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前言

INTRODUCTION


一直以来，平面设计在我们的日常生活中都扮演着举足轻重的角色，这一点是毋庸置疑的。我们只要看看俄国构成主义者是如何运用视觉工具来宣传十月革命后的苏联，就能对平面设计的重要性有所了解。而意大利的未来主义运动和美国的企业形象设计同样证明了这一观点，前者对书籍的装帧设计有着非同一般的作用，后者影响了全球无数知名公司的名誉、品牌和命运。




本书介绍了平面设计自早期发展以来100多年的历史，即从1886年莱诺（Linotype）整行铸排机等机器问世，一直到戴维·卡森担任《射线枪》（Ray Gun）杂志艺术指导，并有意运用模糊的手法创造混乱效果的这一段时期。总而言之，这些事件讲述了平面设计自1850年兴起到如今发展成为一个行业的历程，其中虽然偶有曲折，但依然不改其魅力本色。书中主要关注以下几件具有重大意义的设计事件：20世纪30年代，德国包豪斯设计学院提出开拓性的设计原则；50年代，阿列克谢·布罗多维奇（Alexei Brodovitch）在担任纽约《时尚芭莎》（Harper's Bazaar）杂志艺术指导时对平面设计定义的阐释；80年代，美国设计师艾普瑞尔·格莱曼（April Greiman）率先在其平面设计作品中运用计算机技术。





“我们不惜一切，只为匆匆过客的一刻驻足。”


弗拉基米尔·斯坦伯格





本书还描述了各种影响深远的设计风格和设计时尚，并解释其产生的过程和原因，以及所涵盖的范围。涉及的主题包括：亚历山大·罗钦科（Aleksander Rodchenko）在书籍装帧设计领域的合成照片术实验，横尾忠则（Tadanori Yokoo）设计的视觉冲击效果强烈、具有迷幻色彩的招贴画，古斯塔夫·克鲁特西斯（Gustav Klutsis）应苏联政府委托所创作的各种引人注目的宣传作品，国际主义版面设计师倾其毕生精力倡导的统一字体——Akzidenz Grotesk，以及赫尔曼·察普夫（Hermann Zapf）发明的Verdana字体成为微软操作系统通用字体的过程。

根据书中50位设计师及其工作室所表现出来的独特艺术造诣，本书分为招贴设计；书刊装帧设计；商业美术，标题、标记和符号设计；字体设计与版面设计四个部分。作者用准确规范的术语，以简明易懂的方式，将平面设计的历史娓娓道来，不仅讲述了影响平面设计的重大风格流派，比如新艺术运动、未来主义、现代主义、构成主义、达达主义，也描写了平面设计发展中的里程碑事件，比如平版印刷术、自动铸字机单版画和数码字体的出现。因此，本书可谓是一部从多种视角进行阐述的平面艺术家传记，它真实地记录了那些毕生为打破束缚、推动平面设计进入新天地，做出卓越贡献的开拓者们的生平与成就。




















招贴设计






现代海报招贴之父


朱尔·谢雷

Jules Chéret


1836—1932年，生于法国巴黎，卒于法国尼斯。

促进了广告招贴的改革和现代化。






在19世纪末以前，广告招贴主要由印刷厂的工匠制作。大多采用简单的网版印刷，有时也配有初级的木版画或蚀刻画。后来，受到色彩炫丽、题材奔放的美国马戏团海报的启发，法国艺术家朱尔·谢雷在招贴设计中融入了缤纷的色彩、动感和迄今无人能及的画面复杂感，从而使招贴艺术焕发出活力。而这样的创新，恰恰体现了法国“美好时代”的精神。




1881年，为了倡导言论自由，法国颁布了一项意义重大的法律，即允许人们在除学校、宗教场所和公共部门之外的地方张贴海报。于是，这种1796年在奥地利发明创造的艺术，在法国各大城市蓬勃发展。法国印刷商逐步占领了整个印刷市场，印刷技术也日臻完善。同时，巴黎的文化之都地位也促进了招贴设计的发展，因为在那里有着繁荣的消费市场和一群热衷夜总会、歌舞表演和美食的有闲阶层。谢雷运用与生俱来同时也深为人们赏识的高度敏感性，认识到了人们对刺激的诉求，以招贴画的形式来宣传这些娱乐场所。

作为一名排字工的儿子，谢雷早在1849年就开始做平版印刷学徒。期间，他发挥了作用，帮助研发一种利用导杆或“拼版”的创新系统，以实现四色平版印刷。他采用的直接在印刷石板上作画的方式，使得版画的线条变得更加流畅，整个过程一气呵成，同时也便于快速地做出细微的调整。和劳特累克（Henri de Toulouse-Lautrec）、阿方斯·穆哈（Alphonse Mucha）、泰奥菲—亚历山大·施泰因伦（Theophile-Alexandre Steinlen）等新艺术运动时期的艺术家一样，谢雷也深受日本木刻画和当时流行的收藏品浮世绘的影响。他十分推崇浮世绘中富有表现力的轮廓、单纯简洁的色块、节奏感鲜明的线条，以及对中心透视法的摒弃。1879年，他为香榭丽舍大街上的一家名为钟表的歌舞表演餐厅设计了一幅招贴画。在画中，舞者在一片未知空间翩翩起舞，人物的四肢异常修长，其简洁的二维特性，是对浮世绘的一种抽象借鉴。谢雷的作品很少真实地叙述某一事件，相反，它们常常用女性形象来表现主题，她们举止优雅，穿着时尚，善于享受闲暇时光（或是滑雪，或是品尝美食）。他创造的这些女性形象在当时风靡一时，被称为“谢雷女郎”。



[image: ]



1896年谢雷为冰晶宫（Palais de Glace）时尚展绘制的招贴画，这是他最受推崇的作品之一。





在漫长的职业生涯中，谢雷设计了1000多幅招贴画。1893年他为洛伊·富勒在女神游乐厅的一场表演所设计的海报，可谓是他成熟作品之中的巅峰之作。画中，当红舞女富勒身着半透明的华丽礼服旋转着，她火红的发丝在空中飘荡，美丽的长裙熠熠生辉。这幅作品既表现了演员舞蹈的力度，又暗含着情色的暧昧，实在是难得的佳作。难怪与谢雷同时代的法国作家芬贡（Félix Féneon）这样写道：“看看这些街头艺术吧。虽然没能被镶嵌在金色的画框中，但它们是栩栩如生的艺术，是色彩绚烂的招贴画。”






法国新艺术大师


阿方斯·穆哈

Alphonse Mucha


1860—1939年，生于摩拉维亚的伊万奇采（现捷克共和国境内），卒于摩拉维亚的布拉格。

完美地诠释了法国新艺术风格。






阿方斯·穆哈是人们熟知的法国新艺术风格的代表人物。他提升了招贴画视觉的复杂层次，增强了其叙述性。他设计的作品色彩鲜艳，细节优美，高度装饰化，是当时人人争相模仿的对象。




就其特性而言，新艺术运动试图统一建筑、设计和绘画三种功能艺术，将其融合成一种反历史模式的全新独创风格。其最显著的风格特点是运用取自自然的高度装饰化，核心是人们对于工业革命影响的一种反动。于是，设计师们喜欢运用弯曲的看似随意实则暗藏锋芒的线条，以凸显大自然的野性。这样的基本图案搭配上苗条的女性形象就构成了新艺术运动的特色，而穆哈正是这种风格的代表人物。



[image: ]



穆哈1898年创作的啤酒招贴画，它展现了穆哈对于程式化性感女性形象的浓厚兴趣。





穆哈出生于摩拉维亚，即现在的捷克共和国境内。之后，他离开祖国，前往维也纳和慕尼黑寻求一展绘画天赋的机会，最终定居巴黎。然而，他的作品自始至终都受到故乡的影响。常常可以在他的作品中看到摩拉维亚民俗艺术的痕迹。例如在为Job牌香烟设计的招贴画中，他刻画了一位四周环绕着阿拉伯风格瓷砖的空中飘荡的女性形象。在1896年为the Salon de Cent设计的苗条女性形象中，我们也可以看到同样的痕迹。穆哈的第一个重要客户是女演员莎拉·伯恩哈特（Sarah Bernhardt），在他的笔下，莎拉化身为英勇的哈姆雷特，正与神话中的恶龙厮杀。这种富有异域情调的作品反映了穆哈对于魔法神秘世界的向往。穆哈笔下的女性形象与同时期谢雷、劳特累克等法国艺术家塑造的女性不同，她们并未迎合大众的审美，而是神秘而飘渺的，总是处于半梦半醒的陶醉中或是朦胧的忧伤中。她们没有明显的种族特征，却流露着难以亲近的异域气质。





新艺术风格


该术语由法语词“l'art nouveau”转化而来，大致是指1890年至1910年期间，流行于法国和美国的一种设计风格。从字面上翻译，它等同于“新艺术”，是由萨穆尔·宾(Samuel Bing)在1895年创办的一家巴黎时装店的店名演变而来的。





从他的作品中，可以清楚地看到，穆哈和当时的许多艺术家一样都痴迷于日本的木刻画浮世绘。与新艺术招贴画一样，浮世绘不仅作为艺术品被收藏展出，还运用于商业广告之中。当然，穆哈也有自己的独创之处。作为一名接受过绘画训练的设计师，他的作品特别关注色彩的丰富和细节的描绘，这是与前人大不相同的，同时也为未来的设计师们在主题和构图风格上的创新提供了可能。






极简主义先驱


贝加斯塔夫兄弟

The Beggarstaff Brothers


詹姆斯·普莱德（1866—1941年）生于苏格兰爱丁堡，卒于英国伦敦；威廉·尼科尔森（1872—1949年）生于英国纽瓦克市，卒于英国伦敦。

首批向功能主义者展示现代派艺术魅力的设计师。






尽管贝加斯塔夫兄弟只创作了12幅招贴画，但是他们对于之后的数代设计师都产生了巨大的影响。他们的作品与称霸19世纪末的新艺术派、维也纳分离派、青年风格截然不同，不强调招贴画的装饰性。




当法国沉醉于塑造高贵纤细的女性形象和难以驯化的自然形象时，一批风格截然不同的作品在英国兴起。詹姆斯·普莱德（James Pryde）和威廉·尼科尔森（William Nicholson）化名“贝加斯塔夫兄弟”，设计了一系列出色的招贴画。不同于新艺术派、维也纳分离派、奥博利·比亚兹莱和威廉·莫里斯，这对连襟彻底摒弃了纷繁复杂的表面装饰。他们呈现了一个极端简约的插画世界，为30年后德国极简主义实验的开展奠定了基础。请注意，贝加斯塔夫兄弟仅在1894年至1899年为期5年的合作中就成功塑造了极简主义形象。

普莱德和尼科尔森都学习过绘画，他们决定以“贝加斯塔夫兄弟”的笔名成立一家商业招贴公司。这个名字在英文中寓意“坚固、纯英式”，但事实上，它只是借用的一个动物饲料的牌子。这对连襟之所以想要开办一家商业招贴公司，是受艺术家、社会学家威廉·莫里斯的影响，后者认为人人都有感受美的权利。尽管如此，贝加斯塔夫兄弟的风格却自成一派，他们摒弃了莫里斯自然的装饰和极端保守主义的风格，更倾向于简单的形体，特别是简单的人物形象。他们的许多作品巧妙地利用正反空间和纸张的留白，使主体独立于空白之中，不加任何叙述性的说明。





无衬线体


无衬线体是一种笔画收笔处没有衬线的字体。它可分为人文体、现实体、过渡体、几何体和怪诞体。其中Helvetica体是标准的无衬线字体。





为了节省开支，普莱德和尼科尔森采用廉价的纸张和相对粗糙的蜡纸来绘制招贴画，然后人工上色。他们使用的颜色十分有限，一般只有红色、黄色与橙色，因为他们认为这三种颜色在英国常见的下雨天和大雾天中，能更有效地穿透出来。为了增强清晰性，他们还采用了蜡纸刻的无衬线体文字。

他们最成功的作品可能要数1894年为《哈姆雷特》设计的极简主义招贴画。画中，孤独的王子与招贴的极简主义风格交相呼应，完美地诠释了莎士比亚作品中内在的忧郁。然而，他们的问题在于客户很难看懂和读懂他们的设计。在1895年为朗特里糖果公司的一款热巧克力饮料设计的招贴画上，他们只画了三个上下相垒的毫不相干的人物，启发厂商搞起了猜测招贴画的意思的竞赛。
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这幅戏剧招贴画充分展现了贝加斯塔夫兄弟的高超技巧：色彩有限却十分奏效。





尽管作品在当时看来有些离经叛道，但是他们的确向功能主义者展示了早期现代派艺术的魅力，也激发了街上匆匆而过的行人对于招贴画内容简单易读的关注。






德国的中产阶级英雄


路德维希·霍尔维恩

Ludwig Hohlwein


1874—1949年，生于德国威斯巴登市，卒于德国贝希特斯加登市。

擅长设计深受中产阶级消费者喜爱的招贴画。






在两次世界大战期间，路德维希·霍尔维恩创作了德国最受欢迎的几幅招贴画。他能够敏锐地感知德国市民阶级的奇思妙想，灵活改变传统的招贴设计方法，这增强了作品的可读性，使得其作品在德国风靡一时，在20世纪30年代中期，甚至连希特勒都聘请他担任纳粹党的首席招贴设计师一职。




霍尔维恩以建筑师起家，1906年转行成为平面设计师。在功成名就之时，他创办了一家大型设计事务所，在业内颇具影响力。吕西安·伯恩哈特（Lucian Bernhard）预测到平面设计即将迎来新的改革，并在新版面设计和俄国构成主义等现代派运动中达到高潮，并对此持欢迎态度，而霍尔维恩则不同，其灵感来源于对描述现状的渴望。他描绘的常常是故乡慕尼黑的那些气色红润、富态十足的市民阶层。尽管霍尔维恩受到了贝加斯塔夫兄弟影响，但是他并没有完全放弃对招贴画的文字描述，显得有些相形见拙。他总是用直白的描述来搭配骑着马的中上阶层女士或者正在夸耀新衣的绅士。

霍尔维恩的作品沿袭了绘画的精神。他像建筑师一样，将原本无关的形体构建在一起。从他的作品中可以隐约看到立体派拼贴画，甚至是超现实主义的痕迹。例如，他常常将平面形象用三维形体加以衬托。他也利用强光下拍摄的照片来突出高光部分，增强其招贴画的可识别性。
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霍尔维恩以叙述为基础的招贴画，理想化了德国的市民阶层。





霍尔维恩早期为时装店设计的许多招贴画，比如为赫尔曼·谢勒公司绘制的招贴画，都带有以毕加索和乔治·布拉克（Georges Braque）为代表的形体实验色彩。在为谢勒公司的骑马装设计招贴画时，霍尔维恩好似真的在创作拼贴画一样，黏上了一块布料以作为说明。这种巧妙的技巧提升了服装业中剪裁的重要性，并再一次证明了招贴画媒体是人工的智慧结晶。在其他作品中，他还展现出一种乐于接受新思想的开放气度和运用抽象派艺术的意愿，例如在为派力肯墨水设计招贴时，仅以墨色手印就见分晓。

20世纪30年代初，霍尔维恩遭遇了职业生涯中的最大危机。为了迎合当时德国的政局变化和蓬勃发展的法西斯主义，霍尔维恩不得不完全改变他一贯的风格。他的部分作品开始以黑暗为基调，刻画坚毅不拔的军队硬汉形象，正如1929年设计的那幅名为“Und du?"的战争宣传画一样。在画中，一名脸庞隐没在阴影中的德国士兵吓唬道：“你呢？”他是在责问人们能为战争做什么贡献。霍尔维恩其他一些作品，包括1936年为德国冬季奥运会设计的招贴画在内，都致力于塑造德国的英雄形象，采用的也是德国中产阶级心目中典型的雅利安人形象——金发碧眼，身材高大。这样的行径不免显得过于谄媚，也让读者备感困扰。

因为霍尔维恩曾在纳粹政党担任公职，负责其对外的宣传，所以他的名字往往和历史上这段黑暗时期难以分开。二战之后，德国很少见到霍尔维恩的作品也就不足为奇了。1949年，霍尔维恩在饱受贫困折磨之后，终于抑郁而终。






时尚招贴之王


吕西安·伯恩哈特

Lucian Bernhard


1883—1972年，生于德国斯图加特市，卒于美国纽约市。

率先采用新技术展现现代主义的魅力。






德国设计大师吕西安·伯恩哈特继承了贝加斯塔夫兄弟和彼得·贝伦斯开创的极简主义风格。因此，他的版面设计、标识设计和招贴设计十分注重作品的清晰度。可以说，他的作品吹响了平面艺术领域一次重大改革的号角，之后，这场兴起于两次世界大战期间的改革浪潮席卷了整个德国和西欧的大部分地区。




1905年至1923年期间，伯恩哈特在柏林工作，一个偶然的机会使他有幸成为了一名设计师。当时他参加了一个由德国大印刷商Hollerbaum & Schmidt公司老板赞助的比赛，为Preistler牌火柴设计招贴画，最终他的作品夺得了冠军。伯恩哈特摒弃了新艺术派和维也纳分离派惯用的过多装饰，而是删繁就简，仅以两根火柴和品牌的名称来表现产品。他的这一设计可谓是世界上第一件“物品招贴画”（object poster)作品。

物品招贴画有时也被称为“事实招贴画”（factual poster），是行业内离经叛道之举，它使得设计师得以去除夸张的宣传用语、穿着清凉的美女，甚至是基本的情节。而这些要素在当时是招贴画必备的，即使是如今的招贴画也依然在运用它们。物品招贴画在整个20世纪都十分流行，特别是在注重广告诚信的瑞士。
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伯恩哈特1914年为Sachsplatz咖啡设计的招贴，它将宣传的产品搬到了画面的前沿。





伯恩哈特最重要的贡献在于他的作品赞赏了新的技术和机器，让世人，尤其是德国人得以一探现代主义艺术的魅力。他为欧司朗灯泡和博世汽车配件设计的宣传画风格简单，赞扬了简单的工业制品散发的新兴之美，升华了工业品的地位，最终赞美了科技的伟大。





ATF


全称为 American Type Founders，该公司1892年由美国23家铸造厂合并而成，其目的是为了和新型排字机莱诺铸排机和莫诺铸排机竞争。





伯恩哈特凭借深厚的绘画功底和对色彩独到的见解，赢得了为很多品牌设计标识的机会。他曾为博世公司的火花塞设计过一幅类似漫画的招贴画，画中的火花塞迸发出爆炸般的火光，这被认为是20世纪60年代波普艺术的起源。

1923年，为了寻求更好的就业机会，伯恩哈特离开柏林，抛下妻子儿女，只身前往美国。尽管伯恩哈特在为美国石油公司、百事公司、Ex-lax药物公司等机构工作期间取得了斐然的成绩，还为ATF公司设计以Bernhard Gothic体为代表的多种字体，但是他设计的招贴画并没有得到美国人的完全认可。





莱诺铸排机与莫诺铸排机

Linotype and Monotype


19世纪80年代，美国实现了印刷的机械化，这对于平面设计和设计师们来说都是一次意义重大的转折。该项技术的发明意味着手工排印将逐渐退出历史舞台，印刷品的生产效率和细部质量也将大幅提高。




1886年，第一台排字机器诞生。这台由奥特玛·迈根泰勒（Ottmar Mergenthaler）发明的热金属整行排字机也被人们戏称为“风箱”。不久之后，为了更直观地表明它的整行铸排功能，它又被恰如其分地称为“莱诺整行铸排机”。之后，迈根泰勒在布鲁克林开办了迈根泰勒莱诺整行铸排机公司，开始生产莱诺铸排机。

菲尔·贝恩斯（Phil Baines）和安德鲁·哈斯拉姆（Andrew Haslam）在他们合著的《字体与排印》（Type & Typography）一书中写道：“莱诺铸排机集键盘组件、字模库、铸字机于一体。首先通过键盘操作将字模排列成行，然后铸字机将其铸造成一个金属块（通称为‘嵌条’）。”

在《平面设计新史》（Graphic Design: A New History）一书中，作者斯蒂文·埃斯基尔松（Stephen J. Eskilson）以更通俗的语言指出了莱诺铸排机的创新之处：排字工人可用冲模键盘操作，实现了对于热金属活字铸造的直接控制。





“无数次的失败最终成就了活字排版的机械化……这个问题的答案就存在于字体铸字和排字的机器之中。”


乔纳森·罗斯





不久之后，托尔伯特·兰斯顿（Tolbert Lanston）发明了更具竞争力的莫诺铸排机，并于1887年成功申请专利。同年，他在华盛顿成立了兰斯顿莫诺铸排机公司，开始批量生产莫诺铸排机。这种铸排机为排字工人提供的是一个能够逐字母编辑文字的字模系统，因此也被称为单字铸排机。它便于人们校正错误和调整字距，即调整单个字母之间的空间距离，而这是莱诺铸排机所不能做到的。

在《字体与排印》中，作者这样形容莫诺铸排机的工作流程：“键盘操作在纸带上冲出两个孔，这两个孔实际上是字模库中等待浇铸的字母的坐标。当键盘完成排字工作之后，孔带被送入铸字机，铸字机会自动索取正确的铜模，并分别铸成铅字。”

为了打败对手，抢占市场，莱诺铸排公司与莫诺铸排公司展开了激烈的价格战和策略战。莱诺铸排机公司在曼彻斯特开办了迈根泰勒莱诺铸排机械有限公司，开始进军英国市场。同时，莫诺铸排机公司也将他们的系统推销给了英国主要的几家印刷商，比如说萨默塞特郡弗罗姆市的巴特勒和唐纳有限公司。

两家公司一直红火到50年代，直至平板胶印和照相排版系统问世才消退。而金属排字和凸版印刷技术也渐渐消失了。1970年，莱诺整行铸排机停产；1987年，莫诺铸排机也最终停产。






绘画中诞生的设计师


爱德华·麦克奈特·考弗

Edward McKnight Kauffer


1890—1954年，生于美国蒙大纳州大瀑布城，卒于美国纽约市。

将美术融入招贴设计之中。






尽管爱德华·麦克奈特·考弗出生于美国，却被认为是两次世界大战期间最重要、高产的英国招贴设计师。他促进了英国招贴画艺术形式由粗糙到精致的转变。




1914年，考弗随欧洲大陆旅游团到英国游玩，结果因一战爆发而滞留于此。考弗原名爱德华·考弗，后为纪念他在美国学习时的导师，改名为爱德华·麦克奈特·考弗。这位导师是一位颇具影响力的艺术系教授，他慷慨解囊赞助了考弗的欧洲之旅。

纵观其职业生涯，考弗始终专注作品的绘画性，他的作品在本质上类似插画。相比于信息传递的清晰度和直白度，他更强调作品的美学价值。他的招贴装饰着大街小巷，常常被喻为都市一道靓丽的风景线。弗兰克·匹克（Frank Pick）所在的伦敦地铁公司是考弗最大的客户，这位精明的企划部长给考弗的公司带来了不少的生意。考弗设计的许多作品是宣传地铁本身的，比如1931年受装饰艺术派影响的招贴画《动力，伦敦地铁的神经中枢》（Power, the Nerve Centre of London's Underground）；其他作品，比如《深夜10点到凌晨4点营业的商店》（Shop Between 10 and 4），则宣传了火车的一种特殊用途。考弗最赏心悦目的作品要数那些宣传乘火车到英国偏远小镇旅行的招贴画了。其中一幅，1930年宣传去欧克斯桥旅行的，延续了英国早期设计师贝加斯塔夫兄弟的风格，用色简单，还有墨水画的简单平涂的区块。
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考弗1948年设计的航空招贴画，它将招贴作为一种公共艺术所应具备的强烈美感与招贴本身的魅力相融合。





考弗的许多招贴画或参考或改编或借鉴了当时的各种前卫艺术，包括未来主义、立体主义、超现实主义以及装饰艺术运动。他常常借鉴上述流派的部分视觉元素，将之改造后运用到其现实主义作品中。这类招贴中最有名的要数1918年考弗为《每日先驱报》设计的海报了。在这幅广为人知的海报中，考弗运用立体主义样式的图形来表现飞翔的鸟儿。

