FREE YOUR MIND AND YOUR ASS WILL FOLLOW (Libera tu mente y tu culo la seguirá)
BELIO MAGAZINE
El mítico estribillo con el que el grupo Funkadelic abarrotaba las pistas de baile en los  setenta, sigue siendo una de las frases más acertadas que se han pronunciado en las últimas décadas. Eso es algo indiscutible. Lo que sí da lugar al debate es la manera que cada uno escoge para luchar por la liberación de la mente y las armas que utiliza en la batalla. Nicotina, Tetrahidrocanabinol (THC), Cocaína, Thinner, Metadona, Alquitrán, Pentatozina, Diacetilmorfina (heroína), Pegamentos y aerosoles, Benzodiazepinas, Morfina, Gasolina, Acetona, Codeína, Opio, Benceno, Alcohol, Tolueno, LSD, Diazepan, Amital, Barbitúricos... Sustancias todas que, en mayor o menor medida, alteran nuestra percepción del mundo.

John Maeda sabe unas cuantas cosas acerca de alucinaciones y psicodelia controlada. Aunque quizá, sus investigaciones no tienen como objeto de estudio reacciones debidas al consumo de este tipo de sustancias, sino que surgen principalmente de trabajos encaminados al descubrimiento de las relaciones más que evidentes entre la evolución del arte y los avances en la tecnología informática.  

Profesor de Arte y Ciencias Aplicadas del MIT (Massachussets Institute of Technology) es uno de los investigadores más importantes en el mundo del diseño gráfico ligado a las últimas tecnologías. Nacido en 1966 en Seattle, cuna del grunge y hervidero de heroína a principios de los noventa, este científico computacional y artista, trabaja a dos bandas entre el MIT y el Instituto de Arte y Diseño de la Universidad de Tsukuba en Japón. A la vez que se declara un ferviente admirador de las teorías humanistas –no en vano ha creado una nueva “subespecie” de estudiantes a los que llama ‘tecnólogo-humanistas’-Maeda asegura ver el ordenador “no como un sustituto de las brochas y los lápices, sino como un medio artístico por sí sólo con una capacidad creativa infinita”. 

TOOLS (herramientas)

El legado que hasta la fecha ha dejado este artista conceptual no tiene un estilo definido ni grandes rasgos que lo caractericen. Insiste en investigar distintos campos a la vez y renovarse cada pocos meses destruyendo las bases de sus trabajos anteriores: “Intento seguir cambiando, evolucionando” asegura en su obra maeda@media. “No me gusta que me etiqueten en ningún estilo así que continúo destruyendo todo lo que hago.” Sus objetos de deseo pasan por ser en primer lugar formas geométricas simples o manchas de color que evolucionan hasta convertirse en un laberinto organizado de figuras enrevesadas. Son marionetas tipográficas que el artista maneja meticulosamente moviendo los hilos a merced de los avances tecnológicos.  Sus composiciones discurren por un escenario virtual en el que el color, la posición, el tamaño o la posible interactividad de cada elemento son vitales. 

A menudo, sus trabajos de investigación se han visto limitados por la inexistencia de herramientas adecuadas, entonces, John Maeda sale de la burbuja en la que le gusta trabajar aislado para colaborar junto a su equipo de profesionales en la creación de este instrumento de trabajo. Claro que, existen ciertos inconvenientes como reconoce el artista: “El dilema para una persona que construye herramientas para otros es que pocas veces aprende cómo utilizarlas para sí. El diseño de una herramienta de software para uno mismo es por sí sólo algo extremadamente creativo, una actividad artística. La historia nos muestra sin embargo, que es el artista que por primera vez utiliza una nueva herramienta de manera efectiva el que es recordado, y no la persona que creó esa herramienta.” 

