szerokiej perspektywy, to czy uważa Pan, że design powinien zawierać w sobie kontekst społeczny, jak na przykład trendy współczesnej masowej produkcji i konsumpcji?
H: To być może nawet najważniejsza kwestia. Pracę jako projektant rozpoczynałem w szczytowym okresie szybkiego wzrostu gospodarczego, kiedy tworzenie co raz to nowych rzeczy było uważane za dobro. Teraz też jest to oczywiście pożądane. Uważam jednak, że bardzo ważnym zadaniem dla designu jest poszukiwanie sposobów na zrównoważony rozwój i rozwiązań różnych problemów, z którymi borykają się rozmaite regiony świata. Zagadnieniem dla projektantów jest także zniwelowanie nierówności społecznych. Myślę, że przy pomocy technologii oraz dzięki czerpaniu wiedzy z różnych dziedzin, jak medycyna czy rolnictwo, design może przysłużyć się na wielu polach. Najbardziej chciałbym, aby dzięki designowi społeczeństwa mogły rozwijać się w zrównoważony sposób. Kilka lat temu dowiedziałem się o podstawie piramidy bogactwa, czyli o tym, że 80% populacji świata żyje za 1 dolara dziennie. Miała wówczas miejsce wystawa poświęcona możliwości designu w zakresie podniesienia poziomu życia ludzi i ich bezpieczeństwa. Wywarła ona na mnie ogromne wrażenie. Na przykład są na świecie dzieci, które muszą kilka godzin dziennie poświęcić na zdobycie wody.  Samo jej nabieranie jest dla nich wykańczające.  Rozwiązanie tego problemu przynoszą projekty z zakresu designu i technologii, jak na przykład skonstruowanie prostego systemu pobierania i transportu wody ze studni czy wytwarzania energii elektrycznej dzięki wodzie



. Bardzo mnie to poruszyło. Jedna z firm, z którą współpracuję wykonała prosty i tani w produkcji termometr papierowy do użytku dla każdego. Myślę, że firmy powinny jakiś procent swoich zasobów przeznaczać na tego typu działania. To zagadnienie nie tylko dla biznesu, ale też dla projektantów i specjalistów z zakresu nowych technologii. Mam wrażenie, że to obszar, w którym funkcjonalność i piękno stają się bardzo bliskie sobie. Myślę, że najważniejsze jest, by nasze życie uczynić nie tylko łatwiejszym, ale i piękniejszym na wszystkich poziomach. 

F: Obecny rozwój technologiczny jest imponujący. Nowe technologie i design wpływają wzajemnie na siebie i dzięki temu obie tez dziedziny się rozwijają.
H: Design i technologia, podobnie jak sztuka i nauka, to dobrze dopasowany duet. Myślę, że jest wiele rzeczy, które dzięki tym rozwijającej się razem dziedzinom, będzie można odkryć czy skonstruować. Zdarzają się jednak przypadki, kiedy jakaś rzecz, choć jest wspaniałym projektem, z jakiś powodów nie nadaje się do efektywnego wykorzystania w społeczeństwie. Czy w takim razie była ona naprawdę potrzebna? Nie powinniśmy popadać w przesadę i oczekiwać wciąż nowych rzeczy. Ludzie mają bardzo dużą umiejętność przyswajania i jak tylko pojawia się jakaś nowinka technologiczna, prawie natychmiast ją przyjmują. Dlatego zainteresowanie twórców nowych technologii i designu skierowane jest obecnie na zagadnienie pierwotne, jak indywidualne możliwości fizyczne człowieka, co na przykład widać przy okazji igrzysk olimpijskich. Warto, by dzięki technologii i designowi powstawały projekty pozwalające zwiększać możliwości ludzkie. Współcześnie w świecie sportu widać, jak dzięki ogromnemu postępowi technologicznemu zawodnicy poprawiają swoje czasy. To być może ludzki egoizm, ale design ma ostatecznie służyć nam w życiu codziennym, poprawiać nasze środowisko bytowe czy warunki globalne. Z mojej perspektywy skromnej jednostki zawsze uważałem, że design ma być środkiem do tworzenia lepszego społeczeństwa.

F: Zatem widzi Pan przyszłość designu w kategoriach przysłużenia się społeczeństwu, poprzez tworzenie rzeczy bliskich ludziom, zatem takich, które będą zwiększać ich możliwości czy też projektów poprawiających jakość życia tym, którzy borykają się z trudnościami w świecie nierówności społecznych? 

H: Tak, ale to nie wszystko. Na przykład, można odczuwać prawdziwe szczęście z piękna pojedynczej kreski, ale też ze wspaniałych projektów dostarczonych nam dzięki nowym technologiom, dlatego chciałbym cieszyć się designem na różnych poziomach i w różny sposób. Sam jestem projektantem i niezmiennie moim życzeniem jest, by design był dla świata i ludzi.

F: Na zakończenie, czy mógłby Pan pozostawić przesłanie dla studentów z całego świata, przyszłych projektantów?

H: Człowiek jest stworzeniem, które bardzo cieszy się z bycia uznanym i docenianym. Nie czuje satysfakcji z samego czynienia starań, ma potrzebę bycia za nie zauważonym – jest w takiej relacji zależności. Jednakże, radość z tworzenia rzeczy jest uczuciem pierwotnym. Radość, jaką dzieci odczuwają, kiedy z zaangażowaniem rysują obrazki czy formują coś z błota, nawet jeśli nie jest to zauważone przez otoczenie, towarzyszy nam także w życiu dorosłym. W tym sensie, podejmowany wysiłek zawsze przynosi jakieś rezultaty, nie tylko w projektowaniu, ale ogólnie w tworzeniu. Jeżeli studenci obiorą tę myśl za punkt wyjścia i nie zapomną o radości z tworzenia, to w każdych warunkach będą mogli czuć się dumni z wykonywanego zawodu. Mam zatem nadzieję, że dobrze wykorzystają obecny czas w swoim życiu i będą mieć w pamięci tę naukę. 
Masaaki Hiromura

Urodzony w 1954 r. w prefekturze Aichi. W 1988 r., praktykował w studiu graficznym Ikkō Tanaki, aby następnie założyć Hiromura Design Office. Stworzył wiele wybitnych projektów na różnych polach, wśród jest prac są m.in. system oznakowań Gimnazjum Iwadeyama w Ōsaki w prefekturze Miyagi i Uniwersytecie Prefekturalnym Saitama, CI i system oznakowań w Muzeum Technologii i Innowacji Miraikan, VI i system oznakowań Muzeum Sztuki w Yokosuka i Akwarium Sumida, piktogramy sportowe na Igrzyska Olimpijskie w Tokio w 2020 r. Nadzorował także kreację artystyczną dla Loft. Jest jednym z czołowych japońskich projektantów graficznych, znanym także z serii wystaw „Junglin'” poświęconym designowi czerpiącemu z codzienności, a także jako autor książki o swojej filozofii projektowania „Design kara design made” („Od projektu do projektu”). 

Z języka japońskiego przetłumaczyła Renata Wódkowska
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