考弗和匹克拥有同样独特的创作理念。他们创造性地提出招贴画不应只是产品宣传的一种手段，而应该成为促进公众艺术教育和美化都市环境的一种方式，并且应该允许公众购买招贴的复制品。1937年，爱德华·麦克奈特·考弗成为了第一个在纽约现代艺术博物馆举办个人回顾展的招贴画设计师。1941年，他迁居纽约，继续为包括美国红十字会、美国航空公司、阿尔弗雷德·诺普夫出版社和蓝登书屋在内的广大客户服务。






带有意识形态色彩的设计师


古斯塔夫·克鲁特西斯

Gustav Klutsis


1895—1938年，生于拉脱维亚共和国科尼市，卒于俄国莫斯科。

提出艺术是宣传政治理念的一种方式。






古斯塔夫·克鲁特西斯，俄国平面设计和招贴设计领域的先锋人物，以构成主义风格的合成照片术作品闻名于世。他的作品带有浓重的政治色彩，多为宣传苏联和斯大林主义而设计。




古斯塔夫·克鲁特西斯出生于1895年，1915年应征入俄国军队，1917年参与了推翻沙皇尼古拉斯二世的战斗。一年之后，他退伍，正式加入了布尔什维克党。1919年，他前往卡兹米尔·马勒维奇（Kazimir Malevich）的工作室学习艺术，并开始试验受构成主义风格影响的政治色彩浓郁的蒙太奇照片招贴画。《生机勃勃的城市》（Dynamic City）和《有了列宁才有电气化》（Lenin and Electrification）是他这一时期的代表作，都体现了苏维埃的意识形态。

1920年，克鲁特西斯开始在一家名为“Vkhutemas”的国立艺术设计学校教授色彩理论。在那里，他认识了瓦伦蒂娜·库拉吉娜（Valentina Kulagina）。这名艺术系的学生后来成为了他的妻子，两人在事业上也一直相互扶持。克鲁特西斯采用插图、摄影、雕塑等多种艺术形式来宣传共产主义国家的价值观和理想，当然他最常用的还是合成照片技术，这一技术常常用于特指他创作的政治蒙太奇照片作品。
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克鲁特西斯著名的作品之一《在列宁同志的旗帜下》（1930年），画中将列宁和斯大林的头像相叠加。





作为构成主义运动的一员，克鲁特西斯追随亚历山大·罗钦科的脚步，走上了采用合成照片术的创作道路。1928年，为了宣传在莫斯科举行的运动会，他设计了《莫斯科斯巴达克运动会》（Spartakiada Moscow）这一作品。画中，克鲁特西斯选取了多组照片（例如：女运动员背手而立、面带微笑的照片，记录两组拳击手搏杀过程的照片，一名举重运动员下蹲、单手举杠的照片，两名运动员摔跤比赛的照片），然后他混合半色调照片、明胶银版印相和彩纸的效果加以合成，最后配上似从工业建筑用纸上剪下来的粗糙的字体。这样的一幅作品，展现了莫斯科运动会上激扬的气氛、运动员们强健的体魄以及不可预测的比赛结果。

1930年，克鲁特西斯为国家出版机构创作了一幅名为《在列宁同志的旗帜下》（Under the Banner of Lenin）的招贴画，这是一幅典型的宣扬社会主义建设的作品。画中，克鲁特西斯将列宁和斯大林的头像叠在一起，创造了带有意识形态色彩的蒙太奇评价方式。他强调艺术在社会中扮演着重要的角色，为了达到宣传政治理念的目的，应该采用合成照片之类必要的手段：“视觉艺术的传统分支——素描、绘画、平面艺术——采用的技术过于陈旧，就其大范围的宣传鼓动任务而言，已经不能满足革命的需要了，艺术必须和社会主义工业保持一样的高度。”

尽管克鲁特西斯夫妇全力在艺术上支持苏联和斯大林（他的妻子在国家出版署艺术局工作），但是1938年1月，就在前往纽约世博会的前夜，克鲁特西斯在莫斯科被捕。库拉吉娜被告知，丈夫关押在Butovo监狱，1944年死于心脏病突发。直到1989年，人们才得知是斯大林下令将克鲁特西斯处死的。如今，克鲁特西斯以其对蒙太奇照片技术的大胆探究而闻名于世，他的作品也被认为是构成主义风格的代表作。





政治与宣传

Politics and Propaganda


尽管随着平版印刷工艺的出现，招贴画早在19世纪下半叶就已是一种广为流传的促销手段，但事实上直至第一次世界大战爆发，它才真正扮演着大众传播工具的角色，承担起相应的社会责任。




一战爆发前，作为一种流行的艺术样式，大部分招贴画遵循的都是自19世纪末就开始流行的新艺术风格。随着战争的爆发，招贴扮演起了视觉媒体的新角色，成为一种政治宣传的手段，为政府与民众大规模交流提供了绝佳的途径。招贴开始成为政府宣扬政治理念、鼓舞民众士气以及军队招兵买马的渠道。这一时期，最有标志性的作品要数阿尔弗雷德·里特（Alfred Leete）1914年的设计，这件作品红遍了整个英国，是后人竞相模仿的对象。当时因为军队征兵情况不佳，里特就设计了这幅招贴画来动员民众。它以陆军大臣基奇纳勋爵的一幅肖像画为蓝图创作而成。画中，勋爵手指众人，呼吁道：“英国同胞们，基奇纳勋爵需要你们！国家的军队需要你们！神佑我主。”

无独有偶，1917年十月革命后，招贴画在苏联人民的日常生活中也扮演了政治宣传的重要角色。有关这个新生国家的宣传铺天盖地，席卷了整个苏联。在宣传策略上，采用设计醒目的招贴画，强调视觉冲击力，减少文字，这是因为苏联招贴画的目标人群大多都是文盲。在革命刚结束的时期，招贴画传递的是一种经典力量，比如1920年尼古拉·科切尔金（Nikolay Kochergin）设计的《红军万岁》（Long Live the Red Army），它描绘的就是红军在接受战争洗礼后奋勇向前的场景。那个时代的许多招贴画都是由受构成主义思想熏陶的艺术家们创作的。构成派认为艺术作品是专为实现共产党国家的目标而创造的，他们把这个思想称为生产主义。

构成派率先采用了蒙太奇照片技术，这在他们为苏联政权设计的大批量招贴画中表现得尤为明显。他们创造了一种冲击力强劲，与众不同的视觉语言。现在人们一说起这种风格就会联想到关于苏联政治宣传的历史描述。苏联官方招贴设计师古斯塔夫·克鲁特西斯正是这个时代造就的典型人物。1932年，他设计了一幅名为《文明的生活——高效的生产》（Civilised Life - Productive Work）的社会主义现实主义作品。画中，他运用蒙太奇照片手法，勾勒出一个头戴护目镜，满脸自豪，身强体壮，站在理想化的现代化大地上的工人形象，招贴的标语则分成两行印在图像的上方。整幅招贴画的目的是为了向共产主义青年组织的成员宣传斯大林的第一个五年计划。

招贴画在二战前纳粹政权的政党宣传和政府意识形态教育中，也扮演了重要的角色。当时纳粹的宣传和民族启蒙部部长戈培尔制定了各种政策，使大众传媒无不打上国家社会主义讯息的烙印。在希特勒当权时，平面设计和其他媒体一样受到了严酷的压制，设计师们被迫放弃当时国际上流行的各种现代派风格，只能专注于对纳粹政府的歌功颂德。纳粹的政治宣传招贴往往千篇一律，充斥着变形后的纳粹党“卐”的十字符号、展现德国国力的图像、歌颂元首的引文和持续不断的反犹太主义情绪。

战后，尽管电视机和后续科技的发展大大提高了大众传播的便利性，但是招贴画依然在政治宣传中扮演着重要角色。






构成派设计师


斯丹伯格兄弟

The Stenberg Brothers


弗拉基米尔（1899—1982年）和格奥尔基（1900—1933年）都出生于俄国莫斯科，也在那里逝世。

彻底改革了电影海报艺术。






斯丹伯格兄弟，即弗拉基米尔和格奥尔基二人，是激进的构成主义运动的领军人物，该运动兴盛于20世纪20年代末的俄国。他们摒弃了资产阶级对于美术家的定义，不再使用“设计师”一词，而以“构造者”自称，这说明他们像工程师或建筑师一样来构造事物。他们以这样独特的风格创作，作品中最成功、最出名的要数他们的电影海报了。




20世纪20年代，相比于欧洲其他地区的艺术发展，伴随着俄国十月革命而兴起的构成主义运动意义更为重大。十月革命之后，俄国推翻了君主制，建立了社会主义国家，他们希望创造一个全新的社会结构，包括新的经济体制和政治体制。他们认为艺术领域也必须掀起一场改革来适应新的社会，即艺术应该更关注大众的福祉，从而最终达到为国家做政治宣传的目的。因为列宁很喜欢看电影，布尔什维克党人认识到电影不只是大众娱乐的好方法，也是传播信息的有效渠道。随着电影和戏剧地位的提高，平面设计开始在社会中占据独特的重要地位：电影、戏剧、海报三者成为了十月革命后的新政府宣传自我的理想工具。

斯丹伯格兄弟是率先在出版物中强调构成主义原则的设计师，他们总结说：“在以诚实的态度衡量了艺术对于人类的作用之后，构成派得出结论，宣扬艺术和从事艺术行业是非法的。”这两兄弟的设计方法有些与众不同，他们借助复杂的投影装置，以蒙太奇照片的手法绘制图像，创作出一幅幅形象生动的作品。这种方法使得海报设计变得更加灵活，这是单纯的黑白照片无法比拟的。例如，在一幅名为《11周年》（The Eleventh）的海报中，主人公变形的面孔只有通过这种成像方式才有可能实现。其他的一些作品，比如《都市交响曲》，展现了他们从不同事物中汲取灵感的天赋。
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《拳击》（The Punch）：一幅典型的新式电影海报，其创作手法类似蒙太奇照片技术。





斯丹伯格兄弟之所以能设计出这样精密复杂的海报，很大程度上要归功于当时俄国电影的影响力。俄国著名导演谢尔盖·爱森斯坦（Sergei Eisenstein）曾经这样评价电影：“电影是由一系列‘冲撞’组成的，而斯丹伯格兄弟设计的海报完美地再现了这种种冲撞。”这两兄弟向世人展示了一种全新的动态感，打破了时间的限制，甚至在作品中采用了极端的特写镜头，这些技巧都从未在之前的电影海报中出现过。此外，斯丹伯格兄弟也不热衷于描绘某个特定场景中的主人公（这种技巧在今天依然很常见），而专注于表现电影的气氛，挖掘作品的幽默感，伤感，或情色之感。他们创作了将近300多幅作品，其中不少在电影海报史上堪称视觉效果最为精深的作品。






法国招贴设计大师


卡桑德尔

A. M. Cassandre


1901—1968年，生于乌克兰哈尔科夫市，卒于法国巴黎。

有史以来最著名最高产的招贴设计师。






在20世纪30年代卡桑德尔职业生涯的高峰期，他从视觉效果和叙事两方面改进了招贴设计艺术，使相对“原始”的画面变得更加精致。他的作品引入了一种心理反应的复杂性和对观者的把控，这是以往作品所不可企及的。




法国是现代招贴的发源地，法国人早在19世纪末就已经掌握了平版印刷技术，直到二战甚至是二战后平版印刷物依然是他们主要的广告载体形式。正是在这个时候，卡桑德尔应运而生，成为继劳特累克、朱尔·谢雷、阿方斯·穆哈之后的第二代招贴设计师中最成功的一位。

1901年，卡桑德尔出生于乌克兰，本名阿道夫·慕容（Adolphe Mouron），一战期间移居巴黎，后在巴黎美术学院学习绘画。他一到巴黎就深深陶醉于先锋美术运动，沉浸在立体主义、超现实主义和纯粹主义艺术家创作的新式作品中。他的作品带有明显的绘画色彩，从很大程度上来说，是受上述流派和当时流行的艺术装饰运动的影响。从立体派身上，他学到了以大地色为基调的色彩搭配和被称为“立体主义棕褐色”的着色技巧；从超现实派身上，他学到了许多让他声名大噪的视觉技巧；从纯粹派身上，他学会了运用简化的几何图形。





“现在的人……欣赏简洁的设计，笔直的线条，更喜欢看暴力而不是力量……，这就是招贴画受人喜爱和被认为能表达其真实感受的原因。”





1923年，卡桑德尔到哈查德印刷公司工作，并改用笔名“卡桑德尔（卡珊德拉）”。卡珊德拉原指荷马叙事史诗《伊利亚特》中特洛伊王的那位有预知能力的女儿。1927年，他与查尔斯·卢波特（Charles Loupot）合办了国际平面设计联盟，开始了他最多产的一段职业生涯。在这一期间，他接到各种客户订单，其中有法国国家铁路局，也有福特汽车公司，还有不计其数的酿酒公司和餐馆。

30年代，卡桑德尔设计的招贴画挂满了巴黎街头的墙面。除此之外，他还设计了许多字体，其中最著名的就是Peignot字体。他还为《时尚芭莎》艺术总监阿列克谢·布罗多维奇（Alexei Brodovitch）工作过，为其杂志设计封面。期间，他对服装和布景设计产生了浓厚的兴趣。
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卡桑德尔坚信招贴画是信息传递的有力工具。





二战之后，卡桑德尔依然保持着他的绘画风格。但是缺少了摄影的招贴画不免显得有些过时，很快，他的生意一落千丈。然而，他并未放弃，依然继续着自己的布景设计和平面设计。1963年，他还应法国服装设计师伊夫·圣·洛朗的委托，为其服装店设计标识。






瑞士国际主义风格的先驱


约瑟夫·米勒—布罗克曼

Josef Müller-Brockmann


1914—1996年，生于瑞士拉珀斯维尔市，卒于瑞士苏黎世。

瑞士国际主义风格的奠基人，以使用网格而著称。






20世纪50年代，约瑟夫·米勒—布罗克曼开始崭露头角，自此，他以瑞士国际主义风格先驱的身份为人们所熟知。瑞士国际主义是设计领域的一种后构成主义风格，它以文字和图像之间的密切关系为核心，使用平面设计中的排版辅助系统—网格系统，来调整画面。




20世纪20年代，国际主义风格在瑞士的几个邻国初步形成；50年代，一种新的风格从国际主义风格中衍生出来，自成一派，人们称之为瑞士国际主义风格。这种独特的风格以布罗克曼等设计师为代表，采用专门的无衬线字体（后来统一采用Akzidenz Grotesk字体），放弃写实插画方式和极简主义构图方式，启用网格来规划醒目的照片。当代历史学家认为，布罗克曼为苏黎世市政府设计的音乐会宣传海报，是瑞士国际主义风格的最佳代表。

布罗克曼曾在苏黎世学习建筑、设计、艺术史，之后成为了一名自由平面设计师和插图家。1936年，他开办了自己的设计工作室。二战复员后，他重操旧业，专营会展设计和插画绘制。50年代初，他开始探索我们今天所说的客观构成主义风格。1951年，布罗克曼加入国际平面设计联盟，更鲜明地表明了自己的设计风格。
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1960设计的反噪音污染海报，采用配有无衬线字体的照片，是瑞士国际主义风格的典型代表。





瑞士国际主义的兴起最早见诸1953年布罗克曼为瑞士汽车俱乐部设计的道路安全海报，这张名为《当心，有孩子！》（Mind That Child!）的海报是一幅紧凑剪裁的黑白照片，画面中，一辆汽车正疾驶向一个奔跑的孩子。为了增强效果，布罗克曼修改了影像的比例，放大了汽车的尺寸，缩小了孩子的尺寸，并采用白色粗体字。这种字体实际上是专用的Akzidenz Grotesk字体的雏形，后来受德国早期贸易打字机的启发，人们又将这种无衬线字体改进成了现在的瑞士标准体Helvetica。

1958年，布罗克曼、理查德·皮特·洛泽（Richard P. Lohse）、汉斯·诺伊博格（Hans Neuburg）、卡洛·维瓦雷利（Carlo Vivarelli）四人一起创办了《新平面设计》杂志，用于刊登瑞士设计师的作品，并探讨“现代平面艺术和实用艺术的现状”。该杂志的编辑深受俄国构成主义的影响，后来该杂志将布罗克曼为苏黎世音乐会设计的具有重要意义的海报定义为构成主义平面设计的典范。





国际平面设计联盟


1951年成立于巴黎，是一个应邀加入的全球顶尖平面设计师和艺术家的专业人士俱乐部。





布罗克曼对于平面设计的大胆而独到的见解引起了国际社会的注意，其工作室扩容，成为了瑞士国际主义风格的发展中心。除《新平面设计》外，布罗克曼还在苏黎世工艺美术学校授课，1967年更是创办了自己的广告公司。这些都为布罗克曼赢得了设计师、评论家和教育者的崇高声望。

布罗克曼还出版了一些平面设计的专著，贡献了平面设计话语，如1961年的《平面艺术家及其设计问题》（The Graphic Artist and his Design Problems），1971年的《视觉传播史》（A History of Visual Communication）和《海报史》（A History of the Poster），1981年的《平面设计的网格系统》（A Grid System for Graphic Designer）。





瑞士国际主义风格

Swiss Style


瑞士国际主义设计风格兴起于二战后的瑞士，又称为国际主义风格，因其设计的独特性，曾一度风靡欧洲，后又流传至美国，引发了美国前所未有的公司标识设计浪潮。




20世纪50年代初，瑞士国际主义风格悄然兴起，它是一场以注意易读性、客观性以及简洁为特色的平面设计运动。这种风格由无衬线字体、非对称布局、网格版面系统，齐左不齐右的文字排版等主要元素构成。约瑟夫·米勒—布罗克曼和卡尔·加里斯纳（Karl Gerstner）是该风格的代表人物，他们受到包豪斯学派“排印照片”（typo-foto）和俄国构成主义的影响，喜欢在设计中融入摄影影像。

瑞士国际主义风格的根源最早可追溯到20世纪30年代，当时一群瑞士设计师深受包豪斯设计学院教师，尤其是扬·奇措德（Jan Tschichold）领军的新排印设计风格的影响。以马克斯·比尔（Max Bill）为代表的瑞士艺术家们在包豪斯学院学成回国后，以创作包豪斯风格的海报来展现所学，比如1931年比尔设计的《南非史前岩画》（Prehistorical Rock Paintings of South Africa）。1933年，纳粹关闭了包豪斯设计学院，奇措德被流放到了巴塞尔，只能以从事书籍装帧设计为生。同年，以“工业制图”闻名的安东·斯坦科夫斯基（Anton Stankowski）也被流放到了苏黎世，以设计广告为生，他的广告采用无衬线Akzidenz Grotesk字体和非对称式排版，并善用线条。1947年，艾米尔·鲁德（Emil Ruder）建立了巴塞尔设计学院，把大家组织了起来。除此之外，他还著有《艾米尔·鲁德：印刷术》（Emil Ruder: Typography）一书，此书后来成为了瑞士国际主义风格的重要指导书。





“用网格的方法排版，了解影响书籍可读性的规则，有效地运用色彩，这些都是设计师必须掌握的手段。”


约瑟夫·米勒—布罗克曼





人们一般认为，布罗克曼在1953年创作的《当心，有孩子！》这一海报是第一幅真正意义上的瑞士国际主义风格作品。它采用了小写的Akzidenz Grotesk字体，以摄影影像为背景，夸张地扭曲了照片的尺寸并紧凑地裁剪，以制造不安紧张的气氛。1955年，瑞士国际主义风格迎来了第二个高潮。当时，加里斯纳受命担任一本有关建筑/设计的专业杂志《作品》平面设计特刊的设计师和编辑。在排版时，他采用齐左不齐右的文字排版方式，并使用精心绘制的网格系统来规划杂志的版面。他认为网格是保持“版面、表格和图片三者成比例的调节器”。从那以后，使用网格成为了瑞士国际主义风格的重要特征。

除了Akzidenz Grotesk字体，瑞士国际主义设计师还使用保罗·雷纳（Paul Renner）发明的Futura字体和艾德里安·弗鲁迪格（Adrian Frutiger）发明的Univers字体。1951年，苏黎世的哈斯铸造公司委托马克斯·迈丁格尔（Max Meidinger）以Akzidenz Grotesk字体为基础，设计一种新的无衬线字体。1953年，这种新哈斯Grotesk字体诞生了。1957年，它被转卖给了印章铸造公司（Stempel Foundry），改名为Helvetica字体。

1958年，布罗克曼和他的平面设计师伙伴汉斯·诺伊博格，还有建筑师、艺术家卡洛·维瓦雷利和艺术家理查德·洛泽一起，创办了《新平面设计》杂志。该杂志为探讨现代平面艺术和实用艺术提供了一个国际平台，是展示瑞士国际主义风格作品的舞台，同时还促进了该风格在美国的推广，对50年代末60年代初的美国公司标识设计热潮产生了巨大影响。






波普艺术大师


横尾忠则

Tadanori Yokoo


1936年出生于日本兵库县。

20世纪六七十年代日本最重要的平面设计师，极具反叛精神和传奇色彩。






横尾忠则是日本平面设计史上的重要人物，对西方的平面设计和波普文化也有深远影响。20世纪六七十年代，他创作了诸多海报、书籍封套、唱片封套。这些作品形象生动，色彩明丽，完美地融合了迷幻主义和波普艺术两大元素，因此横尾忠则曾一度被誉为“日本的安迪·沃霍尔”。




设计生涯伊始，横尾忠则在一家商会工作，负责复制绘画作品，设计包装纸和海报。人们第一次注意到这位设计师是在1965年，当时他为东京松屋百货公司的一场展览设计了海报。他采用日式的原型意象——东升的旭日、富士山、子弹头火车——来展现想象中的自己的葬礼的场景。当代艺术家认为这幅海报是20世纪60年代中后期盛行的旧金山嬉皮士海报热潮的先声。正因为如此，横尾忠则的作品常常和维克托·莫斯科索（Victor Moscoso）的作品相提并论。同时，这幅海报还为横尾忠则开辟了新的思路，他开始将波普艺术融入到传统的日本木版画浮世绘中。

横尾忠则的独特风格始终与传统的日本的版画复制技术密切相关。在60年代，他除了设计海报、书籍封套和唱片封套外，也开始导演宣传片和动画片电影。





“现代设计与现代工业密切相关，它一方面促进了人类物质文明的发展，但另一方面，也侵蚀着我们的灵魂。”





60年代末，横尾忠则曾前往印度旅游。这次旅行使他原本色彩明丽的风格又增添了几分印度色彩的斑斓之感。他的作品与当时日本流行的现代派设计风格背道而驰，因此国人称他为叛逆艺术家。然而，这却为他在国外赢得了极高的声誉。六七十年代，他接到了许多重量级的订单，其中包括为甲壳虫乐队的《甲壳虫乐队》专辑（The Beatles，1972）、桑塔纳乐队的《莲花》专辑（Lotus，1974）和迈尔斯·戴维斯的《生化天使》专辑（Agharta，1975）设计封套。
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大型时俗讽刺剧《宝冢》的著名海报，完成于1966年。





横尾忠则倡导的非主流文化魅力不凡，甚至连甲壳虫乐队也邀请他为他们1968年的电影《黄色潜水艇》做艺术指导。他执导的动画片电影和他为电影设计的海报一样，都带有鲜明的个人特色，往往色彩明快，意境迷幻。他的这种风格在国际上备受青睐。同年，他的作品被纽约现代艺术博物馆收入《语词与图像》的展览中。四年之后，纽约现代艺术博物馆为他举办了个人平面设计作品的回顾展。

到了80年代，横尾忠则宣称他将不再设计商业作品，转而专注于绘画。但事实上，他依然有商业作品问世。如今，他已成为日本一位备受追捧的传奇人物，对全世界的海报设计和平面设计都有着深远的影响。