Sus diseños se centran muchas veces en investigar las diferencias entre simplicidad y complejidad. “La simplicidad es algo que ocurre naturalmente. Puedes elegir buscar la simplicidad o que ella te encuentre. La persona que crea formas básicas sabe que la construcción consciente de la simplicidad ocurre sólo cuando el medio artístico lo permite. La complejidad resulta cuando intentas reducir una forma o situación de por sí simple”, afirma. Algunos de sus trabajos juegan con la conexión de líneas y siluetas, otros con la creación de composiciones geométricas reconocibles a través de la superposición de circunferencias de diferentes tamaños. Pero es en sus investigaciones sobre el color, donde Maeda pasa de ser un serio profesor de universidad a un mago que se divierte inventando pócimas visuales contra la monotonía. Combina figuras rellenas de cyan, magenta, amarillo y negro y el resultado no se hace esperar: composiciones que parecen sacadas del universo cinematográfico del Terry Gilliam de Fear and Loathing in Las Vegas, mundos sicodélicos que tienen más que ver con un ataque directo al daltonismo o una intoxicación de mezcalina que con una investigación universitaria. 
RUIDO VISUAL Y OTRAS DESVARIACIONES ANFETAMÍNICAS

Las anfetaminas excitan al Sistema Nervioso Central, y lo inducen a un estado de alerta que en la mayor parte de los casos se traduce en hiperactividad. Ésta es quizá la droga más consumida por los adictos al diseño gráfico junto a la marihuana, y es también posiblemente la culpable de algunos de los trabajos más sobresalientes en este campo. Desde que se descubriera el L.S.D en 1943, éste junto a los hongos alucinógenos son los reyes de la fiesta en lo que se refiere al maravilloso mundo de la desvariación. Sus efectos: alteraciones de la conciencia, el tiempo y el espacio, son curiosamente los mismos que se atribuyen a la mente “perturbada” de muchos diseñadores que ven en cada forma, textura o combinación de colores un nuevo mundo a explorar donde las leyes de la física no son tenidas en cuenta. Maeda explica en su libro maeda@media que “de acuerdo con la teoría de la información básica tal y como fue formulada por Claude Shanon en 1948, la información puede ser modelada matemáticamente como un arroyo ligado a cantidades variables de ruido. En esencia, cuanto mayor ruido produce el arroyo, más información lleva consigo” y continúa: “Como resultado de esto, por la aplicación de una ecuación simple, es posible demostrar que la pintura expresionista de Jackson Pollock tiene definitivamente más información que la pintura más simplista de Kasimir Malevich, por poner un ejemplo.” De esta manera este profesor del MIT insiste en la necesidad de recabar información sobre combinaciones geométricas complicadas que sin embargo, como se puede apreciar en muchas de sus obras, están formadas por figuras muy simples. Y esto se debe sobretodo a su interés por conseguir el mayor volumen de información posible de cada composición. 

El ruido es uno de los elementos en el mundo del diseño que más controversia ha suscitado en los últimos años. Unos, los más académicos, ven en el ruido visual una forma abominable de dominación y suciedad. Otros, quizá los más abiertos a los cambios y los que trabajan rodeados de las nuevas tecnologías informáticas, piensan como Maeda que: “El ruido debe ser considerado como una ayuda necesaria que llega muchas veces de forma improvisada”.

I WANNA BE DADÁ

En lugar de querer convertirme -como reza el tema I wanna be Jay Jay Johanson de los mayorquines The Tea Servants- en una farsa musical y un ídolo del borreguismo poppy,  yo siempre quise ser dadá. Siempre quise perseguir querubines correteando entre manchas de color y frases sin sentido. Siempre quise huir de todo significado como lo hacían los dadaístas en 1917 y preocuparme únicamente por las formas. En un momento en el que acabamos de librarnos de la exaltación del “cuanto más mejor” que reinaba en el mundo del diseño, las nuevas corrientes de cambio nos llevan a pensar en los orígenes del dadaísmo. “El camino más corto hacia la destrucción del orden es introducir un montón de irregularidades producidas por el ruido” explica Maeda, “un proceso a menudo glorificado como un homenaje intencionado al espíritu dadá”.