嬉皮士文化的缩影


维克托·莫斯科索

Victor Moscoso


1936年，出生于西班牙拉科鲁尼亚市。

20世纪60年代迷幻主义海报的创始人。






在20世纪60年代，以费尔默音乐馆为发展中心的迷幻主义浪潮，在旧金山盛极一时，它也对莫斯科索的设计产生了巨大的影响。为了表明音乐海报的个性，莫斯科索采用我们今天所说的“色彩颤动技术”，融入60年代美国流行的嬉皮士文化，以颤动的色彩为基调，传达能量和乐观主义的精神。




莫斯科索出生于西班牙，先后在纽约库珀联合学院和耶鲁大学接受教育。1959年，他迁居太平洋西岸的旧金山，在旧金山艺术学院教授平面设计。随着音乐场景的发展，莫斯科索爱上了这种艺术，常常到阿瓦隆等剧院观看表演。而这些剧院正是倡导爱与和平的嬉皮士音乐运动的发源地，之后这一运动迅速席卷全球。1966年的一天，莫斯科索到阿瓦隆剧院观看表演，当他欣赏着一幅摇滚音乐海报时，突然顿悟：他能设计得更好。他的第一份海报设计工作是为在阿瓦隆剧院上演的《家有笨狗》舞蹈剧设计一系列宣传广告。

在当时看来，莫斯科索良好的学术背景与摇滚音乐海报这种“街头”艺术是格格不入的，但是两者却碰撞出了智慧的火花。在耶鲁学习期间，莫斯科索继承了导师约瑟夫·阿尔伯斯（Josef Albers）的色彩颤动理论，利用光学效应来激发想象力，设计了一系列宣传音乐家和音乐活动的海报，将色彩颤动的理念引入未开垦的领域。莫斯科索所有的海报都采用胶版印刷，这种印刷方法在视觉上完美地表现了60年代的美国西海岸音乐。之后，波普文化史上所有的音乐海报都使用这种方法印刷。
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1960年维克托·莫斯科索站在旧金山的公寓门口，公寓的门上贴满了他的作品。





色彩颤动技术使海报成为了一种带有迷幻色彩的视觉语言，它选取互补色，比如红色和绿色，然后将其幻化出不同明度的颜色，色彩没有分界，仿佛不同的色彩都争先恐后地吸引着观者的注意，常常使欣赏者感到一种不知应该关注哪一种颜色的茫然。除了独特的色彩颤动技术，莫斯科索还开创了其他的设计方法，比如他是第一位使用摄影拼贴技术的摇滚音乐海报设计师。

莫斯科索还为当地的另一家名为“Matrix”的音乐厅设计了一系列海报，都由他自己创办的霓虹玫瑰公司出品。随着时间的推移，他积累了良好的口碑。1966年至1970年期间，他为费尔默音乐厅设计了许多知名的海报。之后，他将工作的重心转移到了唱片封套设计上。他最著名的作品是为杰瑞·加西亚（Jerry Garcia）、鲍勃·威尔（Bob Weir）、赫比·汉考克（Herbie Hancock）等人设计的唱片封套。与此同时，他还和罗伯特·克拉姆（Robert Crumb）一起创作地下漫画。他的作品自1968年《Zap》漫画杂志创刊以来就一直是该杂志的顶梁柱。他负责描绘画面上的条块，与美国迷幻主义设计师瑞克·格里芬（Rick Griffin）搭档交替上阵。





胶版印刷


胶版印刷是当下最流行的商业印刷方式，是由平版印刷的原理进一步发展而成的，两者的不同之处在于胶版印刷的油墨在印刷到纸上之前要先转印到一个分离的表面。





时至今日，莫斯科索依然坚持工作着。他最出名的作品当数他设计的迷幻主义摇滚音乐海报，这些作品是20世纪60年代旧金山嬉皮士音乐和文化策源地栩栩如生的写照。




















书刊装帧设计






构成主义设计大师


亚历山大·罗钦科

Aleksander Rodchenko


1891—1956年，生于俄国圣彼得堡，卒于莫斯科。

构成主义运动的创始人之一。






俄国艺术家亚历山大·罗钦科是构成主义运动的创始人之一。他率先使用了合成照片术的手法，并以此闻名于世。照片合成手法是指将现有的或原创的照片，通常是剪裁紧凑的肖像组合在一起，再配上粗体文字，以达到冲击视觉、一目了然的构图目的。




罗钦科出生于圣彼得堡。20世纪20年代初，他在好友、志气相同的艺术家弗拉基米尔·塔特林（Vladimir Tatlin）和身为艺术家、设计师的妻子瓦尔瓦拉·史蒂潘诺娃（Varvara Stepanova）的帮助下，发起了构成主义运动，成为该运动的领军人物。1921年，他加入了名为“生产主义”的艺术组织。该组织受当时苏联社会主义理念的影响，倡导将艺术融入日常生活。为了专注于商业平面设计，罗钦科放弃了绘画，专心致志地从事招贴、书籍和电影海报的设计。

1923年，罗钦科出版了第一部应用合成照片术的作品：为其好友、重量级诗人弗拉基米尔·马雅可夫斯基（Vladimir Mayakovsky）的叙事诗《关于这个》创作的插画。这件作品是罗钦科初次尝试由德国达达主义衍生而来的合成照片技术。首先，他从欧美的一些杂志上裁剪下了九张摄影图片，然后将它们以合成照片的手法展现出来。封套是马雅可夫斯基心中魅力四射的缪斯女神—莉尔亚·布瑞克（Lilya Brik）的一张黑白肖像。照片中，莉尔亚神情严肃，照片的上方以上蓝下白的粗体字写着作者的名字和书名。几年之后，罗钦科开始自己拍摄照片，最后用合成照片手法将这些现有的和原创的照片结合起来。



[image: ]



罗钦科为《关于这个》（1923年）设计的封面，被认为是首度使用照片合成手法的书籍设计。





1920年，罗钦科受博物馆部和采购基金主任的任命，前往莫斯科高等艺术和工艺学校执教。他在这个学校度过了十年的教学生涯。这一时期，他的艺术观点明显受到俄国共产主义理想的影响，认为艺术家能通过其工作改变社会。同时，他还支持工业的国有化，甚至是摄影业的国有化。同时，罗钦科还完成了诸多书籍的装帧设计。孩提时，他探索过这种形式，精心制作各种手工复制的小开本图书，而《关于这个》诗集的开拓性工作，进一步加深了他对于书籍装帧设计的兴趣。

1928年，罗钦科加入了十月革命艺术家团体。三年后，他因“形式主义”的指控而被开除。他的作品拍摄的都是斯大林主义的符号，但是被认为过于样式化，因此人们指责他有西化倾向，这最终导致了他被开除。这个事件是罗钦科职业生涯中的一个重要转折点，使得他在30年代末又回归绘画。自1942年开始，他的作品中再没出现过摄影图片。被开除之后，罗钦科继续工作，但是变得更加谨慎，小心翼翼地选择着作品的主题。





达达主义


达达主义是1916年至1923年期间活跃于欧洲的一种艺术运动。它以艺术家库尔特·施维特斯、马塞尔·杜尚和作家特里斯坦·查拉为代表，挑战现有传统，倡导荒诞主义和虚无主义理念。





尽管遭受了这些事业上的意外，罗钦科依然创作了对角线照片，也就是我们今天所说的“罗钦科角度”，用于强化构图，有时营造令人惴惴不安的画面氛围。罗钦科的创作成就是俄国构成主义的标志，对当代的平面设计依然影响重大。





构成主义

Constructivism


构成主义是1913年兴起于俄国的一场艺术运动。其核心思想是艺术应当反映新技术的发展。该运动首先是在苏联发端的，但到了20世纪40年代已几乎绝迹。




1917年俄国十月革命时期，新成立的苏联政府号召本国的艺术家和设计师创造全新的艺术风格，以服务于全新的理想化社会。列宁曾一再强调团体、机器和工人的重要性，因此这些艺术家和设计师想要创造一种能够与国家发展同步的新艺术形式，这就是构成主义的由来。它反对为艺术而艺术，倡导艺术应以某种形式反映社会并对社会有所贡献。

实际上，构成主义早在雕塑家塔特林前往巴黎，欣赏毕加索用木头、纸张等不同的材料制作而成的三维雕塑时就已经开始形成了。这时距离十月革命爆发还有四年的时间。受毕加索的启发，塔特林回到莫斯科以后，开始使用金属、电线、木头、塑料、绳子和玻璃等材料进行创作，先是浮雕画，然后又转向雕塑。随着固体材料进入艺术创作过程，艺术构造的地位得到了大幅度的提升。

十月革命之后，塔特林被任命为人民启蒙委员会视觉艺术部莫斯科支部书记，领导其他艺术家发展视觉传媒，为国家做政治宣传。因此，俄国构成主义艺术家是通过官方渠道在全国范围内展示其作品的。由于当时苏联文盲比例较高，所以这些艺术家不得不强调艺术的视觉要素。

雕塑家诺姆·加博（Naum Gabo）和其兄长安托万·佩夫斯纳（Antoine Pevsner）在1920年出版的《现实主义宣言》（Realistic Manifesto）中第一次提出了“构成主义”这一术语。彼时，加博、塔特林，还有艺术家埃尔·李西茨基（El Lissitzky）和亚历山大·罗钦科都参与了该运动。革命后，构成主义艺术和平面设计作品以迅雷不及掩耳之势席卷整个苏联。诗人马雅可夫斯基为负责新闻传播的俄罗斯电讯社设计了大量的单面海报。政治宣传海报《“红”楔入“白”》（Beat the Whites with the Red Wedge）就是在1919年创作的。这幅海报体现的是典型的构成主义风格，它采用几何图形和红、黑两种色彩的简单运用，展现了设计者对白色空间的控制能力，文字则是采用了质感粗糙的蜡纸。





“艺术家用画笔构成新的符号……一个新世界的符号，是建立并存在于人民的基础之上的。”


埃尔·李西茨基





和其他构成主义者一样，亚历山大·罗钦科也偏好运用摄影技术，因为这种机械化的图像创作方式和它所具备的批量印刷生产的潜质与苏联的政治目标在意识形态上是一致的。罗钦科是尝试合成照片术的第一人，自他之后，合成照片术成为了构成主义风格的重要特征要素。但是，以合成照片术制作的海报向公众宣传苏联政治理念这一步，是由古斯塔夫·克鲁特西斯完成的。

埃尔·李西茨基的书籍装帧设计一直以来都颇具影响力。1923年，他负责为马雅可夫斯基的《为了声音》一书所作的装帧设计堪称经典，所包含的插图系按照印刷厂规则制作，同时还为诗集中的每一首诗歌设了索引编码。他的一生都致力于书籍的装帧设计实验，他曾说过：“书籍对于未来而言就是纪念碑。”

20世纪30年代末，苏联在政治宣传上转而青睐社会主义写实风格，因此对构成主义的支持迅速消退。






政治题材的合成照片术设计大师


约翰·哈特菲尔德

John Heartfield


1891—1968，出生与逝世均在德国柏林。

将科技天才融入了蒙太奇艺术。






20世纪30年代，约翰·哈特菲尔德针对不断壮大的纳粹势力，设计了许多蒙太奇插画，成为这种媒体最复杂最真实的范例。哈特菲尔德是一名共产主义者和反战人士，他的作品仿佛在预言纳粹分子和二战将会给人们带来无尽的恐惧。他借助完美无缺的技术，利用图像对现实进行辛辣的讽刺，是合成照片术应用领域当之无愧的先驱。




德国在一战中惨败后，被迫接受同盟国苛刻的战争赔款条件，导致国内反英情绪高涨。哈特菲尔德对此持反对态度。为了表示抗议，他以一种达达主义的行为，将自己的原名Helmut Herzfelde改成了一个英式的名字John Heartfield。尽管哈特菲尔德、乔治·格罗兹（George Grosz，德国达达主义者、哈特菲尔德的朋友）、古斯塔夫·克鲁特西斯（俄国构成主义者、宣传设计师）都以创作合成照片术作品闻名于世，但是，事实上，对于照片的操纵早在摄影术诞生之际就出现了。达达主义者和构成主义者仅仅是在其力所能及的范围内提升了作品的精致程度和复杂程度，拓展了内容的类型和深度。然而，哈特菲尔德和其后的达达主义艺术家的合成照相术作品，则反映了他们对于机器、机械化和“现代化”的浓厚兴趣。哈特菲尔德曾说，“新时代的人就应该用照片来作画，用照片来描绘”。

1916年，哈特菲尔德与弟弟威兰·赫兹菲尔德（Wieland Herzfelde）一起开办了反战期刊《新青年》，该刊成为他们进行新字体和合成照片术的实验基地。兄弟俩还与乔治·格罗兹合作，一起为柏林马立克出版社的左派文学作品设计封面，其中包括库尔特·图霍尔斯基（Kurt Tucholsky）的评论集《德国，关于德国的一切》和厄普顿·辛克莱（Upton Sinclair）的许多著作。这些让人印象深刻的封面设计常常以工人阶级为照片的主角，有时也嘲弄一下德国的贵族。与他的那些德国达达主义同行的那种随意的剧作风格和艺术风格大不相同，哈特菲尔德的插画作品十分严谨。他对设计可谓煞费苦心，有时他甚至在暗房待上几天，用多重曝光及其他种种技巧，尽可能使作品呈现完美的视觉隐喻效果。大多数时候，哈特菲尔德都是采用自己拍摄的照片，他还喜欢打扮自己的朋友，让他们做他的模特。
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《阿道夫·希特勒：不要害怕，他只是个吃素的》（1936年），是哈特菲尔德典型的反纳粹合成照片术作品。





1930年至1938年，哈特菲尔德在《工人画刊》工作，该画刊在全盛时期曾有50万读者。在这段时间里，他完成了一系列最有力度和攻击性的作品。他以犀利的画风无情讽刺了不断壮大的德国纳粹势力，告诫世人纳粹只能带来暴力。他最著名的图片是刊登在《工人画刊》上的作品《阿道夫吞下的是金子，吐出的是垃圾》，以几近写实主义的风格描绘了希特勒的一张X光照片。

自然，哈特菲尔德遭到了希特勒的忌恨。1933年，为了躲避迫害，他不得不离开德国，潜逃到布拉格，之后又转移到伦敦。战后，他重返东德，定居在莱比锡。他继续创作合成照片术作品，进行平面设计，为共产党执政的政府和反战事业奋斗着。总之，哈特菲尔德的作品堪属平面艺术史上最具感染力和攻击力的一类强悍作品。






空间留白的倡导者


阿列克谢·布罗多维奇

Alexei Brodovitch


1898—1971，出生于俄国Ogolitchi小镇，卒于法国乐托尔镇。

建立了现代杂志设计的模板。






阿列克谢·布罗多维奇以其《时尚芭莎》杂志艺术总监的身份闻名于世。在职的25年间，他将自己对欧洲设计时尚的敏锐感与美国的杂志样式结合在一起，开辟了现代时尚杂志的设计途径，这种模式后来风靡全球。




布罗多维奇出生于俄国，他原本打算前往帝国艺术学院学习艺术，但是这一计划却因沙皇军队的征兵而搁浅。随后，他和未婚妻还有家人一起逃往巴黎。在那里，他为了成为一名出色的平面设计师而奋斗着。不久之后，他的招贴、商场广告和展览设计引起了巴黎人的注意，1925年，他更是在国际装饰艺术展览等盛会上赢得了不少奖项。
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布罗多维奇正在为即将刊登在《时尚芭莎》上的巴黎时装做排版设计，摄于1937年。





1930年，布罗多维奇受邀前往费城艺术学校教书，并且开设了全新的广告设计专业。除了在学校教授招贴设计外，他还担任兼职设计师。1934年，纽约《时尚芭莎》杂志新任主编卡梅尔·斯诺（Carmel Snow）看上了他的作品，认为他是俄裔法国设计师中的佼佼者，并聘请他担任杂志的艺术总监。之后，他一直在这个工作岗位上奋斗着，直到1958年才离开。

布罗多维奇是摄影艺术的忠实信徒。1945年，他出版自己的摄影专著《芭蕾舞》，引起巨大反响。此外，他还在杂志中极力宣扬摄影的力量，使之为杂志编辑所广泛接受。他在挖掘人才上也颇有建树，总是极尽所能将优秀的人才推荐到《时尚芭莎》。他的第一任助手就是年轻有为的欧文·佩恩。之后，他还举荐了莉赛特·莫德尔、罗伯特·弗兰克、理查德·阿维顿。除此之外，他还聘请了亨利·卡蒂埃-布列松、布拉塞、曼·雷、萨尔瓦多·达利等多位欧洲艺术家。

20世纪50年代，布罗多维奇将精心调整后的极简主义风格运用到《时尚芭莎》杂志中，讲究在纸张上有足够的留白，以供读者遐想。此外，他还讲究摄影图片和排版在外观和情感上的配合，力求营造跃然纸上的效果。因此，读者常能看见身着高级时装的模特掩映在一片白色的背景之中，旁边点缀着造型优雅而不失作者特性的标题。

业余时间，布罗多维奇还曾制作了一本杂志——《文件夹》（Portfolio），但仅在1940年至1950年间出版了三期。他利用杂志推出了保罗·兰德、查尔斯·埃姆斯、索尔·斯坦伯格等人。实际上，这本造价不菲的杂志仅是布罗多维奇的一场昂贵的实验。它采用奢华的模切工艺来塑造外形，选用透明的纸张，还常常添加折叠式插页，杂志的材质也花样翻新。1958年离开《时尚芭莎》后，布罗多维奇将余生都奉献给了教育事业。1968年退休后，他定居在法国南部的一个小镇。1971年，布罗多维奇逝世。

今天，布罗多维奇依然发挥着杂志艺术总监的先驱性人物的作用，他的杂志编辑和设计标准被全球的杂志奉为金科玉律。






摄影大师


赫伯特·马特

Herbert Matter


1907—1984年，生于瑞士英格堡，卒于纽约州阿曼甘塞特。

将欧洲的先锋艺术介绍到了美国。






1936年，赫伯特·马特移民美国，同时也将欧洲先锋艺术的第一手资料、扬·奇措德（Jan Tschichold）和新版面设计师的教导带到了美国。他和同时期的欧洲艺术家一样都偏好三原色和无衬线字体，喜欢在纸张上大量留白，乐于探索摄影的种种可能性，特别是合成照片术。他不仅是一位平面设计师和摄影师，同时也是一位教师，对于美国的现代设计影响深远。




年轻的时候，马特曾向勒·柯布西耶（Le Corbusier）等法国纯粹主义艺术家学习绘画，也曾在著名招贴设计师卡桑德尔手下打工。他接手的第一份大单是为瑞士观光局设计招贴画，这一系列的小型招贴画用于宣传瑞士旅游以及蓬特雷西纳、英格堡等旅游胜地。后来，这一系列招贴广为流传，成为最早的纯照片招贴画之一。和这一时期的许多现代派艺术家一样，马特认为，信息的清晰度是至关重要的，而相机的使用促成了照片这种新的视觉形式，因此具备机械复制能力的照片最适合于表达20世纪的工业文化。马特还是利用摄影术的大师，尤其擅长合成照片术。他常常将裁剪下来的旅游照片通过背景关系的处理和夸张的比例缩放后并置，来创造一种戏剧性的张力。这种效果在1935年他为蓬特雷西纳设计并亲手上色的招贴画中表现得尤为明显。画中迷人而有着英雄气概的人物形象与一种奇怪且不自然的色彩相搭配。
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海报《美国的呼唤》（1941年），是马特最受推崇的作品之一。





马特前期的作品与他之后为《艺术与建筑》、《Vogue》、《财富》等美国杂志以及诺尔家具公司设计的作品一样，都表现了一种嬉戏和实验的感觉，令人想起达达主义和超现实主义。奇怪的组合和谜一样难懂的设计增强了其广告设计的冲击力。1948年，他为诺尔公司旗下的一款由埃罗·沙里宁（Eero Saarinen）设计的塑料椅制作广告时，大量借鉴好友亚历山大·考尔德（Alexander Calder）的“活动雕塑”的方法，其制作的精致度和画面的动感在广告招贴中实属罕见。马特特别喜欢运用自然界中的抽象图案，比如木材的纹理、岸边的碎浪。20世纪50年代，他的作品变得更加直白，直接拍摄自然物，但仍然不失其幽默。马特最著名的作品要数1955年为诺尔公司设计的广告了。画中，一个浑身脏兮兮的烟囱清洁工懒洋洋地躺在埃罗·沙里宁设计的鲜红色的“子宫”沙发上。

除了杂志设计和广告设计外，马特还为许多大公司设计标识（logo），其中包括为诺尔家具公司设计的简朴K字和为纽黑文铁路局设计的标识。1952年至1976年，马特在耶鲁大学担任设计和摄影教授一职，影响了一批又一批的美国设计师，将他们引上职业设计师的道路。






未来主义艺术家


布鲁诺·穆纳里

Bruno Munari


1902—1998，生卒于意大利米兰。

涉猎多种视觉艺术的高产设计师，尤其擅长童书装帧设计。






意大利艺术家、设计师布鲁诺·穆纳里是未来主义运动的代表性人物，该运动兴起于20世纪初的意大利。他的作品幽默诙谐，有时有些异想天开。他一生中撰著和设计了70多部书籍，其中有小说也有非小说类读物。




18岁的时候，穆纳里离开故乡巴蒂亚坡勒西那，来到米兰。在和未来主义艺术家菲利普·托马索·马里内蒂（Filippo Tommaso Marinetti）会面之后，他就将其自身和其工作与未来主义联系在了一起。受马里内蒂的影响，穆纳里以画家的身份崭露头角，成为了第二代未来派的一员。

20世纪30年代的时候，穆纳里成为了一名平面设计师和摄影师，他接手的客户众多，其中包括意大利倍耐力轮胎公司、美国国际商用机器公司（IBM）、意大利好利获得电信公司、意大利沁扎诺酒业公司。同时，他也没有忘记追求艺术，发展他的艺术。1932年，在拉兹洛·莫霍利-纳吉（Laszlo Moholy-Nagy）和超现实主义摄影师曼·雷（Man Ray）的影响下，穆纳里创作了他的第一件物影作品。三年之后，他到巴黎拜访了超现实主义艺术家安德烈·布列东(André Breton)和路易·阿拉贡（Louis Aragon），随之创作了《无用机器》。这一装置作品是穆纳里按照三维移动画作的方式将早期作品《航空机器》重新构思而成。
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穆纳里1965年采用合成照片术手法为金巴利酒设计的广告。





穆纳里涉猎广泛，设计作品中既有插画，也有合成照片术和杂志装帧。他依靠自己的装置作品和对于活动雕塑的理解，开始给插画艺术注入动画元素。不久，他因将动画引入广告之中而著称。二战期间，穆纳里工作依然蒸蒸日上，他为蒙达多里出版社做平面设计，为埃伊纳乌迪出版社设计标志，为《节奏杂志》做艺术指导。

1945年，穆纳里为儿子阿尔贝托创作并出版了他的第一本儿童图书《ABC》。该书寓教于乐，引人入胜，视觉效果强烈。穆纳里从此一发而不可收，他创作的这些童书无不带有他的设计特点，无论是醒目简洁、色彩丰富的插画，还是文字及编排。后来，他对于平面设计的兴趣渐淡，转而投入到工业设计、室内设计、玩具设计和家具设计中。20世纪40年代末，穆纳里回归绘画艺术，并于1950年举办“正负形构成艺术”绘画展。画展上的作品表面都涂有一层光滑的颜料，解读时前景背景可互换。很多人说这种正负形构成艺术是对观察力的一种调皮挑战。而穆纳里在1951至1958年间设计的“旅行雕塑”更是延续了这种俏皮的风格，它们以硬纸板、木头、柔软的金属为原料，体质轻盈，易于折叠，适合旅行时携带。





物影照片


物影照片无须照相机或镜头，只需将拍摄物体放置在涂有光敏材料的纸张或者胶片上，然后将其曝光。这样，物体覆盖的区域保持未被曝光，而它周围的表面则已经曝光。曝光区与非曝光区的反差就构成了物影照片。





穆纳里的后半生一直致力于游历各国（因为仰慕日本文化，他数次前往日本）、工业设计、教学写书、书籍装帧设计特别是儿童书籍的设计。1977年，出于对孩子的喜爱，他提出在博物馆设立儿童讨论室，后来这一理念远播世界各国。1998年，穆纳里逝世。逝世前不久，他曾以下列几个词简要概括了他的职业生涯：发明家、艺术家、作家、设计师、建筑师、插画家、儿童的玩伴。





未来主义

Futurism


19世纪末，以菲利普·托马索·马里内蒂为首的艺术家在意大利掀起了未来主义艺术运动。它高唱时代的赞歌，倡导艺术、文学、设计和音乐应该反映当下和未来的发展，因此被称为“未来主义”。




1909年2月20日，作家菲利普·托马索·马里内蒂在法国《费加罗报》头版发表了《未来主义宣言》，就此拉开了未来主义的序幕。这份宣言公布了一批欣赏现代社会的朝气蓬勃，赞扬新兴技术和机器，排斥现状的艺术家。

马里内蒂非常喜欢“11”这个数字，因此他的宣言包含了11项内容，其中包括：“我们希望拆除博物馆和图书馆，我们勇于挑战道德”；“我们认为一种新的美—速度之美—为世界增添了光彩”。宣言发表之后，马里内蒂及其追随者策划了数场夜间交流会、朗读会和音乐会。

1913年，马里内蒂发表了宣言《以想象毁灭语法、以自由组合的文字取代词组》（Destruction of Syntax / Imagination without Strings / Words-in-Freedom），意在改变设计的方式，发起新的改革。他曾说：“我发起的是一场排版领域的改革……书籍必须采用未来主义者的表达方式，体现未来主义者的观点。”对于如何进行书籍的装帧设计，他将未来主义者的观点概括如下：“我发起的这场革命的对象是那些所谓的印刷上的和谐版面，因为那是违背消涨变化规律的，版面应该有跳跃性和高潮，风格能自成一派。因此，在同一页面上，我们可以使用三到四种不同颜色的油墨，如有必要甚至可以使用20种不同的字体。比如说，斜体给人以一系列相似或敏捷的感觉，黑体字则如同响亮的拟声词，等等。通过排版的改革和字体的多彩化，我们就能加强文字的表达力度。”

1914年，马里内蒂在他的《Zang Tumb Tumb》一书设计中全面实践了他的这些理想，书中到处是引人注目的排版设计和视觉元素。两年后，弗朗西斯科·康邱罗（Francesco Cangiullo）受马里内蒂启发，在《咖啡协奏曲，惊人的字母表》（Caffe-Concerto, Alfabeto A Sorpresa）一书中，以不同的字体构成一幅幅的图像，开创了以字体作图的先河。1919年，马里内蒂又在《未来派的自由组合文字》（Les mots en liberté futuristes）一书中反思了他的造书实验。他将作品以不同的字体、不同的字号呈现出来，甚至将一些文字设计在折叠式插页上。此书肯定了他对排版实验的承诺，他称为“自由组合文字”。





“在意大利的领土上，我们发出这份颠覆传统和倡导暴力的宣言，宣布未来主义在今天创立了。我们的目的是要将这个国家从由教授、考古学家、导游和古董商们所笼罩的腐败气息中拯救出来。”


引自《未来主义宣言》





1927年，福尔图纳托·德佩罗（Fortunato Depero）设计的螺栓图书，在文字上表达了未来派对于一切机械事物的狂热追求，被大多数人认为是未来主义造书设计探索的巅峰之作。全书依靠两颗大螺栓将书页装订起来，版面没有固定位置，这也就是说为了从头到尾阅读，读者只能不停地转动书本。未来派最后一本具有开创性意义的图书是马里内蒂亲自设计的《自由组合文字，未来派，嗅觉的，触觉的，热觉的》（Parole in Libertà Futuriste, olfattive, tattili, termiche）。该书印刷在金属页片上，用金属装订。

一战期间，未来主义运动的多位主要人物或受伤或殒命。虽然战后该运动仍然以强劲的创新能力在继续，但是随着1944年马里内蒂的逝世，未来主义陷入了群龙无首的困境。






整体设计的先驱


维姆·克伦威尔

Wim Crouwel


1928年出生于荷兰格罗宁根市。

荷兰重要设计师，20世纪60年代创立了整体设计工作室。






荷兰现代主义平面设计师、排版师维姆·克伦威尔因20世纪60年代创立整体设计（Total Design）工作室而闻名于世。他认为应该从全息的角度考虑设计，在设计中包含尽可能多的视觉元素。




克伦威尔是一名绘图员的儿子，成名于20世纪50年代。他的作品深受瑞士国际主义风格先驱约瑟夫·穆勒—布罗克曼的影响。克伦威尔曾系统地学习过美术，因此他的第一份职业是画家。1952年，他设计了第一幅招贴画。但是不久之后，他就发现他的作品偏离表现主义绘画，更倾向现代主义平面设计。因此，两年之后，他成为了阿姆斯特丹的一名自由职业的平面设计师。

自1954年起，克伦威尔开始为凡艾伯美术馆（Van Abbemuseum）做设计，主要负责会展目录和招贴的设计。他严格遵守现代派的观点，认为设计师的任务不是解读艺术家的作品，而是以尽可能清晰有效的方式传达出作品的基本信息。克伦威尔坚信描绘作品的最有效的视觉手段就是摒弃不必要的装饰，采用清晰明了的设计，排版上则应按照强有力的现代主义风格进行。

1963年，克伦威尔和本诺·维辛 (Benno Wissing)、弗里索·克拉墨（Friso kramer）、施瓦茨兄弟（Dick & Paul Schwarz）一起创建了整体设计工作室。这家工作室十分与众不同：首先，它是第一家既承接政府大规模多层面的设计任务，同时又承接小型商业客户任务的工作室；其次，顾名思义，该工作室的设计着眼于整体解决方案，而不是孤立的方案。整体设计工作室的第一位大客户是PAM石油公司，受其委托，他们改造了该公司的视觉标识。他们给出的答案是重新设计PAM公司加油站网点的方方面面，从平面宣传画到三维标识。而他们为阿姆斯特丹市立美术馆设计的作品让他们赢得了更高的荣誉。他们主要负责美术馆出版物的设计，尤其是目录的设计。除此之外，他们也负责宣传手册和邀请函的设计。这些作品可谓是极简主义和粗体字构图的结合体，采用的是招牌式的现代主义风格的手法，还用semi-bold grotesque字体。
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克伦威尔为阿姆斯特丹市立美术馆设计的现代主义作品之一





1965年，整体设计工作室接下了阿姆斯特丹希弗尔国际机场的标志设计案。他们最终将机场的路标更改为无衬线字母和箭头的搭配，该设计自完成以来就被认为是第一批真正的综合性标识设计之一。

克伦威尔设计的字体也十分出名，特别是1967年设计的New Alphabet字体。发明这种字体的意义当初充其量只是理论探究：以点阵系统为基础，通过手绘来完成，宽高相等的体型确保它能够使用于任何一种网格。不料，90年代，New Alphabet字体备受英式杂志的青睐。这激发了克伦威尔的热情，发明30年后，他把该字体数字化了。

如今，克伦威尔依然活跃在荷兰设计圈，他的作品也一直延续着功能主义的设计理念。






后现代主义艺术


图钉工作室

Push Pin Studio


米尔顿·格拉瑟和爱德·索勒1929年出生于美国纽约市，西摩·切瓦斯特1931年出生于美国纽约市。

三人在20世纪50年代创立了图钉工作室，是早期后现代主义设计的先驱。






图钉工作室是20世纪50年代中期纽约最具影响力的工作室之一。它表达了年轻一代设计师试图摆脱刻板僵硬的瑞士国际主义风格的束缚，走出设计新路子的愿望。很多人甚至认为，图钉工作室代表了美国平面设计后现代主义的开端。




1954年，毕业于库珀联合学院的三位校友——米尔顿·格拉瑟（Milton Glaser）、爱德·索勒（Ed Sorel）、西摩·切瓦斯特（Seymour Chwast）——创立了图钉工作室。格拉瑟是在20世纪40年代末50年代初读书时偶遇其他二人的。后来，三人在事业上各有建树，格拉瑟成了平面设计师，切瓦斯特既是平面设计师和字体设计师，又是插画家，索勒也是身兼平面设计师、漫画家、插画家等数职。格拉瑟和切瓦斯特之所以提出成立图钉工作室，其主要目的之一是探索怎样重新运用过时、被打入冷宫的视觉元素，包括维多利亚式排版技术、木版活字印刷、新艺术装饰元素。他们通过复兴这些时期的视觉特色，将其重新运用到现代设计的框架之中，来达到与当时流行的瑞士国际主义风格分庭抗礼的目的。很快他们的这种探索得到了世人的认可和赞许。

为了吸引潜在的客户，图钉工作室出版了一本推广刊物《图钉年鉴》，1957年将其改名为《图形月刊》，1961年又改为《图钉图形》，此后23年一直沿用这个名字。《图钉图形》本身并不是期刊，而是一种宣传工具。它的很多方面都遵循了达达主义的不着调原则。甚至《图形月刊》这个名字也是一种不着调的体现，因为这根本就不是每月出版的刊物，它连出版周期都是不固定的。第24期《图形月刊》将这种怪诞主义推向了高潮，甚至插图都以电子抽样方式来组合。它博采众长，将剪贴画与摄影作品融合在一起，这是典型的图钉风格，它们被安插在一个整洁的网格里，就像做游戏一样，以此嘲弄着网格技术的可笑。
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切瓦斯特1967年设计的海报，意在宣传制片人阿瑟·弗里德（Arthur Freed 1894—1973）及其音乐剧，展现了图钉工作室活泼幽默的设计风格。





图钉工作室的设计包罗万象，有书籍和唱片封面设计，也有广告设计。他们的作品在60年代广受好评，1970年成为巴黎卢浮宫装饰艺术博物馆一个展览的焦点，这对于美国的设计工作室是第一次。1975年，格拉瑟离开工作室，创立了米尔顿·格拉瑟股份有限公司，图钉工作室的黄金时代也就此逝去。格拉瑟的公司创造了无数成功的神话，其中最出名的就是1976设计的“我爱纽约”的标识，这被认为是自平面设计出现以来最具知名度的作品，成为了后人争相模仿的对象。尽管格拉瑟离开了，切瓦斯特依然支撑着图钉工作室。1981年，他与新合作伙伴艾伦·派克里克（Alan Peckolick）一起成立了路巴林&派克里克图钉工作室，后来简称为图钉集团。

其实，早在其成立之前，图钉集团就已经享有很高的声誉。它颠覆了瑞士国际主义风格的传统，罕见地融入了不敬的色彩，博采众长地混用了过时的设计风格，这一切使它成为了美国最早的后现代主义设计工作室之一。






“杂乱”排版的先驱


戴维·卡森

David Carson


1952年出生于美国德克萨斯州科珀斯克里斯蒂市。

打破了传统杂志设计的界限。






戴维·卡森原是一名职业冲浪运动员，后来转行成为平面设计师和艺术指导。20世纪80年代至90年代初，他先后为冲浪杂志《海滨世界》和音乐杂志《射线枪》设计了多幅作品。他的作品为平面设计领域注入了一种新鲜感和兴奋感，但也有人认为他的作品是有争议的。




卡森从圣迭戈州立大学社会学系毕业后，在圣地亚哥附近的托里松高中任教，同时还是一名职业冲浪运动员。卡森第一次尝试平面设计是在瑞士的拉玻斯维尔。当时他正在当地旅游，偶然与瑞士平面设计师汉斯·鲁道夫·鲁兹（Hans Rudolph Lutz）一同参加了一场为期三个星期的平面设计的研讨会。后者对卡森产生了重要影响。

受鲁兹的启发，卡森开始为《环球滑板》杂志设计实验性作品。1988年，他辞去教职，当上了《音乐家》杂志的艺术总监。一年之后，他回到美国西海岸，协助《海滩文化》杂志的出版，但是该杂志到1991年就倒闭了。正如本文的标题所示，卡森是所谓的“杂乱”排版的先驱。这种排版别出心裁，以引人注目为目的，视平面设计规则为无物，有时连字迹都难以辨认。尽管《海滩文化》杂志办刊时间不长，但卡森的设计和艺术指导为其赢得了众多设计奖项。后来，他又将这种新颖的视角带到了《冲浪者》杂志。一年之后，他应马尔科姆·加勒特（Malcolm Garrett）之邀，离开《冲浪者》，于1992年协助其创办了《射线枪》。之后的三年里，卡森指导出版了三十期《射线枪》，正是在此期间，他成为同辈中第一位国际设计“明星”。

对于《射线枪》而言，卡森打破了杂志设计的所有界限。他把乐队的访谈文字排得难以辨认，就好像杂志在出版前先被绘制、传真或复印过，然后又被压在公交车轮子底下拖拉过似的。卡森的设计风格常常带刺激性，引来不少的争议。他曾经很不绅士，因为不喜欢布莱恩·费瑞(Bryan Ferry）的无聊讲话而将他的整篇采访稿换成了类似象形文字的印刷符号，而真正的内容则被附在了杂志的后面。这引起了人们对于设计师是否有权行使作者的权利这一问题的争论。总之，他的这部作品颠覆了出版和设计的传统，使之陷入崩溃，《纽约时报》和《新闻周刊》等媒体争相聘用卡森。
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2008年卡森为慈善拍卖会而创作的作品，冲浪板揉合了卡森的冲浪背景和他独特的排版风格。





1995年，由路易斯·布莱克威尔（Lewis Blackwell）执笔的《印刷时代的终结：戴维·卡森的平面设计》一书出版上市。该书高度赞扬了卡森的独特设计风格，对新生代平面设计师产生了巨大的影响。它的销量在设计类书籍中也是无人能及的：全球范围内销售了20万册。1997年，卡森又和布莱克威尔合著了书籍《再看：印刷时代终结后的平面设计》。

同年，卡森离开了《射线枪》杂志。为避免出版商的干扰，他在纽约开办了自己的设计公司，主营电影导演，特别是广告电影制作。他的客户包括百事可乐、耐克、丰田、花旗银行、李维斯、微软、百威啤酒、阿玛尼等商业巨头以及灌木丛、九寸钉等乐队。

时至今日，卡森依旧到全球各地演讲，还出版了《摄影图片》《跋涉》《探索书》等诸多专著。毫无疑问，他的作品与他的声望一样正在不断积累。






新浪潮中的达达主义者


奈维尔·布罗迪

Neville Brody


1957年生于英格兰南盖特。

将后现代主义推广至一般消费者。






奈维尔·布罗迪是最早使用苹果电脑进行创作的设计师之一。在担任《面孔》杂志艺术总监期间，他进行了各种设计实验。比如，他将杂志封面上的照片设计成“出血”，改变每篇文章字体的大小，甚至反转某些字体的方向，还在设计标题时采用出人意料且模糊不清的字体。布罗迪就此将后现代主义引入英国设计领域。




1976年秋，正是性手枪乐队的朋克音乐盛行英国主流媒体的时代，布罗迪开始在伦敦印刷学院（现伦敦传媒学院）攻读三年制平面设计艺术学士学位。受不断壮大的朋克文化的影响，他在学生时代就开展了一系列的实验活动，有一次他甚至将邮票上的伊丽莎白女王头像旋转了90°。据说，这使得他的导师大为恼怒，扬言要开除他。尽管有人警告布罗迪他的作品不够商业化，但是他依然执着地在自己的道路上踽踽独行。同时，在伦敦印刷学院就学期间，他也找到了不少欣赏他的视野的客户，比如派瑞·尤布摇滚乐队（Pere Ubu）曾邀请他设计音乐会海报。布罗迪在校第一学年的论文是关于波普艺术和达达主义的，由此可见，这两种文化在当时是多么流行，对于他的影响又是多么巨大。

1979年布罗迪毕业之际，朋克文化逐渐退出历史的舞台，新浪潮运动悄然兴起。布罗迪开始设计唱片封套，先是在俄罗斯摇滚唱片公司任职，后来跳槽到斯蒂夫唱片公司。他在斯蒂夫的出色表现为他赢得了在神物（Fetish）唱片公司担任艺术总监的机会。同时，他还为新浪潮运动中的一些先锋乐队设计唱片，例如发条二人组乐队（Clock DVA），跳动软骨乐队（Throbbing Gristle），出逃乐队（23 Skidoo），赶时髦乐队（Depeche Mode）。
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布罗迪在担任《面孔》的艺术总监期间，以创新性的设计和排版闻名。





1981年，布罗迪成为《面孔》的艺术总监。这是一本年轻的英国时尚月刊，当时创刊仅一年。在之后的五年里，他将达达主义、波普艺术、朋克文化、新浪潮思想融入了《面孔》的设计，令人耳目一新。他还打破了杂志设计必须易懂，图文必须相关的规则。

1986年，布罗迪离开《面孔》，当上了男性时尚杂志《舞台》（Arena）的艺术总监，他在这个岗位上一直工作到1990年。在布罗迪任职《舞台》期间，伦敦维多利亚和艾尔伯特博物馆为布罗迪举办了一场个人展览，宣传乔恩·沃森克劳福特（Jon Wozencroft)撰写的第一本关于布罗迪的专论《奈维尔·布罗迪的平面语言》。这本书成为当时最畅销的设计类书籍，只有戴维·卡森的《印刷时代的终结》后来超过了它。其实卡森的书名也源自布罗迪对卡森作品的评价。1994年，布罗迪的第二本书出版。同年，他将自己工作室的名字由原来的“奈维尔·布罗迪工作室”改为“研究工作室”。

布罗迪的客户众多，包括英国广播公司、索尼公司、英国设计和艺术指导协会、耐克、巴比肯艺术中心、三宅一生、国际通讯机构、篝火滑雪公司、英国皇家剧院、高田贤三创立的品牌Kenzo、唐·培里侬香槟酒庄、德意志银行。2006年，布罗迪接手《泰晤士报》的全新改版工作，期间他设计了一种新的字体Times Modern以代替Times New Roman。

得益于早年循序渐进采用电脑技术进行设计实验，布罗迪与其他英国设计师相比，对后现代主义设计的推广和普及做出了更大的贡献。




















商业美术，标牌、标记和符号设计






第一位现代主义设计大师


彼得·贝伦斯

Peter Behrens


1868—1940年，生于德国汉堡，卒于柏林。

标志着平面设计进入全新的现代派时期。






彼得·贝伦斯不仅是一名成功的建筑师、工业设计师、平面设计师、排版师，还是现代派设计的倡导者。他创造性地提出，建筑师和设计师对于整个公司能否取得成功起着至关重要的作用。在风格上，他的建筑、工业和平面设计是青年风格、维也纳分离派的华丽风格和德国现代派强调清晰和实用的特色之间的桥梁。




1907年，贝伦斯与赫曼·慕特修斯(Hermann Muthesius)、理查德·雷迈斯克米德（Richard Riemerschmid）、约瑟夫·玛丽亚·奥尔布里希（Josef Maria Olbrich）等设计师和教授建立了德意志制造联盟。这是一个致力于提高和宣传德国设计的专业联盟，主要成员为设计师和制造商。它倡导设计师应该与工业密切合作，促进必要的机械化生产进步。正如费里德里希·瑙曼（Friedrich Naumann）所说，“必须将机器内化为一种精神”。因此，该组织提倡标准化生产，甚至连纸张的尺寸也有规定。





“只要按照符合审美要求的规则进行大规模生产，就有可能最大限度地迎合大众的口味。”





1907年，贝伦斯被任命为德国通用电力公司（AEG）的艺术顾问。在职期间，他负责公司视觉方面的所有事务，从电力产品的设计到工厂和工人住所的设计。更为重要的是他还首创性地设计了新的公司标识和公司印刷材料样式。贝伦斯的极简主义抽象设计中，最出色的作品要数1910年他为通用电力公司设计的电力照明灯招贴。画面中，一个灯泡在一片漆黑的背景下，散发着如同能量粒子一样的光芒，画面简洁，装饰极少。贝伦斯为通用电力公司设计的许多标识采用的都是这种克制风格，常常除了字母别无他物。

除了通用电力公司，贝伦斯还为金世博铸造公司成功设计了很多字体，其中包括Behrens-Schrift字体、Behrens-Medieval字体和Behrens-Antiqua字体，但他最著名的作品当属1910年为通用电力公司设计的轮机厂房。贝伦斯不仅是一位艺术顾问，还是电力公司灯具标准配件和固定装置的发明者。



[image: ]



贝伦斯为通用电力公司设计的轮机厂房，包含室外设计和室内设计。





当时，许多未来的著名建筑师、设计师都在贝伦斯的公司实习，比如路德维希·迈斯·凡德罗（Ludwig Mies van der Rohe），沃尔特·格罗皮乌斯（Walter Gropius），勒·柯布西耶（Le Corbusier）。贝伦斯的设计涉猎领域众多，在色彩运用上博采众长。他的将若干设计任务结合在一起的理念，成为当代诸多大型设计公司的工作方法，而他的大规模和标准化生产的理念，也在未来设计师身上得到了长足的发展。






“形态工程师”


皮特·兹瓦特

Piet Zwart


1885—1977年，生于荷兰赞代克市，卒于荷兰莱岑丹市。

将构成主义和风格主义融入了广告设计。






彼特·兹瓦特是荷兰设计领域的佼佼者，他有多重身份—版面设计师、室内设计师、工业设计师、评论家、摄影师、讲师。鉴于兹瓦特对于设计的发展所产生的广泛影响，2000年荷兰设计师协会授予他“世纪设计师”的称号。




兹瓦特十分反感被人贴上“某某类型设计师”的标签，而更喜欢称自己是“形态工程师”。他曾在阿姆斯特丹一家工艺美术学校学习绘画、建筑和家居设计。在建筑师扬·维尔斯（Jan Wils）和亨里克·彼图斯·伯拉吉（H. P. Berlage)的公司实习时，他接手了大量室内设计的任务。在与平面设计师交流之后，兹瓦特开始转行研究排版设计，他的设计深受风格主义运动（维尔斯是创始人之一）的影响。他没有受过专业的培训，因此他的设计能够摆脱了陈规的束缚。他将自己称为“排版建筑师”，认为自己集版面设计师和建筑师的特色为一体。

兹瓦特的第一份排版工作是为海牙的《Vickershouse》杂志设计版面。开始受到风格派的影响，后来越来越多地借鉴构成派艺术家埃尔·李西茨基的构图原理，设计和排版采用拼贴画的模式，以体现对摄影图片的独到见解。兹瓦特的排版风格别具一格，他注重作品的实用性，偏好使用三原色和非对称布局。同时，他在设计评论话语上也有所建树，他认为要想把握整体设计，就必须确定设计的中心内容。
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兹瓦特1928年为NKF公司设计的目录，是一件包豪斯风格的杰作。





兹瓦特的整体性设计风格很受大型企业的欢迎，例如荷兰邮电总局和NKF公司。后者是一家荷兰电缆生产公司，它曾聘请兹瓦特为其设计产品和服务目录。这份长达80页的全色目录仅利用有限的三原色和巧妙的重复，呈现出绚丽的色彩，而拼贴画和标语的运用使得设计变得更加生动鲜明，是兹瓦特设计风格的代表作。兹瓦特的成功之处在于他将情感与抽象派、先锋派的美学融合之后运用到工业目录的设计中，这使得他的设计即实用又不失美感。但是这仅仅是兹瓦特为长期合作伙伴NKF公司设计的250多件作品中的一个。1928年，他又为NKF设计了另一份目录。这份目录体现了包豪斯风格的特点，简单实用，直陈其意，封面采用米黄色的色调，上面用粗实线分成干净利落的四个区块，其中三个分别写着NKF三个大写的黑体字母。

20世纪30年代末，兹瓦特加入了新式广告设计师组织。这个组织由艺术家库尔特·施威特斯(Kurt Schwitters)创建，共有12名成员。兹瓦特凭借其注重实用的风格，于1931年被邀请前往德绍的包豪斯学院平面设计系担任客座讲师。