Galardonado con el DaimlerChrysler Award por su Innovación en el Diseño, este profesor de Seattle es autor de una impresionante serie de publicaciones interactivas titulada Reactive Books dirigida a ayudar a otros diseñadores. Ha compartido galerías con grandes artistas internacionales, pero de John Maeda destacan sobretodo sus exposiciones individuales en Nueva York, Londres, San Francisco, Tokyo y Osaka. Desde 1995 cuando exhibió su trabajo Design Machines  en la galería axis de Tokio, no ha parado de mostrar sus trabajos y escribir sobre ellos en diversas publicaciones de las que es autor. Sus libros Flying letters (1996), Design by Numbers (1999) y el último maeda@media (2000) muestran no sólo sus trabajos más sobresalientes, sino un seguimiento pormenorizado de sus diferentes estudios y las conclusiones a las que ha llegado en cada uno de ellos.

TECNÓLOGO-HUMANISTAS: LA SUBESPECIE DEL SIGLO XXI

Harto de la resistencia de la sociedad a los cambios, y acompañado siempre de un peculiar hilo musical compuesto de buenas bandas sonoras y música tradicional japonesa, Maeda trabaja contracorriente para conseguir que sus estudiantes tomen el ordenador como “un verdadero medio plástico”. Con la llegada en 1984 de la primera generación de Machintosh, Maeda entró en el MIT justo a tiempo de participar en el boom del grafismo por ordenador cuando éste daba sus primeros pasos. Aunque fue años más tarde, cuando se trasladó a cursar estudios de arte en Japón cuando se dio de bruces con lo que se convertiría en su principal preocupación de por vida: “la segregación tan importante que existe entre los campos del arte y la tecnología y cómo esta segregación nos lo pone difícil a los que luchamos por comprender ambos”. “La sociedad ha creado desafortunadamente dos tipos muy distintos de pensadores dentro del campo de la creatividad” asegura: “Por un lado están los técnicamente adeptos y humanísticamente ineptos, y por el otro, están los humanísticamente adeptos y técnicamente ineptos. Cuando me preguntan qué clase de estudiantes formo, digo que un nuevo tipo de personas: los ‘tecnólogo-humanistas’. Son estudiantes a los que defino como un grupo de gente capaz de articular la cultura futura comprendiendo las tecnologías que utilizan y la teoría de la información.” 

Maeda explica así su declaración de principios: “Mi trabajo en la década pasada refleja una única persona intentando cambiar nuestra comprensión de lo que es un ordenador, aunque me he dado cuenta de que el problema es demasiado vasto como para poder solucionarlo yo sólo. He elegido la única solución posible: centrarme en las artes, el diseño y la educación por ordenador con la esperanza de que la generación venidera, más equipada, pueda entender el medio de manera más profunda”.

DE BUENOS Y MALOS VIAJES

Un mal “viaje” puede provocar ansiedad y ataques de pánico, pero a corto plazo, el consumo de sustancias alucinógenas produce una rápida e intensa sensación de excitación y lucidez. Efectos que, a decir verdad, contribuyen en mayor o menor medida a expandir la mente y eliminar las barreras de lo políticamente correcto. Ya no hay lugar para prejuicios e ideas impuestas. La mente se dispara y los distintos compuestos químicos reaccionan dando lugar a ideas descabelladas e imágenes oníricas. A éstas últimas parece rendirles un particular homenaje John Maeda en sus trabajos más recientes. En ellos no duda en jugar con las distintas caras de la representación del infinito y símbolos de katakana o hiragana que forman composiciones caleidoscópicas o cielos poblados de nubes. Pero este homenaje que el artista rinde al espíritu hippie y la tecnología digital llega a su clímax en las composiciones englobadas dentro de la serie Four Colors. Combinaciones formadas principalmente por repeticiones de color en las que el artista exprime al máximo las herramientas de diseño digital y las desafía en la búsqueda de nuevos horizontes artísticos. Las secuelas de la exposición prolongada a estos productos visuales: alucinaciones, desinhibición y paranoia en caso extremos. Los síntomas de abstinencia: náuseas, aceleración de los latidos del corazón, inquietud, calambres musculares y lagrimeo. No sé, casi prefiero la exposición prolongada...

Diseño por ordenador = Opio del pueblo.
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