1977年，兹瓦特以92岁高龄逝世。他生前广泛涉猎各个领域，不仅从事平面设计，也从事室内设计和家具设计。如今，他被人们誉为现代主义排版的领军人物，鹿特丹市的威廉德库宁艺术学院更是将他们的研究生研究机构命名为皮特·兹瓦特学院。这些无不证明，兹瓦特对于平面设计产生了难以想象的影响力。






拼贴画大师


库尔特·施威特斯

Kurt Schwitters


1887—1948年，生于德国汉诺威市，卒于英国肯德尔镇。

达达派概念艺术家、平面设计师。






库尔特·施威特斯是一位多才多艺、成就斐然的德国艺术家。他曾涉足拼贴画、雕塑、诗歌、装置艺术、广告、排版、表演、摄影、建筑等多个领域，后来他以“Merz”（梅尔茨）一词概括了上述的一切艺术。




1909年至1914年，施威特斯在德累斯顿艺术学校学习绘画。这一时期，他的作品（大部分是风景画）被认为过分墨守陈规，缺乏新意。只有在他的那篇探讨抽象艺术的毕业论文上，我们才能看到他日后成名的一丝前兆。至毕业之际，施威特斯才粗略认识了印象主义和表现主义。1918年，他在柏林偶遇达达主义艺术家汉斯·阿尔普（Hans Arp），后者将他领进了达达主义的艺术殿堂。这位十分喜爱拼贴画的艺术家对年轻的施威特斯有着无与伦比的影响力，他劝说施威特斯放弃在艺术学校学到的古典绘画技巧，实践更为先进和大胆的达达主义理念和风格。

施威特斯回到汉诺威市后，开始创作拼贴画，他使用的材料都是日常生活用品，例如火车票、剪报、邮票、废弃的材料。同时，受达达主义启发，他开始采用剪贴技艺（后由威廉·巴洛斯进一步发展）创作诗歌，诗的内容则是由报纸的标题和复印的广告构成的。他最著名的作品《献给安娜的花》曾刊登在表现主义的主打刊物《暴风》上。1919年，施威特斯的作品集《文集选—献给安娜的花》出版成书，销售逾1万册。正是从这时起，他开始称自己的作品为“Merz”，称其拼贴画为“Merz图片”。“Merz”一词来源于“Kommerz”（在德文中表示“商业”），是施威特斯在达达主义影响下对自己作品的一种自嘲。

施威特斯的这一创作概念形成于1920年，当时他正在建造一座以“日常”物品为原材料的大教堂。最初，这座教堂被命名为“情欲的痛苦教堂”，后来改名为“Merz建筑”。这座建筑不是固定不变的，而是在不停发展壮大。它包含了一切施威特斯认为可用的东西，比如废旧金属、旧家具、朋友的胸罩、铅笔。它有力地证明了一切皆是艺术，日常生活才是灵感永恒的源泉。
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施威特斯的这幅抽象拼贴画采用日常生活的意象，触感鲜明，体现了达达主义的风格。





1923年，施威特斯出品了自己的杂志《梅尔茨》，并经营长达十年之久。同时，他还继续着平面设计的业务，他的商业作品带有浓厚的俄国构成主义色彩。1929年，他成为了卡尔斯鲁厄市达默斯托克房地产公司的版面设计主管。

1937年，施威特斯的作品因得罪希特勒纳粹政权而被称为“颓废艺术”，而他本人也不得不逃往挪威。纳粹侵略挪威之后，他又潜逃到了英国，但是在那里被拘禁了18个月。释放之后，他就在伦敦定居下来。在此期间，他位于汉诺威的旧工作室和Merz建筑在空袭中遭到了彻底破坏。

施威特斯移居湖区后，接到了来自纽约现代艺术博物馆的赠款，开始重建Merz建筑。但是，至1948年逝世，他并未完成其作品。在当代，施威特斯被认为是先锋性平面设计实践先驱之一。






实验性摄影大师


安东·斯坦科夫斯基

Anton Stankowski


1906—1998年，生于德国盖森柯尔森市，卒于德国埃斯林根市。

将摄影与设计创造性地结合在一起。






德国设计师、摄影师、画家安东·斯坦科夫斯基被誉为平面设计领域的实用主义大师。他的作品带有强烈的风格主义和构成主义风格，他认为自由艺术（也称为自创艺术或纯艺术）与应用艺术（也称为商业作品）之间没有差别。




斯坦科夫斯基在一个工业小镇长大，和很多当地人一样，他曾当过一段时间的矿工，之后才开始给当地画家、装饰家弗兰茨·普什做学徒。1926年至1927年，他在埃森市福克旺设计学院学习。在那里，排版师、招贴设计师威尔海姆·博伊特（Wilhelm Poetter），室内设计师、商业平面艺术家马克斯·伯查尔茨（Max Burchartz）等教师向他灌输了风格主义和俄国构成主义的思想和理念。后来，斯坦科夫斯基的作品得到了马克斯·达兰（Max Dalang）的广告工作室的青睐，他们邀请他前往苏黎世担任摄影师一职。

从一开始，斯坦科夫斯基就从事商业设计项目，风格广受客户的欢迎，正如他自己解释的那样：“摄影的客观性和主观元素的简单化使得这种广告风格在瑞士制造商中备受追捧。”在摄影上，他进行了前所未有的实验，例如多重曝光和直接曝光，影像叠加和影像模糊等。除此之外，他还出版了一本有关设计实践的心得集—《设计理论》。
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斯坦科夫斯基设计的著名的德意志银行标识，它是强有力的企业形象设计中的成功典范。





1934年，斯坦科夫斯基在瑞士的居留证到期。在秘密为瑞士客户工作了几年之后，他于1938年返回德国，定居在斯图加特。在那里，他建立了自己的工作室—平面设计室（Grafische Atelier）。之后，他应征加入纳粹军队，后被俘虏，直至1948年才在俄国被释放。此后，他成为了《斯图加特画报》的摄影师、编辑和设计师。

1951年，斯坦科夫斯基的设计室重新开张。1953年，他迎来了第一笔大生意，为斯图加特市的洛伦兹标准电力公司设计标识，这就是后来著名的“光轮”标识。斯坦科夫斯基擅长将大公司的创作流程转化为简洁明了的视觉设计，这种高超的能力使得他设计出了许多颇受好评的企业标识，其中包括IBM公司、德国赫威连锁超市和1972年慕尼黑奥林匹克运动会。当然，最出名的还是1974年他为德意志银行设计的全新标识，它由一个被对角线分割的正方形组成。时至今日，我们依然经常看到这一创意被一再地引用。此外，因为深受构成派的影响，他还研发了一种新的颜料，这就是人们之后所说的“德意志银行蓝”。

之后，斯坦科夫斯基迷上了建筑，开始从事公共空间设计和建筑物设计。20世纪60年代，他为柏林设计了一套包括标识在内的视觉识别系统—柏林规划图。在他去世的前几年，他又重拾了儿时的爱好—绘画。在现代，斯坦科夫斯基最著名的两个贡献是：一是将摄影与平面设计创造性地结合在一起；二是创作了具有构成主义或风格主义特色的企业形象设计作品。





合成照片术

Photomontage


合成照片术是一种技巧，它通过将原创或现成的摄影图片组合或拼贴在一起，形成一幅独特的图像。20世纪初，这种技巧作为一种艺术表达方式，受到柏林达达派的推广；作为一种政治宣传形式，则受到俄国构成派的追捧。




对于谁“发明”了合成照片手法这个问题，人们尚未有定论。达达主义艺术家拉奥尔·豪斯曼(Raoul Hausmann )自称是他在1918年和另一位达达派艺术家汉娜·霍克（Hannah Hoch）在波罗的海海滩度假时发明了这一技巧。在1958年的一篇名为《达达主义导读》（Courier Dada）的文章中，豪斯曼回忆了他们发明这一技巧的整个过程，他写道：“几乎所有家庭的墙上都挂着一幅掷弹兵站在兵营前的着色石版画。为了使这件军事纪念品更具个性化，士兵的头像是黏贴在画上的，随时可以撕下。这让我灵光一闪，马上想到我何不全部采用剪切的照片来作画呢。”1919年，豪斯曼和霍克二人合作，在水彩画中融入了合成照片手法和拼贴画的元素，完成了已知的第一幅合成照片术作品——《用达达主义的刀刺穿德国最后一个魏玛啤酒肚时代》。

艺术家乔治·格罗兹（George Grosz）和约翰·哈特菲尔德（John Heartfield）也声称自己早在1916年就发明了合成照片术。格罗斯在1965年出版的著作《达达主义：艺术与反艺术》（Dada: Art and Anti-Art）中说道：“五月某天的早晨五点，我和哈特菲尔德在小镇南边的工作室里发明了合成照片术。当时，我们并没有意识到这项新发明会为这个行业带来无限的可能，或者说会通向一种交织着痛苦与成功的职业之路。我们在一块纸板上贴满了疝气带广告、学生歌本、狗粮、酒瓶上的标签以及从画报上剪下的照片，然后随意剪切，以便用图片说出用语词会被书报审查禁用的言语。





“当我和约翰·哈特菲尔德在我的南端工作室发明合成照片术的时候，我们并没有认识到它会带来如此大的影响。”


乔治·格罗斯





尽管合成照片术的来源尚未明确，但它的确备受豪斯曼、霍克、库尔特·施威特斯等柏林达达主义艺术家的青睐。他们认为这一手法是一种能够表现人生纷繁复杂的新形式。

俄国十月革命后，构成派受德国达达派的启发，将合成照片手法扩展到了政治领域，特别是是古斯塔夫·克鲁特西斯，他率先在苏联的政治宣传资料中运用了合成照片术。1928年他为全苏奥运会设计的一系列明信片，就是俄国构成派运用合成照片手法的最佳例子。克鲁特西斯曾分析过俄国构成派的合成照片手法与德国哈特费尔德、霍克和豪斯曼等人的合成照片手法的区别，他说：“在合成照片术的发展历程中有两种趋势：一种来自美国的宣传手法，经达达派和表现派的发展而成，也就是所谓的形式合成照片术；另一种是扎根苏联的土壤而发展起来的军事和政治的合成照片术。”然而，并非俄国构成派的所有合成照片术作品都是关于政治的：自1923年起，亚历山大·罗钦科开始运用现有的摄影图片，探索合成照片手法的形式；埃尔·李西茨基则采用合成照片手法创作了大量美术作品。

合成照片术在艺术和政治领域的兴起还影响了包豪斯学派，尤其是对纳吉（Laszlo Moholy-Nagy）的影响。1931年，柏林举办了一场合成照片术作品展，此后这种艺术形式逐渐为人们所接受。活动不仅展出了霍克、豪斯曼、哈特菲尔德等人的作品，还展示了与合成照片术相关的广告作品。这些作品共同体现了这种设计样式的多样性。






企业形象设计教父


保罗·兰德

Paul Rand


1914—1996年，生于美国纽约市，卒于美国康涅狄格州诺瓦克。

将欧洲的设计理念传播到美国的平面设计领域。






保罗·兰德是著名的插画家、教育家、广告大师、设计师，在美国平面设计的多个领域都颇有建树，尤其是公司标识设计和杂志艺术指导。最重要的是，他擅长推销企业形象，以一人之力说服企业相信设计是一种有效的宣传工具。




兰德原名佩雷斯·罗森鲍姆，出生于纽约布鲁克林区的一个犹太人家庭。他第一次尝试平面设计是为父亲的杂货店设计和绘制标牌。长大后，他对于艺术越来越痴迷。1929年至1932年，还是高中生的他就在普拉特学校上夜校学习艺术。高中毕业后，他前往帕森斯设计学院和艺术学生联盟继续学习。之后，他在地铁插画服务部找到了工作。尽管兰德受过正式的培训，但是他常常自称是自学成才的，因为他最主要的教育来自阅读《商业艺术》（Gebrauchsgraphik）等进口杂志。从这些读物中，他了解了俄国构成主义、立体主义、瑞士国际主义、德国广告风尚、包豪斯学派（尤其是莫霍利—纳吉、奇措德、保罗·塞尚和古斯塔夫·詹森的作品）。

1935年，兰德成为乔治·斯维彻工作室的助理设计师，并将名字由佩雷斯·罗森鲍姆改为保罗·兰德。1936年，他的能力得到了人们的认可，他先后在《服装艺术》（Apparel Arts）杂志和《时尚先生》（Esquire）杂志担任艺术总监。一年之后，他为华莱士木偶公司设计了一个标识——好像牵线木偶似的线描一只手牵着公司的标识。这个设计充满了童趣，标志着兰德简单新颖、易于辨别的设计风格的开端。
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1956年兰德设计的IBM公司标识，它由蓝色条状的大写字母“IBM”构成。





1941年，兰德离开《时尚先生》，前往威廉·H·温特劳布广告公司担任艺术总监。温特劳布广告公司客户众多，其中包括登喜路、杜本内酒、好利获得电力公司、小皇冠白兰地等知名企业。兰德利用他的欧洲时尚知识和广告技巧设计了一件件令人过目难忘的公司标识作品。那个时代的广告设计由插画、瑞士国际主义风格排版、构成主义风格的粗犷的合成照片术拼贴画组成，好利获得打字机的广告就是最好的例证。

除了艺术总监外，兰德还先后在库珀联合学院和普拉特学院担任客座讲师。随着他的出名，赞扬的声音也越来越响。他的艺术导师莫霍利—纳吉曾说：“他既是一个理想主义者也是一个现实主义者，他既有诗人的情怀也有商人的特性，他总是从需求和功能的角度考虑问题，他有理性分析的头脑却又不缺乏丰富的想象力。”

1954年，兰德离开温特劳布公司，开始独立工作。两年之后，他进入了职业生涯的辉煌时期，成为了IBM公司的顾问，并一直在这个岗位上工作到1991年。此后，他又为美国广播公司（ABC）和美国联合包裹服务公司（UPS）设计了图形标识。

1974至1993年期间，兰德一直在耶鲁大学担任教职。1996年，他因癌症逝世，但是他的作品依然闻名全球。兰德的主要贡献在于设计了无数知名商标，出版了数本平面设计类专著，数十年间培养了一代又一代灵感洋溢的毕业生，将欧洲的设计理念传播到了美国的平面设计领域。






日本平面设计之父


龟仓雄策

Yusaku Kamekura


1915-1997年，出生于日本新潟，卒于日本东京。

提升了日本平面设计的地位，为它在国际舞台上赢得了一席之地。






从诸多方面来看，龟仓雄策都算得上是日本平面设计的教父和守护神。他一生都致力于提升平面设计和设计师在日本国内的地位。同时，他还创作了一些日本最受欢迎的平面设计图像。




龟仓雄策曾在川喜田炼七郎创办的东京新建筑工艺学院接受教育。该学院宣扬俄国构成派和包豪斯学派的理念，因此龟仓雄策也受到了卡桑德尔装饰艺术招贴的熏陶。毕业之后，龟仓雄策先后担任了《日本》（Nippon）和《日本商务》（Commerce Japan）等日本杂志的艺术总监。1951年，他参与了日本广告艺术俱乐部的组建工作。该组织以修正日本国内公众和专业人士对于平面设计的偏见而闻名遐迩，同时它还致力于提高日本平面设计的国际地位。

龟仓雄策的商业作品涉及招贴、书籍装帧、标识、路标、包装和广告，它们一如既往地引人注目。例如，在为富士胶片设计的广告中，一只人眼的黑白影像反复出现，它们镶嵌在拼贴的文字和背景之中，最终勾勒了一幅生动活泼、引人注目的商业广告。这一作品展现了他娴熟的合成照片手法，以及构成派与包豪斯学派对于他的深远影响。龟仓雄策作品的影响力与日俱增，1953年纽约现代艺术博物馆特地为他举办了一场个人作品展。

1956年完成的《和平利用原子能》招贴不仅为龟仓雄策赢得了更高的声誉，还使他获得了由日本广告艺术俱乐部颁发的一项大奖。这幅丝网印刷的作品实用简单，再一次验证了龟仓雄策的构成主义商标设计风格和包豪斯学派的文字和图像的构图风格。
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龟仓雄策设计的奥运会招贴画，着重表现竞赛中运动员的力量。





1960年，龟仓雄策和田中一光一起在东京成立了日本设计中心，致力于凝聚日本的平面设计人士和相关产业。1964年，龟仓雄策为东京奥运会设计会标，至此他的作品开始受到国际设计界的关注。无论是他的插画还是摄影作品都遵循简单实用的准则，他的作品既有经典的日本红日图案，也采用欧化的字体和生动的意象。这种创作理念融合了东方的传统之美和西方的现代之美，具有强烈的视觉冲击力，给人留下了深刻的印象。

1978年，龟仓雄策被推选为新成立的日本平面设计协会的主席。1983年，他获得殊荣，举办了一场名为“曲线与直线的无限世界：龟仓雄策设计作品”的展览。同年，他为广岛国际文化基金设计了一幅名为《广岛在呼唤》（Hiroshima Appeals）的招贴画。这幅让人过目难忘的作品描述了一只燃烧着坠落的蝴蝶，尖锐地指出了核战争的残酷。

龟仓雄策是日本平面设计史上的一位重要人物。他设计的诸多作品深受国际社会的欢迎，他自己则终身致力于发展和帮助各种组织，为发展和完善日本平面设计做出了不可估量的贡献。






电影片头的改革家


索尔·巴斯

Saul Bass


1920—1996年，生于美国纽约市，卒于美国加利福尼亚州洛杉矶。

重新定义了电影业中片头的重要性。






美国平面设计师索尔·巴斯在电影片头上别出心裁的设计，改变了这一平台原本毫无想象力的面貌和表现力。本来，人们认为片头仅仅是展示一下对电影制作有贡献的人物，然而索尔·巴斯却大胆想象，将它设计成了一个让观众适应即将开始的电影的环节。




索尔·巴斯在电影行业建功立业之前，就已经是一位著名的平面设计师。他出生于纽约布朗克斯区，曾在纽约艺术学生联盟和布鲁克林学院接受教育。在那里，他聆听到了吉奥尔吉·凯普斯（György Kepes）的谆谆教诲。凯普斯是一位匈牙利籍设计师，曾与莫霍利—纳吉共事，他不仅向巴斯传播了莫霍利·纳吉的包豪斯派观念，还介绍罗钦科等俄国构成派的作品。贝斯在自立门户，成为自由职业设计师之前，曾在曼哈顿的不少工作室实习过。1946年，他移居洛杉矶，担任布坎南广告公司的艺术总监。1950年，他创立了自己的工作室。

1954年，导演奥托·普雷明格（Otto Preminger）邀请贝斯为他的最新电影《卡门·琼斯》设计海报。因为巴斯的出色表现，普雷明格又提出让巴斯继续设计电影的片头。紧接着生意源源不断地涌来，罗伯特·阿尔德里奇（Robert Aldrich）和比利·怀尔德（Billy Wilder）分别邀请他为电影《大刀》和玛丽莲·梦露主演的《七年之痒》设计片头。

之后，巴斯迎来了他职业生涯的辉煌时刻：普雷明格邀请他为其最新的一部电影设计片头。这部有伤风化的影片改编自纳尔逊·艾格林（Nelson Algren）的吸毒小说《金臂人》，由弗兰克·西那特拉（Frank Sinatra）领衔主演。巴斯希望他设计的片头能向观众阐明影片的主旨，同时为后面的叙事做好铺垫，因此他以动态剪纸的形式，描述了一个瘾君子正在注射毒品的手臂。这一画面让评论家和观众都大为震撼。



[image: ]



为希区柯克导演的电影《迷魂记》创作的海报，展现了巴斯式片头的革新元素。





巴斯曾经为许多著名的电影设计过片头，例如希区柯克的《迷魂记》《惊魂记》《西北偏北》、普雷明格的《你好，忧愁》《出埃及记》、路易斯·迈尔斯通的《十一罗汉》、斯坦利·库布里克的《斯巴达克思》。在约翰·弗兰肯海默的《霹雳神风》中，巴斯还为赛车片段做艺术指导。在每一部影片中，片头都是电影的开端。比如说，《迷魂记》以金·诺瓦克的脸部特写为开场，然后又极端特写了她的嘴唇和眼睛，之后屏幕陷入一片猩红之中，同时影片的名字从她的眼睛中迸发出来，然后越来越大，最终呈现在观众的面前。

巴斯的黄金时代过去后，他放弃了电影片头的设计，重新投入商业广告业。这一时期，他的客户包括美国电话电报公司、美能达公司和美国联合航空公司。然而，他最终没能坚守阵地，又忍不住寂寞重返好莱坞，继续为库布里克的《闪灵》、斯蒂芬·斯皮尔伯格的《辛特勒的名单》等电影设计海报，同时还为詹姆斯·布鲁克的《广播新闻》和彭妮·马歇尔的《飞跃未来》等知名影片设计片头。更为重要的是，他曾与导演马丁·斯科塞斯多次合作，为影片《好家伙》《海角惊魂》《纯真年代》《赌城风云》设计片头。

如今，巴斯被誉为电影片头设计领域的大师和先驱，正是他为原本乏味的功能性片头增添了艺术和叙事的精彩。






视觉传媒大师


奥托·艾舍

Otl Aicher


1922—1991年，生于德国乌尔姆市，卒于德国劳伊特基希市附近的小镇洛提斯。

因设计1972年慕尼黑奥运会会标而闻名全球。






奥托·艾舍最主要的成就是领导40位设计师，构思了全球传媒通用象形图理念，完成了1972年慕尼黑奥运会的设计工作。




艾舍在纳粹的阴影中长大，因此他极力反对希特勒上台。他曾是白玫瑰反抗组织的一员，并以此闻名。1937年，也就是希特勒上台后，艾舍因拒绝加入希特勒青年团而遭到逮捕，那时他年仅15岁。这次逮捕使得他错过了1941年的大学入学考试，反而被征召进入了德国军队。1945年，他从军队中开小差，躲在儿时一位朋友的家中。
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艾舍及其团队为1972年慕尼黑奥运会设计的备受欢迎的象形图。





二战结束后，艾舍结束了东躲西藏的生涯，回到乌尔姆，参与城市的重建工作。他在每周星期四的晚上组织了一系列的以“乌尔姆的朋友圈”为题的讲座活动，并为其设计海报。自此，他开始了终其一生所追求的平面设计事业，并在1948年开办了自己的设计公司。此后，他还曾为乌尔姆的成人教育机构设计海报，编写大学宣传文献。1952年，他参与了艺术设计大学的组建工作，并在学校里教授视觉传媒。后来这所大学成为了德国主要的设计学习中心之一。作为学校促进学生发展的一项措施，艾舍领导一批精心挑选的学生为博朗电器（1954）、汉莎航空（1964）等大型公司做大规模设计。

因为艾舍在艺术设计大学的开拓性表现，1967年德国奥组委邀请他为1972年慕尼黑奥运会做概念设计。一年之后，他在完成前期工作的基础之上，成为了慕尼黑奥运会的设计事务主任，主要工作是领导一个40人的设计师团队。巧合的是，艾舍接受这份工作的那一年，设计大学关闭了。艾舍采用彩色象形图系统，领导团队完成了一系列简单但能让不同国家不同文化的观众一目了然的视觉设计。他的这种设计超越了文化和语言的限制，具有强大的表达能力，在传播对象上具有史无前例的广泛性，标志着传媒发展的一个高潮，因为1948年伦敦奥运会和1964年东京奥运会都采用了象形图设计。

此后，艾舍移居阿尔戈伊省的劳伊特基希市，并创立了洛提斯研究学院。在此期间，他不仅为德国电视网、德国电视二台、欧科照明和家居配件制造商FSB等公司进行企业形象设计，而且分别于1982年和1984年出版了视觉传媒专著《厨房是用来烹饪的》（The Kitchen is for Cooking，1982）和《汽车评论集》（Critique of the Automobile，1984）。

1988，艾舍在与诺曼·福斯特（Norman Foster）合作设计毕尔堡市的地铁标识和标牌系统的时候，创造了Rotis系列字体。但是，艾舍最著名的成就，还当属1972年为慕尼黑奥运会设计的超越世界文化和语言屏障的彩色象形图系统。






广告设计专家


卡尔·加里斯纳

Karl Gerstner


1930年生于瑞士巴塞尔。

第二次瑞士国际主义浪潮的重要设计师。






卡尔·加里斯纳是瑞士最重要最有影响力的平面设计师，是人们熟知的第二次瑞士国际主义浪潮的领军人物。他最主要的成就是采用左齐、右不对称的文字排版模式，创造了更灵活易变的网格，改善了排版的整体效果。除此之外，他还成功经营着一家全球性的广告设计公司。




加里斯纳曾在家乡巴塞尔的一所设计学院上过艺术基础课程，师从艾米尔·鲁德（Emil Ruder）。后者是一位在二战至冷战结束期间深孚众望的瑞士国际主义风格先驱。加里斯纳到设计学院上学纯属无奈：他原本想要成为一名药剂师，但是他的父母承担不起学费，因此他只能上一年制的基础课程。求学期间，加里斯纳孜孜不倦，终于掌握了瑞士国际主义风格的技巧和理念。毕业之际，他前往平面设计师、艺术家弗里茨·布勒（Fritz Buhler）的工作室做学徒。在那里，他遇到了日后成为巴塞尔设计学院教师的阿明·霍夫曼(Armin Hofmann)。霍夫曼向加里斯纳传授了包豪斯学派的艺术，这对加里斯纳的创作产生了深远的影响。
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1960年加里斯纳为施维特公司设计的广告，它的文字采用左齐的方式。





学徒期结束后，加里斯纳成为了一名自由职业设计师，为嘉基化工企业和碗碟制造商施维特公司服务。他的所有作品都带有瑞士国际主义风格、包豪斯学派和新兴的新具象艺术的色彩。早期作品中，他常常采用不对齐式分栏文字布局和Akzidenz Grotesk字体。他认为在纸张上将文字分成右侧不对称的两栏是一种全新的布局方式。有时加里斯纳也会发挥他作为画家的专长，在设计中加入自己的抽象画，他的这种创作方式后来为他赢得不错的声誉。1957年，他举办了第一场个人作品展。

1955年，加里斯纳受邀设计和编辑了一期完整的《作品》杂志，迎来了他职业生涯的一项大突破。整本杂志遵循国际主义风格，采用不对齐的文字布局和精心绘制的网格系统。两年后，他开始与广告撰稿员、小说家马尔库斯·库特尔(Markus Kutter)合作。他为库特尔的小说《开往欧洲的轮船》（Ship to Europe）所作的设计，是与紧凑的网格相结合的排版革新和实验的举措。





新具象艺术


新具象是一种抽象的艺术运动。1930年，荷兰艺术家提奥·凡·杜斯伯格（Theo van Doesburg）为了宣扬不具有象征意义的新式抽象艺术，在他的《新具象艺术宣言》中创造了这一术语。





1959年，加里斯纳与库特尔合办了加里斯纳与库特尔广告、平面设计和公关公司。公司的名字不言自明——大多数国际主义风格的设计师都回避广告，但是加里斯纳却乐此不疲。1962年，建筑师保罗·格雷丁格（Paul Gredinger）成为他们的第三个合作伙伴，主要负责招揽工业设计项目，因此公司改名为GGK。该公司后来成为了全球知名公司，并于1968年赢得福特公司的广告招标，之后公司搬迁到了福特公司总部所在地杜塞尔多夫市。到了20世纪70年代中期，他们已经成功赢得了福特、大众、IBM欧洲和瑞士航空等大客户的青睐。






跨领域设计公司


五星公司

Pentagram


西奥·克罗斯比1925年生于南非，1994年卒于英国伦敦；科林·福布斯1928年生于英国伦敦；肯尼思·格兰杰1929年生于英国伦敦；艾伦·弗莱彻1931年生于肯尼亚首都内罗比，2006年卒于英国东萨塞克斯郡；穆文·库兰斯基1936年生于南非约翰内斯堡。

第一个真正意义上的跨领域设计公司。






1972年，三位平面设计师、一位工业设计师和一位建筑师在伦敦成立了自称是“跨领域设计公司”的五星公司。如今，该公司拥有雇员200多人，在全球成立了数家分公司，每一家都遵循一个规则：融合不同的领域，分享不同领域人才的智慧。




五星公司是由位于伦敦诺丁山的尼达姆路的一家工作室发展起来的。它的原始股东有艾伦·弗莱彻（Alan Fletcher）、西奥·克罗斯比(Theo Crosby)、科林·福布斯（Colin Forbes）、肯尼思·格兰杰（Kenneth Grange）和穆文·库兰斯基（Mervyn Kurlansky）五人。

艾伦·弗莱彻出生于肯尼亚，在伦敦的谢泼德布什长大。1956年，他进入皇家艺术学院接受教育。因对战后英国的沉闷颇感失望，他离开英国，凭着奖学金在耶鲁艺术设计学院完成学业。在耶鲁求学期间，他曾拜在保罗·兰德、约瑟夫·阿尔伯斯等人门下，在毕业之后的几年里，他留在美国，与索尔·巴斯、利奥·李奥尼合作。

1959年，弗莱彻回到伦敦，与皇家艺术学院的同学科林·福布斯、美国设计师鲍勃·吉尔（Bob Gill）创办了FFG工作室。该工作室融合了弗莱彻的幽默、智慧、机智和合伙人的现代派含蓄风格。不久之后，他们的工作室就打出了名声，而为倍耐力便鞋和壳牌石油等大型公司所作的设计，更让他们在伦敦设计界站稳了脚跟。在前者的广告中，FFG公司描绘了一辆公交车的侧影，车上坐着一群脚穿倍耐力牌便鞋的乘客；在后者的广告中，演员用壳牌加油站中的家具搭出“壳牌”的字样。
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五星公司为企鹅出版社重绘的图形标识，该商标为2003年纳入更广泛的形象管理计划奠定了全新的指导方针。





1965年，吉尔退出蒸蒸日上的工作室，成为了一名自由职业者。后来，建筑师西奥·克罗斯比代替了他的职位，工作室也改名为CFF。这一时期，工作室的大客户有企鹅出版社、壳牌石油公司和路透社。因为公司现有的人力资源不能满足客户的需求，所以在20世纪70年代末工业设计师肯尼思·格兰杰和设计师穆文·库兰斯基也加入了他们的团队。1972年，弗莱彻将原有的工作室改成了一个具有五个股东的独立的跨领域的广告公司，命名其为“五星公司”。五位股东认为，“大公司更喜欢与团队打交道，而不是个人”。因此，在五星公司，没有金字塔式的管理结构，五人拥有同样多的投入，享受同样的工资待遇和决策权。至今，五星公司依然保持着这一优良的价值观。

五星公司的设计风格鲜明、朴素而严谨，它将趣味性、轻盈感和机智融入了大公司的企业形象设计之中。1978年，福布斯在纽约成立了分公司，成功迈出了走向国际化的第一步。而该公司在商业设计上的成就则可以从它众多的客户身上一探究竟，这些客户包括柯达公司、企鹅出版社、英国航空公司和萨克斯第五大道精品店。总之，五星公司独特的经营模式和设计风格创造了平面设计史上的一段传奇。

如今，只有福布斯依然还坚守着五星公司。最近，五星公司开始关注社会公益，为“每个孩子都能拥有一台电脑”等组织提供免费服务。这说明五星公司不仅能够紧跟时代，而且总能够领先其他设计公司一步。






全能设计师


玛西莫·维格尼利

Massimo Vignelli


1931年生于意大利米兰。

设计了纽约市地铁路线图和标牌。






尽管玛西莫·维格尼利从事各项设计并广受好评，但是最出名的还要数他的交通平面设计，尤其是他为纽约和华盛顿两大都市的运输署设计的地铁标牌和路线图。




1950至1953年间，维格尼利在米兰理工大学学习建筑，之后又前往威尼斯建筑大学继续深造。在那里，他遇到了厮守终身的妻子，也是他生意上的合作伙伴莱拉·瓦莱（Lella Valle）。此外，维格尼利还在威尼尼玻璃制造公司兼职玻璃制品设计师。1955年，他受蘑菇形状的启发，设计了第一盏蘑菇灯。1957年，他与莱拉结婚。婚后，两人前往美国居住了两年。在此期间，维格尼利在芝加哥设计学院任特邀研究员，而莱拉则在一家由建筑师斯基德莫尔（Skidmore）、奥因斯（Owings）和美里尔（Merrill）合办的纽约公司上班。

1960年，这对由设计师和建筑师组成的夫妻档回到米兰，开办了自己的公司，他们称之为“融设计和建筑为一体的事务所”。他们的主要客户有倍耐力轮胎公司、兰克·施乐公司和好利获得电信公司。1965年，维格尼利与杰伊·都布林(Jay Doblin)、鲍勃· 诺达（Bob Noorda）合办了一家名为“尤尼马克”的国际有限公司（Unimark International）。同年，维格尼利夫妇移民美国，在纽约开办了一家专营企业形象设计的新的尤尼马克事务所。六年之后，维格尼利夫妇又创建了一家新的工作室——维格尼利公司（Vignelli Associates）。时至今日，这家公司依然还在运作，它的客户包括兰克·施乐公司、麦格劳·希尔公司、福特汽车公司、美国航空公司、布鲁明戴尔百货公司、古根海姆博物馆、IBM公司、倍耐力轮胎公司和纽约现代艺术博物馆。除此之外，维格尼利夫妇还经营家具和产品包装设计。





“设计有三个探究：首先是追求结构，这样才能成方圆；其次是追求特异性，这样才能具有适用性；最后是追求趣味性，这样才能制造模棱两可的效果。”





1972年，维格尼利公司接手了一个庞大的图像设计案，为纽约市设计地铁路线图和标牌系统。与哈里·贝克（Harry Beck）在1933年设计的伦敦地铁路线图一样，维格尼利在设计路线图的时候，并不认为必须用文字来叙述纽约的地理，相反，他重新思考了原有的地铁路线图，采用了以不同的颜色表示不同线路和站点的方式，绘制了一幅更加清晰的彩色路线网络图。1972年，这一设计投入使用，但是1979年纽约政府决定重新启用原来的路线图，因为旧图能精确地显示出纽约的地理。然而很多人认为，维格尼利在这一设计上的专业表现，被一纸含糊不清、效果甚微的公文错误地忽视了。
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维格尼利为纽约市地铁系统设计的标牌，它以高清晰度和使用的便利性而闻名于世。





维格尼利夫妇备受推崇的一点是他们的设计跨越多个领域，从平面设计到会展设计再到家具设计都可以看到他们的身影。评论家保罗·戈德伯格（Paul Goldberger）曾称维格尼利夫妇是“全能设计师”，这精辟地反映了这对设计师夫妇的创作精髓。






标识设计大师


切玛耶夫和盖斯马尔

Chermayeff and Geismar


切玛耶夫1932年生于英国伦敦，盖斯马尔1931年生于美国新泽西州的格伦里奇镇。

公司标识领域企业形象设计的先驱。






20世纪50年代后期，伊凡·切玛耶夫（Ivan Chermayeff）和汤姆·盖斯马尔（Tom Geismar）成了合作伙伴，可以说，两人为后世的企业形象设计绘制了蓝本。时至今日，他们的工作室所创作的备受瞩目的企业形象设计可以列出一长串的名单，其中包括美孚石油公司、大通曼哈顿银行、施乐公司等大型公司。




平面设计师盖斯马尔出生于新泽西州，曾先后在罗德岛设计学院和布朗大学就学，后来又在耶鲁大学获得平面设计文学硕士学位。切玛耶夫出生于英国伦敦，其父塞吉·切玛耶夫（Serge Chermayeff）是一位建筑师，而他自己则是插画家、设计师和艺术家，他曾在哈佛大学、芝加哥设计学院和耶鲁大学艺术建筑学院接受教育。两人相识于耶鲁大学，在一次字体设计任务中建立了深厚的友谊。毕业之后，盖斯马尔前往军队服役，负责平面设计和会展设计，而切玛耶夫则在纽约哥伦比亚广播公司设计唱片封套。盖斯马尔退役之后，两人在1957年合开了工作室。

切玛耶夫和盖斯马尔秉持相同的现代派信条，即设计必须拥有解决问题的能力。从实践的角度来说，就是他们十分关注创造的过程。他们至今依然坚信平面设计就是将需要传播的信息与能最清晰表达这种信息的设计联系在一起。

最初为了与索尔·巴斯、保罗·兰德等知名美国设计师竞争，切玛耶夫和盖斯马尔的工作室专注于自己最有把握的市场定位部分—企业标识设计。他们曾为大通曼哈顿银行设计过标识，整个商标完全没有提及公司的名字，而由经典的八边形蓝色图形组成，是一种无文字的明快的、图标式的标识。
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切玛耶夫和盖斯马尔为美孚石油公司设计的标识，它后来成为平面设计领域的经典之作。





之后，切玛耶夫和盖斯马尔又为美国全国广播公司、泛美航空公司、哈珀·柯林斯公司和施乐复印机公司等国际知名企业设计图形商标。这些作品相比于一开始的设计变得不那么抽象，但是效果依然强烈，现今很多人一看到这些标识就能认出这些公司。

在切玛耶夫和盖斯马尔接手的曼哈顿百货公司Barney's的改进标识案例中，两人去掉了原有的撇号，将“Barney's”更改为“Barneys”，同时加入了“New York”（纽约）的字样。更改之后，百货公司的商标变成了“Barneys New York”。为了提高整体品牌形象，商标采用清晰的排版样式，这些改进的设计最终成功转变了公众对于Barneys百货公司的认知。

同样，在纽约大学的标识设计方案中，切玛耶夫和盖斯马尔以蓝色为底设计了一支白色的火炬。如今，40年过去，纽约大学依然沿用这一标识，由此可见此设计具有强劲的生命力。然而，两人最著名的设计还数为美孚石油公司设计的商标。这一作品以白色为底，上面有蓝色的“Mobil”字样，但是其中的字母“o”被涂成了红色，整个设计一目了然，让人印象深刻。

视觉传媒大师切玛耶夫和盖斯马尔注重设计的实用性和趣味性，他们的设计为后人津津乐道。如今，他们已是美国企业标识设计最多的设计师之一了，而他们的名字也将因为其创作的众多著名商标而被载入平面设计的史册。





企业形象设计

Corporate Identity


企业形象设计形成于20世纪五六十年代，主要流行于美国。当瑞士国际主义风格成为平面设计的主流时，设计师发现了一种重新评价和设计企业形象的方法。




一般认为，企业形象设计作为一种艺术形式兴起于1936年。当时，美国集装箱公司（the Container Corporation of America）老板、纸箱制造商沃尔特·佩普基（Walter Paepcke）决定重新设计公司促销材料和包装材料上的视觉标识。佩普基启用公司的设计部主任埃格伯特·雅各布森（Egbert Jacobson）为公司设计全新的视觉识别系统。雅各布森在公司的日常工作主要是负责管理文具和发票，设计年报和标识，同时也负责各个办事处、工厂和交通工具的标识设计，他构思的新标识的外框是一个六边形，里面放置着grotesque字体的公司首字母缩写CCA。佩普基对于雅各布森的设计极为赞赏，将其运用到了公司标识系统的各个方面。这一事件在各个企业中掀起了全面评估自身标识的浪潮。后来，佩普基和雅各布森委任一家广告公司为其公司的活动做宣传。该公司设计了一系列的招贴画，也就是后来所说的“大创意”招贴，其中的每一幅作品都是由欧美的设计大师设计的，有卡桑德尔、赫伯特·马特、赫伯特·拜尔、莫霍利—纳吉等。这一系列作品成功地将欧洲的包豪斯风格和瑞士国际主义风格引入美国的主流媒体。





“我们试图创造一些令人难忘的符号，它们是与众不同的，甚至是独一无二的，能够被人们铭记在脑海中。除此之外，它们还应具备引人入胜、愉悦心情和表达恰当的特点。而问题就在于怎样将这些所有的特质融入进一个简单的东西中。”


汤姆·盖斯马尔





二战之后，许多美国平面设计师受到瑞士国际主义风格的影响，对商业与设计的关系有了不同的见解。人们认识到大众营销确实能够促进产品的推广，因此企业必须重视视觉品牌设计和传达，而设计市场就此便别开生面了。在继意大利好利获得公司和美国集装箱公司开辟企业形象系统设计的先河之后，又有了更多的企业加入到它们的行列中。商业巨头IBM担心好利获得公司会赶超它，因此在1956年聘请设计师埃利奥特·诺伊斯（Eliot Noyes）担任公司的设计总顾问。随后，诺伊斯又推荐了查尔斯·埃姆斯（Charles Eames）和保罗·兰德，分别负责产品的包装设计和平面设计。同年，兰德为IBM公司设计了图形标识，开始成为世界上首屈一指的企业标识设计师。IBM的标识使用City Medium字体的大写字母。

到了20世纪60年代，各个企业都希望能够拥有一个强有力而通用的标识系统，因此企业形象设计行业随之进入了发展的高潮。1960年，切玛耶夫和盖斯马尔开始涉足这一领域，他们因为大通曼哈顿银行设计的抽象的蓝色几何形标识而声名鹊起。后来，他们又陆续为泛美航空公司、美孚石油公司和施乐公司设计了标识，从此他们的公司以图形标识设计而闻名全球。

保罗·兰德是这一领域的另一“指路明灯”，他曾为美国联合包裹服务公司（UPS）、安然公司、美国广播公司（ABC）等企业设计过标识。通过兰德、切玛耶夫和盖斯马尔的不懈努力，企业形象设计在经历高速发展之后，终于成为商业领域和设计领域的重要组成部分。






革新大师


格尔·登贝

Gert Dumbar


1940年生于印度尼西亚首都雅加达。

登贝工作室的创始人，古怪而新颖的荷兰设计的鼻祖。






登贝工作室的负责人格尔·登贝是一位极富叛逆精神的设计师，他的作品总能引起人们的些许争议。他曾为荷兰邮政部门设计过一套奇特的标识系统，偏好在设计中采用三维排版和诸如圆点之类的装饰性元素。经过时间的锤炼，登贝的作品成为了当代平面设计领域最具影响力的设计之一，引得无数设计师竞相模仿。




1940年，登贝出生在印度尼西亚，他在那里度过了一半的童年生活，之后，他们又举家迁回了荷兰。一开始，他在海牙皇家艺术学院学习绘画。后来受荷兰设计师保罗·施韦特玛（Paul Schuitema）的影响，他放弃绘画，开始专注于平面设计。后来，他前往伦敦皇家艺术学院继续接受研究生教育，在设计师安东尼·弗洛肖格（Anthony Froshaug）指导下，潜心学习平面设计。

回到荷兰后，登贝于1977年成立了自己的工作室。在那个时候，平面设计已经成为了欧洲人日常生活中不可或缺的一部分。而荷兰的设计也已经在国际上赢得了一定的声望，不过它真正盛行起来是在20世纪80年代，其中很大部分要归功于登贝工作室。这家工作室以多变的风格著称，但是最著名的还是它使用的装饰手法，例如极具登贝个人特色的圆点（在他的评论中称其为“麻疹”）。登贝的设计风格变化莫测，人们总是能在登贝工作室看到新的创意设计。
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登贝工作室与荷兰电信公司是长期合作伙伴，前者曾为后者设计过标识和视觉识别系统。





1982年，登贝为一场在美国举行的荷兰风格派（De Stijl）作品展设计海报。他的这幅作品延续了一贯善于挑战成规和传统的风格，打破海报设计的界限，不再重复会展中的作品和添加与作品有关的文字。他首创了一幅展览“场景”影像：选择了挂在博物馆墙上的一幅艺术作品和一位站在画作前的虚拟艺术家，从而构建了一个场景。很多人认为这其实是一个视觉玩笑，它嘲讽了注重严肃性和实用性的传统会展海报。

2000年6月开始，登贝成为母校皇家艺术学院的客座教授，教授他研究生阶段的学习科目。他也定期前往印度尼西亚授课，并在世界各大高校和各种设计专业会议上作报告。作为一名具有叛逆精神的荷兰设计师，他的名望与日俱增。当谈及工作室的独特精神时，登贝说道：“我曾拜访过很多的设计公司，它们总能让我惊讶，与之相比，登贝工作室的等级制度是多么松散。在许多设计公司，你总是看到在几个明星设计师的周围绕着一群奴隶，这群奴隶的工作仅是为上级画画草图。但是在登贝工作室，这样的事情绝对不会发生！我们珍惜每一位设计师的原创力，给予他们独立构思和绘图的自由，然后才像父亲那样给出我们的指导意见。”






电脑绘图的倡导者


艾普瑞尔·格莱曼

April Greiman


1948年生于美国纽约市。

首批大胆应用电脑技术的平面设计师之一。






当苹果推出第一台麦金托什（Macintosh）电脑的时候，大多数的平面设计师都坚决抵制在设计中使用新的电脑新技术，他们认为用当时的初级软件设计出来的东西画质粗糙，有碍于现代主义的设计方法。但是艾普瑞尔·格莱曼对于这种主流看法不以为然，她认为这种新技术的潜力是无穷的。




格莱曼出生于1948年，一个偶然的机会使她成为平面设计师。她原本打算在罗德岛设计学院学习艺术，然而当时的招生办主任并不欣赏她的绘画水平，认为她更具有学习平面设计的天赋，因此建议她报考堪萨斯市艺术学院的平面设计专业。

格莱曼师从克里斯·泽林斯基（Chris Zelinsky）、英格·德鲁克里（Inge Druckrey）、汉斯·阿勒曼（Hans Allemann）这三个毕业于瑞士巴塞尔设计学院的设计师，因此她的作品带有鲜明的现代主义倾向。在三位老师的指导下，格莱曼前往巴塞尔读研究生。在那里，她跟随沃尔夫冈·魏因加特和阿明·霍夫曼两位大师学习。此时正好是魏因加特的作品由瑞士国际主义风格向新浪潮风格过渡的时期，传统的文字排版观念受到了极大的冲击。诸如取消段落缩进，突然改变一个单词中不同字母的字体或加大字母之间的间距等排版实验，深得格莱曼的喜欢，后来她又将这些风尚带到了美国。

在洛杉矶定居后，格莱曼创办了自己的工作室——空间制造（Made in Space）。20世纪70年代末80年代初，她率先尝试将瑞士新浪潮这种当时被认为是不恭敬的风格介绍到美国设计圈，并以此在今天博得美誉。
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格莱曼创作的讲座海报，展现了她对于像素化图像的探索。





1982年，格莱曼成为了加利福尼亚艺术学院CalArts设计专业的主任。在那里，她利用最新的视频和模拟设备，开始探索新的传媒途径。1984年，由于预见到平面设计必然会与新的传媒技术交叉，格莱曼向学院强烈建议将艺术平面设计系更名为视觉传达系。

在新传媒的探索中，格莱曼独辟蹊径，将电脑技术运用于其中。当其他的设计师都在担心电脑产生的像素会使图像变得无足轻重的时候，格莱曼却对电脑设计乐此不疲。1984年，她为工业设计师罗恩·雷泽克（Ron Rezek）设计了一幅海报，名为《彩虹女神之光》。该作品结合了新浪潮主义设计手法和新颖的静态视频图像。这幅融合作品，是格莱曼预见平面设计未来的观点的最佳佐证。

1986年，格莱曼在为《设计季刊》设计排版时，全面实践了她的新传媒实验。《设计季刊》是一本由明尼阿波利斯市的沃克艺术中心发行的杂志。格莱曼设计的那一期杂志的标题为“这样有意义吗”，她将其设计成一张90×180（厘米）的折叠海报，上面有一幅经过数字化处理的全裸自画像。这一作品被现代人认为，见证了电脑技术与平面设计首次交汇和碰撞。

如今，艾普瑞尔·格莱曼被誉为是平面设计领域应用电脑技术的先驱者，同时，她也是人们公认的最有成就的女性设计师之一。




















字体设计与版面设计






艺术“装配工”


菲利普·托马索·马里内蒂

Filippo Tommaso Marinetti


1876—1944年，生于埃及亚历山大港，卒于意大利贝拉吉欧市。

将文字从网格的束缚中解救出来。






菲利普·托马索·马里内蒂是20世纪20年代盛行于意大利的未来主义运动的开山鼻祖，同时也是该运动最重要的排版设计师和宣传者。他的“自由字体诗”是整个20世纪最为重要的排版实验之一。




两次世界大战期间，欧洲在政治上和社会上发生的动荡彻底改变了纯艺术领域和商业艺术领域，但是没有哪个行业能有平面设计这么大的改变。正是从这时开始，它逐渐发展成了我们今天看到的模样。在设计界，一项重大的变化也悄然发生，设计师不再屈从于纯艺术和绘图技术，而拥有了更为现代的观念，认为自己是艺术的“装配者”，或者是达达主义所说的“monteur”（装配工）。马里内蒂和跟随他的一群组织松散的意大利未来派设计师是最早改变平面艺术观念，拓展平面艺术创作可能性的艺术家。这一时期，设计界中新兴的主要形式元素有基础拼贴技术和作为表达元素的新式字体。

马里内蒂是一名深谙宣传之道的艺术家，1910年，他在《费加罗报》上首次发表了未来主义宣言，他写道：“摧毁过去的盲目崇拜吧……所有的模仿都不过是一场徒劳，只有原创才值得提倡……它将横扫艺术的每个领域，废除过去艺术家使用的每一个主题、每一个物体。”马里内蒂的这些理论在他著名的《自由字体诗》（Free-word Poems）中得到了实践。诗的主要内容为“夜晚，她读着来自前线当炮兵的他的信”，全诗描绘了年轻女子一边读着丈夫或兄弟或者情人的信，一边“同步”感受着炮弹在头顶爆炸的场景。更为重要的是，马里内蒂通过采用不同字体和字号的文字，达到混乱视觉的效果，最终创造了一首“视觉诗歌”。
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马里内蒂著作《自由文字》（1919）中的一页，它充分展示了马里内蒂的无网格创作特色。





尽管用字体本身的形状来达意的字体诗早在古希腊就已经出现，但是自古登堡15世纪50年代发明印刷机以后，主流媒体一直是使用按照网格形式印刷的几种有限的字体。马里内蒂想要改变这种状况，于是他利用家住罗马一家印刷所楼上的优势，将字体张贴在木板上，以减少活字印刷的限制。

未来派彻底否定过去，渴望创造一个以科技“智慧”为基础的新世界。他们摒弃和谐，拥抱毁灭、动乱和剧变。他们认同战争，因为战争能洗刷一切字迹，重塑可供后人书写的白板。马里内蒂曾在巴黎大学学习法律，口齿伶俐，因此当之无愧成为了这一激进运动的最佳发言人。

之后，马里内蒂创作了他的改革巨作《自由字体诗》。诚如其名所述，马里内蒂认为从前的文字总是受到某些因素的桎梏。于是，他在诗中采用拼贴的形式，为未来的设计师提供了无限的可能和表达方式。他的这种理念不仅将设计师从19世纪的条条框框中解放出来，而且还为现代派崇拜机器和功能主义奠定了基础。






现代派设计师


保罗·伦纳

Paul Renner


1878—1956年，生于德国韦尼格罗德市，卒于德国赫丁根市。

著名字体设计师，以设计Futura字体而闻名遐迩。






1924年至1926年期间，保罗·伦纳设计了无衬线字体Futura，并以此闻名世界。现代人认为Futura字体是盛行于1919年至1933年的包豪斯设计风格的象征。




伦纳家里有五兄弟，父亲是神学家。他曾学习过希腊语和拉丁语，之后又对绘画产生了兴趣。于是，他开始学习艺术，并于1900年顺利毕业。结婚之后，他定居慕尼黑，以画画为生，他曾为《同步画派》（Simplicissimus）杂志画过一系列风景画。1907年，伦纳因妻子怀孕，打算找一份收入稳定的职业，最后当上了格奥尔格·米勒出版社的书籍装帧设计师。他在那里一直工作到1917年，最多的一年完成了近300个标题的设计。这份工作使得伦纳开始关注插画和排版之间的平衡和节奏。于是，1911年他与人在慕尼黑合办了一所教授插画的学校。

1922年，伦纳总结了他多年书籍装帧的经验，出版了一本名为《排版艺术》（Typografie als Kunst）的专著，该书明确规定了书籍装帧的优选手法和策略。
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伦纳创造的最著名的Futura字体，这种字体至今依然十分流行。





1924年，伦纳开始着手他职业生涯中最重要的成就，在耗时两年之后终于完成了Futura字体的设计。他创作的动力来源于希望将德国当时流行的Gothic字体与新罗马字体结合起来，摒弃多余的装饰元素，创造出一种古典的几何无衬线字体。正如Futura这一名字所示，它背离了当时的工艺风格，体现的是即将到来的现代主义风格。这是鲍尔铸造公司委托的设计任务，1927年，Futura字体开始投入使用。尽管伦纳本身并不属于包豪斯学派，但是Futura字体现代简洁的外表常常让人联想到包豪斯风格。此外，这种字体还被认为是所谓新字体设计风格“几何现代主义”的重要例证。

自1925年起，伦纳开始担任慕尼黑印刷学院的院长和他曾参与筹建的德国印刷研究学院的主任。他和另一位字体设计师同时也是他的朋友奇措德一起，在学院教书。1928年，伦纳继Futura字体之后又创造了著名的新字体Plak。

1933年，伦纳为了批评纳粹党的文化政策而创作了一本名为《文化布尔什维主义》（Kulturbolschewismus）的小册子，但却遭到了出版商的冷遇。最后，他终于在一个瑞士朋友的帮助下出版了此书，但他也因此在1933年被学校开除，并被定性为危险分子。同年，纳粹关闭了柏林的包豪斯学院，并禁止伦纳的书籍流通。

尽管伦纳在1938年和1954年分别创造了Ballade字体和Steile Futura字体，但是自1933年开始至1956年他逝世的这段时间中，他主要还是从事绘画创作和排版类专著写作。

伦纳为版面设计的发展做出了重大贡献，特别是他在两次大战之间以一己之力设定了德国书籍装帧设计和排版设计的准则。






字体设计大师


埃里克·吉尔

Eric Gill


1882—1940年，生于英国布莱顿，卒于英国尤克斯布里奇。

设计了著名的Gill Sans和Perpetua字体。






埃里克·吉尔是英国字体设计的领军人物，以设计Gill Sans字体和Perpetua字体而闻名。他游走于雕刻家、石匠、书籍装帧设计师、字体设计师、排字师等多重身份之间，表现得游刃有余。




吉尔出生于英国布莱顿市，在奇切斯特技术和艺术学校接受教育，之后在教会建筑公司WD Caroe做学徒。课余时间，他还在威斯敏斯特技术学院学习石工术，在中央工艺学院学习书法。在学习书法期间，他遇到了作家、书法家爱德华·约翰斯顿（Edward Johnston）,并深受其影响。1903年，吉尔离开建筑公司，开始追求集石碑匠、文字雕刻师和书法家为一体的三栖生活。同时，他开始学习雕刻。1914年，他应聘为威斯敏斯特大教堂的“苦路14处”（Stations of the Cross）创作浮雕。

与字体设计师斯坦利·莫里森（Stanley Morrison）的一次会面，又激发了吉尔对字体设计的兴趣。1924年迁居威尔士后，他新建了一个工作室。一年之后，他设计了Perpetua罗马字体，这个项目是由斯坦利·莫里森发起的，他当时正在字体设计和排版印刷行业的领军企业莫诺铸造公司工作。吉尔设计Perpetua字体的灵感来源于古代雕塑作品上带有明显雕刻痕迹的文字。这种字体最主要的与众不同之处在于棱角分明，有着几近对角线分布的衬线和中古风格的数字。
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与吉尔设计的其他字体一样，Perpetua字体亦受石雕工艺的启发而生。





1927年，吉尔受爱德华·约翰斯顿的伦敦地铁无衬线字体的影响，设计了另一种重要的“Gill Sans字体”。该字体又被称为“约翰斯顿无衬线体”，是一种具有人文主义色彩的字体，它的大写字母以罗马字母为基础，成方格状布局，而小写字母则以众所周知的人文主义草写体为原型，而草写体本身又是受15世纪意大利常用书法的启发而创作的。Gill Sans字体极易辨认，因为它的小写字母“g”的造型类似眼镜，这一特色后来又传承到了吉尔之后创作的Joanna字体中。此外，Gill Sans字体还具有很强的可塑性，它不仅适用于不同字号的文字，而且适用于不同粗细的文字。因此，Gill Sans字体可谓是英国字体设计史上的一项经典之作。

1928年，为了更靠近伦敦的客源，吉尔离开威尔士，在白金汉郡海崴科姆建立了新的印刷公司和字体设计工作室。他的另一项重大设计Joanna字体就是在这里诞生的，这是一款小巧优雅的衬线书面体。

晚年的时候，吉尔依然穿梭于不同的传媒领域之中。1932年，他为英国广播公司的广播大厦雕刻了一组作品；1937年，他为邮局设计了一枚邮票；最重要的是他还为位于日内瓦的国际联盟总部设计了一系列的浮雕作品。尽管吉尔在众多的领域获得了如此杰出的成就，但他在1940年去世的时候，他的墓碑上只是谦虚地写着：“石刻家”。

吉尔是一位在工艺美术运动中涌现出来的多才多艺的艺术家，他一生设计了11种字体，对后世影响重大。今天，他的大部分字体已经实现数字化，他的Perpetua和Gill San字体依然在英国字体设计史上扮演着基石的角色。






改革大师


埃尔·李西茨基

EL Lissitzky


1890—1941年，生于俄国波奇诺克，卒于苏联莫斯科。

平面设计改革的重要中介人。






埃尔·拉扎·马科尔韦奇·李西茨基是俄国构成主义运动的一位领导者，他曾做过教师、建筑师、招贴设计师、书籍装帧设计师和会展设计师。他的设计擅长利用简单的几何图形、富有创意的摄影方法和合成照片术，这使得他成为发生在平面艺术领域的改革中的重要人物。




埃尔·李西茨基除了上述成就外，还是一位著名的宣传大师，他常年奔波于俄国和西欧国家之间，尤其是德国、瑞士和荷兰。这使得他在20世纪20年代扮演着传播双方文化的重要管道和中间人的角色，一方面他将俄国的构成主义传播到欧洲其他国家，另一方面又将欧洲同时兴起的现代主义新版面设计传播到俄国。和亚历山大·罗钦科、古斯塔夫·克鲁特西斯、斯丹伯格兄弟、弗拉基米尔·塔特林等构成主义艺术家同事一样，李西茨基认为“艺术”必须在社会的发展和改善中起实际性的新作用。这就意味着艺术家们必须将关注的焦点转移到印刷材料和政治宣传上来。此外，科技也起着重要作用，构成派呼吁人们应该废除资本主义的旧式插画和绘画技巧，改走机械化风格的道路。

埃尔·李西茨基曾在德国达姆施塔特市的综合技术大学学习建筑，因此他在自己的平面设计作品中融入了大量的工程学和建筑学的元素。他1924年设计的拼贴自画像《建设者》，最好地总结了平面设计领域正在兴起的一场革命性转变：他采用合成照片术，在自己的头像上重叠上了自己握着圆规的大手，而圆规被认为是工程师的工具。整个图像看上去好像是画在坐标纸上的，甚至上面的文字也不像是手写的，而像是用模板印刷的。事实上，李西茨基在创作形体的时候，还常常借助印刷机的零部件，如铅条、字距调整工具等。这种现象的形成是因为构成派和他们的政治领袖列宁一样，都认识到布尔什维克革命要成功，俄国必须尽快实现工业化。
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李西茨基1919年设计的招贴《“红”楔入“白”》。





对埃尔·李西茨基影响最深远的是其好友卡西米尔·马列维奇的作品，马列维奇的至上主义画作强调“情感表达的至高无上性”。为了达到刺激身体和视觉的目的，李西茨基常常将作品简化为白画布上的几个色块。李西茨基最著名的作品是1919年创作的招贴《“红”楔入“白”》。这是他首次在平面设计中运用纯抽象的手法，贯彻了他关于“用最省的方式表达观点”的理念。同样，他在为《大声读出来》（To be Read Out Loud）和《两个正方形》（About 2 Squares）两本书所作的插画中也运用了同样的手法，前者是马雅可夫斯基的插画诗集，后者是一本儿童读物。在上述例子中，李西茨基都采用抽象图形来达意。

有史记载以来，平面设计从未在哪个时代像李西茨基的时代一样受到过政府如此鼎力的支持，扮演过如此重要的角色，也从未在哪个时代像李西茨基的时代一样，有如此多的仁人志士具有这样高涨的设计热情。1933年，斯大林宣布一切宣传必须采用国家官方风格——“社会现实主义”，至此这段辉煌的历史结束了。尽管如此，一个相对落后领域能在这短短十到十五年时间里发生如此这般的创新改革，依然是十分惊人的。






哲人


拉兹洛·莫霍利—纳吉

Laszlo Moholy-Nagy


1895—1946年，生于匈牙利包尔绍德，卒于美国芝加哥。

深受达达主义和构成主义影响的匈牙利先锋艺术家，包豪斯学派和运动的领军人物。






拉兹洛·莫霍利—纳吉是俄国构成主义和达达主义先锋艺术的先驱，但他最重要的成就还是推动了德国包豪斯学院的建立，确定了学院的设计理念。




拉兹洛·莫霍利—纳吉原名拉兹洛·怀茨，出生于匈牙利，1913年进入布达佩斯大学学习法律，1915年应征加入奥匈帝国军队，1917年在俄国前线受伤（左手大拇指被弹片炸碎）时，他已经创作了400多张军队发行的明信片素描。战争结束后，他从军队退伍，放弃了法律的学习，转而成为了一名艺术家。他在布达佩斯的罗伯特·拜雷尼艺术学校读夜班写生课期间，对俄国先锋艺术家和德国表现主义艺术家的作品产生了浓厚的兴趣。

1920年，怀茨迁居柏林。在那里，他遇到了众多达达主义艺术家，并将带有德国犹太人文化色彩的姓改成了舅舅的姓“纳吉”。后来为了纪念他儿时生活的小镇，他又在“纳吉”前加上了“莫霍利”。同年，莫霍利—纳吉开始创作拼贴画，展现了他受构成主义风格影响的最初迹象。紧接着，他又出版了一本受达达主义启发的艺术作品集《地平线》（Horizont）。

不久之后，莫霍利—纳吉的“电话绘画”引起了包豪斯学院的创立者沃尔特·格罗皮乌斯（Walter Gropius）的注意。电话绘画是纳吉借助机器的帮助完成的五幅在钢制品上描绘的瓷、釉的作品，上面都有数字和字母标记，仿佛工厂的产品编号。1923年，纳吉应邀前往魏玛市新成立的公立包豪斯学院教授基础课程并管理金属制造工作室。他一反包豪斯学院一直以来注重“精神价值”的教学理念，转而关注机械结构和样式的逻辑关系。他教导学生认识不同材料的性质和构成，并认为树脂玻璃和钢是最重要的创作材料。同时，他还重视学生使用的工具，极力劝说他们放弃手绘，而使用圆规和尺子，一直都遵守包豪斯学院的生产和技术理念。

到了1925年，莫霍利—纳吉俨然已经成为包豪斯学院的明星教师，并调任德绍新校区任教。后来，为了记录和传播包豪斯的设计理念，他与格罗皮乌斯合作，着手展开相关图书的出版规划。期间，纳吉在书中引进了一种粗体无衬线字体，他不仅将这种字体运用在大标题和副标题中，还将其运用在了文章中他想要强调的文字上。这是因为他认为字体的设计应该反映文章的内容。
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《19号构图》（1928），一件典型的几何设计作品。





1928年，他离开包豪斯学院回到了柏林。在那里，他依然从事着艺术工作，并积极参与包豪斯的图书出版工作。到了1930年，包豪斯一共出版了14种书，其中11种是由纳吉装帧设计的。此外，纳吉还亲笔撰写了其中的第8种：《绘画·摄影·电影》（Painting Photography Film）。

1939年，纳吉和同事在芝加哥开设了设计学校，现称伊利诺伊理工学院设计学院。

莫霍利·纳吉算得上是一位地地道道的跨领域艺术家。他的作品和设计理念具有开创性意义，至今依然影响深远，彪炳设计史册。





包豪斯设计学院

Bauhaus


20世纪20年代，德国包豪斯设计学院的思想成为了彻底改变世界平面设计理念的策源地。他们摒弃表现主义的表达方式，弥合机械学和艺术美学之间存在的差距，并且一直致力于倡导平面设计必须以实用为首要条件的理念。




1919年1月，德国建筑设计师沃尔特·格罗皮乌斯在德国魏玛建立了包豪斯工艺美术学院。此时，正是德国刚刚结束一战，国内通货膨胀严重、政治不稳定、失业率居高不下的时候。在之后的14年中，学院一直致力于开创新的艺术手法，融合艺术和设计教育，对整个设计领域有着不可估量的影响。

包豪斯学院自建校到1922年间的发展理念，是由引入包豪斯理念的基础课教师约翰内斯·伊顿（Johannes Itten）制定的。学院继承了伊顿对于德国表现派的观点，对于当时流行于美学界和社会的这种流派甚是推崇。此外，它主要的师资力量还包括艺术家保罗·克利（Paul Klee）、瓦西里·康定斯基（Wassily Kandinsky）和客座讲师埃尔·李西茨基（他将俄国构成主义引入包豪斯学院）。

1923年，拉兹洛·莫霍利—纳吉加入包豪斯学院，并参与今天所说的包豪斯字体原型的研发。包豪斯字体是一种无衬线装饰的小写字体，它严格遵照设计的准则。深受荷兰风格主义运动和俄国构成主义运动的影响，包豪斯学院开始追求所谓的“机械美学”。莫霍利—纳吉到达学院之时正值伊顿离开之际，因此纳吉很快就掌握了学院课程的控制权。他力主摒弃伊顿倡导的“精神价值”的设计观，提出功能和结构至上的设计理念。很多人认为这次转变是一次由艺术家理念到工程师理念的跨越。





“只使用小写形式并不会使我们的字体丧失什么，只会增强文字的可读性和易学度，从而最终达到经济省力的目的。”


赫伯特·拜尔





对于学院内部的排版风格，莫霍利—纳吉曾这样说道：“我们都要使用字体、字号、几何图形、颜色等因素。”1926年，学院印刷和宣传部主任赫伯特·拜尔（Herbert Bayer）将莫霍利—纳吉的上述言论付诸实践，设计了一种内部新字体，名为Universal（通用字体）。

包豪斯学院多年之中出品的各种出版物，对平面设计产生了长远的影响。其中最重要的当属1923年的会展目录“魏玛公立包豪斯学院1919—1923年作品目录”。该目录由莫霍利—纳吉设计，由赫伯特·拜尔装订。它采用正方形开本，文字排在方格布局之中。整个设计可谓是包豪斯视觉语言发展上的一个转折点。

1929年，莫霍利—纳吉提出应该将排版与摄影整合在一起，统称为“排版摄影”（topo-foto）。在包豪斯的出版物《绘画·摄影·电影》中，他对这种新形式的意图作了说明：“排版是一种由文字构成的传送方式”，“摄影是一种能被人们的眼睛所了解的视觉呈现方式”，所以排版摄影则是“一种从视觉上呈现的最精确的传达方式。”此外，莫霍利—纳吉还倡导功能主义美学，他教导学生道：“驾驭了机器就等于驾驭了这个时代的精神。过去的唯心主义的先验论早已被历史掩埋。”

1933年，纳粹以学校院师生宣扬“布尔什维克文化”的借口，关闭了包豪斯学院。当年的许多建校功臣都逃往了美国，其中包括莫霍利—纳吉。






小写字体倡导者


赫伯特·拜尔

Herbert Bayer


1900—1985年，生于奥地利哈各，卒于美国加利福尼亚州的蒙特西托。

包豪斯设计学院的主要成员，通用字体的设计者。






和拉兹洛·莫霍利—纳吉、沃尔特·格罗皮乌斯一样，赫伯特·拜尔也是一位成就斐然的艺术家，他最著名的功绩当属20世纪20年代积极投身于包豪斯运动，在学院建设中扮演了重要角色。




赫伯特·拜尔出生于奥地利萨尔茨堡附近的一个小镇。1919年，他在林茨市开始了他的学徒生涯，师拜建筑师、设计师格奥尔格·施密特萨默（Georg Schmidthammer）。这一期间，他设计过公司信笺、招贴和广告，培养了对于排版敏锐的鉴赏能力。1921年，他移民德国达姆城，在达姆城艺术家联盟成员埃曼纽尔·马戈尔德（Emmanuel Margold）的公司谋得一职。此时正处新艺术派盛行的时代，所以拜尔深受沃尔特·格罗皮乌斯的著作《包豪斯宣言》的影响。

拜尔申请进入包豪斯设计学院学习，引起格罗皮乌斯注意，因此录取在学前研讨班，与艺术家康定斯基一起学习壁画。不久之后，他正式被录取为全日制学生。拜尔毕业于1925年，此时格罗皮乌斯正忙着将学校由魏玛搬迁到德绍，于是他邀请拜尔负责领导新成立的印刷和广告研讨小组。

拜尔积极投身于新学校的宣传工作和标识系统设计工作。1925年10月，他规定所有包豪斯的印刷材料都必须使用小写字母。为了迎合小写字母的规定，他又应格罗皮乌斯的要求设计了一种新的包豪斯字体，他认为这是一种“理想主义字体”，称之为“Universal”（通用字体）。这种字体背后的理论基础是创造一种单一的包罗万象的能转化成不同变体的“世界体”，按照拜尔的分类，即指能适用于手写、打字机和印刷的字体。尽管这种理论过于乐观，但它为人们消除个性化，创造一种标准化字体打开了思路。正因为如此，这种几何无衬线字体成为了包豪斯思潮的最佳象征。之后，拜尔又将注意力转移到了校园的标牌设计上，他为德绍校区设计了一套标牌系统。

1928年，拜尔离开了包豪斯学院。迁居柏林后，他专注于艺术创作，最终在商业设计领域获得了成功。他主要从事广告设计，大多数作品都是为道兰广告公司设计的。在30年代，拜尔还曾担任过巴黎《Vogue》杂志的艺术总监。
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1941年赫伯特·拜尔出席“广告现代艺术”展览的照片。





1938年，拜尔移民美国。他立刻在纽约现代艺术博物馆举办了一场“包豪斯1919—1928年作品展”，将包豪斯的教诲引入美国。这次展览及其画册记录了包豪斯设计学院自建校到1933年迫于纳粹压力闭校这些年的主要成就，以图片形式再现了学院的风光。

1946年，拜尔定居于科罗拉多州的阿斯彭市，继续致力于多领域的创作——他从事平面设计、建筑、绘画、景观设计和摄影等多种行业。

1985年，拜尔逝世于加利福尼亚州，享年85岁。他一生致力于艺术事业，成就斐然，但是其最大的遗产当属20年代在包豪斯学院的开创性工作。他对于小写字母的使用至今依然对整个平面设计领域有着不可估量的影响力。






无衬线字体的倡导者


扬·奇措德

Jan Tschichold


1902—1974年，生于德国莱比锡，卒于瑞士洛迦诺。

20世纪著名的排版设计师、作家和书籍装帧设计师。






奇措德是20世纪最出色和最具影响力的排版设计师之一。在包豪斯风格的影响下，他走出了一条融字体设计、版面设计和写作为一体的道路，为版面设计实现现代化贡献了自己的力量。




奇措德出生于莱比锡。1914年，他参观了图书和平面作品世界博览会，受益匪浅。其中，爱德华·约翰斯顿的《书法、装饰字体和应用字体》和鲁道夫·冯·拉瑞什（Rudolf Von Larisch）的《装饰写作探究》激发了他的创作灵感，他开始探索文字书写形式。1917年，他进入莱比锡平面艺术学院学习，立志成为一名字体设计师。在赫尔曼·戴利切（Hermann Delitsch）的指导下，他学习了排版、书籍装帧、木刻、雕刻和木版画。20年代初，他受德国作家、设计师、书法家鲁道夫·科赫（Rudolf Koch）作品的影响，将书法技巧融入了招贴的设计，并花费大量时间潜心研究字体的组织和结构。1923年，他如愿成为了费舍尔和维蒂希图书印刷公司（Fischer & Wittig）的一名字体设计师。

1924年，奇措德参观了第一届包豪斯作品展览会，自此，他就迷上了莫霍利—纳吉和李西茨基。他在1925年10月份的《版面设计新闻》杂志（Typographic News）上发表了《初级版面设计》（Elementary Typography）一文，阐述他的新颖的包豪斯派风格的版面设计方式。在他的这份伪宣言中，他倡导包豪斯风格的以下观点：排版应当优先考虑信息的传达和设计的实用性；必须使用无衬线字体；摄影能提供最简洁的图像。他的这些观点得到了部分人士的认同，但是大多数人对此持反对意见。
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奇措德1931年设计的Saskia字体的样本。





之后，奇措德搬到慕尼黑居住。他一边在保罗·伦纳创立的德国印刷研究学校教授排版和书法，一边继续自己的业务并开始写作。1928年，他出版了自己的第一本重要教科书《新版面设计》。该书建议采用统一的标准化的方式进行印刷和排版。

后来，奇措德又受包豪斯风格的影响，改行从事字体设计。仅1931年，他就设计了Transit、Saskia和Zeus三种字体。紧接着，纳粹大肆批判他的作品，并禁止他从事教学和设计的工作。不得已之下，他潜逃到了瑞士。在那里，他一面在巴塞尔应用艺术学校教书，一面为Birkäuser出版社做图书装帧设计。

1946年，奇措德前往伦敦，担任企鹅出版社的编辑。在那里，他制定了一系列的排版规则，并出版成文，名为《企鹅出版社排版准则》。长达四页的文章从布局和排版的角度解释了为什么设计师应该遵循他的标准。奇措德具有出色的协调能力，既保证了书籍外观的总体架构，又兼顾了在设计中体现每本书的特色和内容。

20世纪40年代末，奇措德又搬回了瑞士，并出版了另一本经典之作《字体研究大全》。1955年，他加入瑞士巴塞尔的罗氏公司，担任排版设计一职，并一直工作到1967年。奇措德晚年一直致力于设计和教学。他设计的字体开启了现代字体的大门，引领了新一代包豪斯风格的风尚。





新版面设计

New Typography


新版面设计运动兴起于20世纪20年代中期，由莫霍利—纳吉和奇措德领导。它质疑平面设计中众多的传统做法，另辟蹊径，重新定义了版面设计在视觉传媒中的地位。




新版面设计运动的根源可追溯至1919年建立的包豪斯设计学院之初。该学院的平面设计系形成了独特的包豪斯风格——偏好无衬线字体，例如1923年赫伯特·拜尔设计的Universal字体、1925年约瑟夫·阿尔伯斯（Josef Albers）设计的Stencil字体。包豪斯学院的版面设计师还热衷于将客观的无衬线字体和摄影图像结合在一起，创造一种迥然不同而又相互映衬的和谐之美。除此之外，包豪斯风格的版面设计还喜欢经常运用尺线（用木质或金属质地的条子印出实线）。这种技巧1924年被运用到了包豪斯校徽的设计中——一张几何形的人脸轮廓。

1923年，书法家、版面设计师、教授奇措德在魏玛参观包豪斯学院作品展的时候，被莫霍利—纳吉参展的作品深深地震撼，尤其是纳吉为会展目录撰写的文章中的“新版面设计”一词给他留下了深刻的印象。之后，他与莫霍利—纳吉和俄国构成主义艺术家、设计师埃尔·李西茨基取得联系，加入了扭转版面设计未来的大军。

两年之后，奇措德编辑了《版面设计新闻》的专刊《初级版面设计》，以阐明设计理念。为了展示包豪斯学派的最新创作，文集还囊括了埃尔·李西茨基和库尔特·施维特斯的作品。然而，与奇措德各种各样的“新版面设计”宣言相比，这一作品也只能相形见绌了。

奇措德中心理念主要包括以下几点：“版面设计应按照实际需要而定”；“版面设计媒体的目的是交流信息”；“信息交流必须以最简短最具穿透力的形式进行”；“版面设计服务于社会群体，因此它的成分必须经过内部整合和外部整合，即调整内容和挑选适当的印刷材料”。





印刷品上的文字是用来看的，不是用来听的。


埃尔·李西茨基





奇措德赞同在设计中采用摄影技术、无衬线字体、粗线条、不对称布局和正反空间对比。他反对增加除三角形、正方形和圆形以外的任何多余装饰元素（三角形、正方形和圆形为俄国构成派作品中的常见图形）。他设计的《版面设计新闻》专刊的封面集中体现了他的这些设计理念。该封面以米白色空间为底，两根一红一黑的直线贯穿其上。当然，专刊里的全部文章采用的是小写字体。

在新版面设计问题上，库尔特·施维特斯与奇措德可谓是志趣相投。1923年，施维特斯创办了《梅尔茨》杂志，并在第四期杂志上发表了李西茨基的《版面设计图志》（Topography of Typography），罗列了新版面设计的七大要领。同时，施维特斯自己也积极投身于版面设计的实践，他的《梅尔茨》不仅将无衬线字体作为杂志的唯一字体，还采用粗线条来划分页面，给读者带来了强烈的视觉冲击力。

赫伯特·拜尔在新版面设计的推广中也扮演了重要的角色。他曾担任包豪斯学院印刷和宣传系的主任，负责监管包豪斯学院大多数的出版物。他在任期间，一直坚持包豪斯风格。

1928年，奇措德将他的排版理念汇编成书，即《新版面设计》。然而，该运动不久之后就瓦解了。究其原因在于1933年纳粹关闭了包豪斯设计学院，并诬陷学校宣传布尔什维克文化，最后还将奇措德、施维特斯等重要人物流放国外。






字体数字化的倡导者


赫尔曼·察普夫

Hermann Zapf


1918年生于德国纽伦堡。

一位自学成才的天才字体设计师，设计了Palatino、Optima、Zapfino等多种字体。






赫尔曼·察普夫是一名字体设计师、书籍装帧设计师、书法家，他一生设计了200种字体，其中Palatino、Optima、Zapf Dingbats和Zapfino等字体都是标准系统字体。




16岁的时候，察普夫就开始在汉堡的卡尔·乌尔里希印刷公司（Karl Ulrich & Co）当学徒。他原本打算学习电气工程，但是因为父亲参加了工会，他被不断发展的纳粹党列入了教育和就业的黑名单。据说，因为一位艺术老师的鼓励，他才立志成为一名平版家。为此，他打遍了电话簿上每一家印刷厂的电话，希望得到一个学徒工的机会，但是直到他打到以“U”字母开头的公司，才收到卡尔·乌尔里希印刷公司的回应，说愿意培训他为修图工。
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察普夫1963年设计的展览海报，它体现了察普夫多变的版面设计风格。





1935年，察普夫参观了鲁道夫·科赫的个人作品展，深受启发。他购买了由爱德华·约翰斯顿和科赫共同设计的展览画册，借此自学书法。四年之后，他学满出师，去法兰克福一家印刷厂学习印刷技艺，如手压印刷、冲模切割等。

二战爆发后，察普夫不得不中断工作，在法国当起了军队制图员。战争结束后，他到纽伦堡教授书法，不久之后，又在AG字模铸造公司谋得一职。战前，他曾在该公司担任过一段时间的艺术总监。与老东家的又一次合作迎来了他的创作黄金期，他在此期间设计了许多新的字体，其中一些甚至成为了当今时代的标准字体：1948年，他设计了简单易读的衬线字体Palatino； 1951年，他根据罗马铭文设计了一款复古字体Sistina，先是以大写字母发布；1958年，他受书法艺术的启发，设计了优雅的、富有人文主义气息的无衬线字体Optima。同时，他还在奥芬巴赫市的工艺学院兼职书法教学。除此之外，他还是一名平面艺术家，专为德国出版社装帧书籍。





冲模切割


冲模切割是一种从钢材中切割冲字模，以制成铜质母件的传统工艺。该工艺方便了排字工作的进行。





1957年至1974年，察普夫担任纽约莱诺铸造公司的顾问。1972年至1981年，他还为达姆施塔特高等专科学校教授版面设计。1977年，他受罗彻斯特理工学院邀请，成为了该校负责计算机印刷程序设计的教授。之后的十年，他一直致力于实现字体的数字化，为计算机辅助排字的运用开辟道路。

同时，察普夫也没有放弃字体设计。1976年，他为ITC公司设计了 Zapf Book字体；一年之后，他在前者的基础上衍生出了包括360个符号的Zapf Dingbats字体；1979年，他又设计了Zapf Chancery字体。1982年，华盛顿越战老兵纪念馆决定采用了察普夫设计的Optima字体来制作纪念墙，这充分证明察普夫的设计在美国享有很高的知名度。

自那以后，察普夫专心致志于教书育人和艺术创作。他十年如一日地学习最新的技术，不断提高自己的专业素养，甚至在81岁高龄时还设计了Zapfino等令人称道不已的字体。他为实现排字由手工到计算机数字化的过渡做出了重大贡献。






视觉传达大师


赫伯·卢巴林

Herb Lubalin


1918—1981年，生于美国纽约市，卒于美国纽约市。

富有创意的美国版面设计师，以其表现和传达的设计风格而闻名。






在纽约广告界学得一身本领之后，赫伯·卢巴林开办了自己的工作室。他那具有强烈视觉冲击力和表现力的排版风格给许多人留下了深刻印象。然而，他最重要的成就还是创办了《U&lc》杂志，为《流亡者》的出版铺设了道路。




17岁的时候，卢巴林进入库珀联合学院接受教育。1939年，他满怀对版面设计的热情和对其作为一种沟通手段的发展前景的期待毕业了。20世纪40年代，他先是在莱斯广告公司工作，后又跳槽到了Sudler & Hennessey广告公司，并一直在那里工作了二十年。

1952年，卢巴林在Sudler & Hennessey公司的出色表现赢得了业内的一致好评，他被授予了纽约艺术总监俱乐部金奖。当然，卢巴林最主要的成就还是1964年开办了自己的设计咨询公司赫伯·卢巴林股份有限公司，并网罗了各种人才为其服务。1969年，公司改名为LSC股份有限公司；1975年，又改为LSC & P设计集团。

在这一期间，卢巴林的排版风格逐渐偏离提倡功能至上的包豪斯风格和国际主义风格，变得更具表现力和更加情感化。他反对极简主义，驳斥国际主义和包豪斯学派宣扬的留白艺术，偏好具有视觉冲击力的黑体设计。这就是为什么人们常常将卢巴林的设计比喻成当时逐渐兴起的混乱的摇滚乐的原因。拉尔夫·金兹伯格（Ralph Ginzburg）创办的《性爱》《真相》《先锋》杂志都采用了卢巴林设计的字体，因此它们见证了卢巴林风格的转变。
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卢巴林1970年设计的Avant Garde（先锋）字体，以圆润为特色。





《性爱》杂志创办于1962年，是一本精装情色季刊，其创刊的宗旨是道尽性爱之事。杂志的内容引起了社会极大的争议，人们纷纷指责出版商传播淫秽信息，因此在出版四期之后，金兹伯格不得不停办这份杂志。1964年，金兹伯格与卢巴林合作创办了政治类杂志《真相》。卢巴林以一种离散的极简主义的手法设计了这一杂志，但是它也未能长久地经营下去。三年之后，它就因为陷入诉讼案而倒闭了。

1968年，他们又创办了艺术和文化类杂志《先锋》。在该杂志的设计中，卢巴林充分展示他在版面设计上的创造力，其中最具代表性的就是他设计的杂志商标。他采用粗细均匀的大写“AVANT GARDE”字样，并倾斜“AVANT”中的字母“A”和字母“V”。设计完商标之后，卢巴林和工作室的合伙人汤姆·卡内斯（Tom Carnase）一起将它发展成了一种新的字体。1970年，ITC公司买下先锋字体，并将其投入商业生产。此外，《先锋》还大胆突破杂志中图像的尺度，例如它在某一期杂志的封面上刊登了一位浑身赤裸的孕妇模特。《先锋》杂志受到了一部分人的大力追捧，但是它依然没能摆脱短命的宿命，于1971年正式倒闭。

1973年，卢巴林创办了版面设计杂志《U&lc》（“Upper and lower case”的缩写，意为“大写字母和小写字母”），为同类型杂志《流亡者》的出版奠定了基础。在人生的最后八年里，卢巴林一直致力于管理《U&lc》杂志，为自己的咨询公司开办国际版面设计分公司。时至今日，这位活跃于60年代的艺术家凭借他富于表现力的版面设计，仍在设计领域占有一席之地。






瑞士国际主义风格大师


阿明·霍夫曼

Armin Hofmann


1920年生于瑞士温特图尔。

瑞士国际主义风格的重要推广者。






阿明·霍夫曼是国际主义平面设计运动的领袖人物。他身兼设计师、作家、教育家等数职，以招贴设计闻名世界。他的设计遵循极简主义风格，常常采用简朴的黑白字体，大胆挑战被他所称的那种“色彩庸俗化”。




霍夫曼曾做过平版印刷术学徒，1947年前往巴塞尔设计学院教书，迎来了事业的辉煌。巴塞尔设计学院拥有艾米尔·鲁德、阿明·霍夫曼、伯克哈德·曼戈尔德（Burkhard Mangold）、尼古拉斯·斯特克兰（Niklaus Stoecklin）、哈尔伯特·勒平（Herbert Leupin）、沃尔夫冈·魏因加特等多位知名设计师。霍夫曼在那里工作了四十年，一直致力于和同事艾米尔·鲁德一起推广瑞士国际主义风格的版面设计理想，直至1986年才离开。
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霍夫曼设计的典型的运用强有力的单色调的海报。





霍夫曼与鲁德共同制定了巴塞尔设计学院的版面设计原则，设计评论家史蒂文·海勒将其归纳如下：“追求形式与功能的平衡，推崇易读的至高无上性，坚信一种真正存在的和通用的图形表达方式。”后来，这成为了巴塞尔设计学院教学的核心思想。

在霍夫曼漫长的职业生涯中，他设计了许多经典的海报。1960年设计的《美国艺术教育》海报是他的代表作：海报以黑色为底，上绘一只白色的眼睛，同时配上白色的文字，整个画面让人一目了然，体现了功能主义的特色。1964年，他为罗斯科（Rothko）在巴塞尔举办的个人作品展设计了一幅海报。在文字上，采用加粗的黑体字；在背景上，借鉴了罗斯科自己的招牌颜色——秋日红和栗色。这两幅作品都遵循了霍夫曼在巴塞尔设计学院倡导的版面设计原则。

1965年，霍夫曼出版了书籍《平面设计手册》（Graphic Design Manual），阐述了平面设计的基本原则。这本书赢得了业内的一致好评，成为了平面设计领域的一本重要教科书，对一代又一代的设计师产生了深远的影响。霍夫曼在1987年退休后，依然致力于推广国际主义风格。他的理念对当代设计仍然有着重要影响。






字体设计大师


阿德里安·弗吕提格

Adrian Frutiger


1928年生于瑞士下塞恩。

高产的字体设计师，以设计Frutiger和Univers字体闻名。






阿德里安·弗吕提格是一位高产的字体设计师，超群的能力使他得以设计出Univers、Meridien、Frutiger等著名字体。同时，他对于印刷领域的新技术表现出一种兼容并包的气度。此外，他还撰写了诸多版面设计类的畅销书。




弗吕提格从小就表现出对于书法的极大热忱。据说，他上学的时候为了使写出来的字体圆润大气，特意将笔头削成宽头形状。怀着这样的热忱，他前往家乡因特拉肯市一家印刷厂做排字学徒。

弗吕提格时常阅读一本叫做《版面设计月刊》的国际主义风格杂志，从中他学到许多有关巴塞尔设计学院的知识。学徒期满之后，他前往苏黎世工艺学院接受教育。他在那里度过了1949年至1951年的三个春秋。在校期间，他与巴塞尔设计学院的教授艾米尔·鲁德取得了联系，并以一件木刻印版品，让人另眼相看。

1951年，弗吕提格到巴黎的一家名为Deberny & Peignot的铸造公司工作。在那里，他将所学知识转化为实践，设计出各种字体，同时还说服工厂采用新式的照相排版技术。随着自身经验的增长，他开始设计自己的字体。President是他于1952年推出的第一款字体。之后，他以每年一款的速度陆续推出了Phoebus、Ondine、Méridien、Egyptienne等字体和Univers无衬线字体。其中，Meridien和Univers是他的两款经典之作。前者是他的第一款经典字体。后一款字体的意思是“通用”，由Deberny & Peignot公司于1957年推出，以高识别度闻名，即使在远处也能清晰可见。因此，苹果、通用电气、瑞士国际航空公司、德意志银行、法兰克福国际机场等跨国公司都喜欢使用这种字体。至今，Univers字体已经有了27个版本。
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正在工作的著名设计师阿德里安·弗吕提格。





1961年，弗吕提格离开铸造公司，与另外两位合伙人布鲁诺·帕法弗林（Bruno Pfaffli）、安德烈·古特勒（Andre Gurtler）一起在巴黎郊外开办了自己的工作室。工作室的经营状况十分良好，赢得了IBM、印章铸造公司等大型公司的青睐。同时，它还推出了多款新字体，例如1962年的Apollo、1967年的Serifa、1968年的OCR-B、1975年的Iridium和Frutiger。

Frutiger字体的设计源于1968年，当时弗吕提格的工作室受雇为巴黎的鲁瓦西机场（后改名为戴高乐机场）设计标识系统。为了提高在恶劣天气条件下的可见度，吸引匆匆而过的路人的注意，弗吕提格决定采用一种易于识别的黑体字。他的这一方案得到了机场方面的认可，并于1975年投入实施。一开始，弗吕提格将这种特殊的字体命名为Roissy，后又改名为Frutiger。

从1980年开始，弗吕提格出版了一系列著作，例如1980年的《字体、标记、符号》，1989年的《标记和符号的设计与内涵》，1990年的《国际字体大全》，1998年的《情感几何学》，1999年的《符号和标记探究》。

2008年，弗吕提格为庆祝80岁生日，在Meridien字体的基础上开发了一种新字体。莱诺铸造公司将其命名为Frutiger衬线体并投入商业市场。弗吕提格是一位开拓性的字体设计师，他设计的一些字体至今人们还在使用。同时，他也在采用新技术印刷传统字体的运动中扮演了重要角色。






高级字体设计师


马修·卡特

Matthew Carter


1937年生于英国伦敦。

巧妙地将最新技术与旧式排字方法相融合中。






马修·卡特接受过传统字体设计方法的训练，但却能另辟蹊径，巧妙地将最新的印刷技艺与旧式排字方法相结合。这一技巧为平面设计今日的发展做出了巨大贡献。




马修·卡特的父亲哈利·卡特是一位英国版面设计师、字体历史研究学者、书籍装帧设计师。马修从小耳濡目染，对字体设计产生了浓厚的兴趣。他曾被牛津大学录取，学习英国文学，但拖延了一年，索性前往荷兰哈勒姆市的JEZ（Johannes Enschede en Zonen）印刷和字模厂实习。在那里，他学会了冲模切割，并深深沉醉于印刷工艺之中，因而放弃了在牛津大学的读书机会，开始为他父亲打工。

卡特曾接受过手工金属字模排版培训,这使得他掌握了最复杂的字体制作工艺，并对这种旧式技艺的细微之处也了若指掌，例如怎样放置一个字母，采用什么样的形式，怎么判断字母间距等。随着科技的日新月异，他还尝试将自己掌握的传统印刷工艺知识与先进的照相排字工艺，以及后来的数字化字体结合起来，做到理论与技术的融合。

1960年，卡特定居伦敦，成为从事字体设计的自由职业者，之后的20年一直专注于此。1965年至1971年，他曾担任纽约麦根泰勒莱诺铸造公司的字体设计师。在职期间，他设计了一系列适用于照相排字技术的新字体，如1966年完成的Snell Roundhand字体。

1971年，卡特从纽约回到伦敦后，又当起了自由职业者。他的大部分生意来源于莱诺铸造公司，此外也为美国电话电报公司等商业巨头服务。1974年，美国电话电报公司聘请他重新设计公司的电话簿，为此卡特专门创作了Bell Centennial字体。1978年，这种字体成为了该公司电话簿上的标准字体，卡特也借此赢得了世界的关注。
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无衬线字体Verdana，是一种专为方便屏幕阅读而设计的字体。





1977年，卡特成为了耶鲁大学平面设计类艺术硕士评定小组的资深评论员，并一直保留该职位。1980年，他又凭借自己的声望赢得了英国女王文书局排版顾问的职位，任期四年。

1981年，卡特与切利·寇恩（Cherie Cone）、罗伯·弗里德曼（Rob Friedman）、迈克·帕克（Mike Parker）等人一起创建了一家数码活字铸造公司——比特流股份有限公司。此时正逢台式电脑推出数字化生产，个人电脑市场蓬勃发展的时期，因此字体数码字库也借机迅速发展起来。1991年，卡特和切丽·寇恩离开比特流公司，自己在美国开办了卡特&寇恩字体公司，该公司至今依然运作着。

整个20世纪90年代，卡特一直专注于字体设计，取得了傲人的成绩：为美国《体育画报》设计了Wrigly字体，为波士顿艺术博物馆设计了Sophia字体，为《华盛顿邮报》设计了Bodoni字体，为《联线》杂志设计了Walbaum字体，为明尼阿波利斯市沃尔克艺术中心设计了Walker字体。卡特最著名的字体要数Verdana。它是一种人文主义无衬线字体，创作于1996年，现使用于微软公司的标准化操作系统和互联网浏览器。

至今，卡特依然十年如一日地从事着字体设计工作。每天依然有数百万人在使用他为微软公司和美国电话电报公司设计的字体。






叛逆设计师


艾德·费拉

Ed Fella


1938年生于美国密歇根州底特律。

知名艺术家、教育家、平面设计师，对当代版面设计和本土概念的形成有着重要的影响。






艾德·费拉是艺术家，也是设计师和教育家。他的人生扮演着两种主要角色：一是底特律的商业艺术家；二是从事探索手绘排印技艺，拍摄美国本土气息的一次成像作品的教育家。




费拉47岁前一直从事商业艺术设计工作，之后，他前往克兰布鲁克艺术学院学习艺术。因此，他模糊了艺术和平面设计两方面的界限，创作了大量以打破平面设计基础原理著称的作品。
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创作于20世纪90年代的宣传卡，展现了费拉色彩绚丽的手绘版面设计。





费拉在故乡底特律的凯斯中专上学期间，曾学习过插画、拼贴画、字体设计等商业艺术。老师在课上教授的包豪斯设计风格给他留下了深刻的印象，特别是包豪斯倡导打破应用艺术和纯艺术界限的理论。1957年，他从学校毕业，在一家负责本市广告设计的工作室找到了学徒工作。在那里，他逐渐成长为一名专职商业艺术家。之后，他辞去工作室的职务，成为一名自由职业者，主要为医保和汽车行业服务。

20世纪60年代，费拉创办了自己的工作室。闲暇之余，他还绘制大型的抽象画。为了排除许多项目的沉闷，他自己创作了不少作品，在字体、复印机、拼贴画、手绘字母等多方面进行了实验。

70年代初，费拉在底特律的一家名为“设计师与合作伙伴”的广告艺术工作室遇到了凯瑟琳·麦考伊（Katherine McCoy）和罗琳·魏尔德（Lorraine Wild）。受这两位设计师的影响，费拉最终成长为一名合格的设计师。后来，麦考伊离开工作室，成为克兰布鲁克艺术学院设计系的主任。她时常邀请费拉前去学校给学生讲解他的作品。同时，费拉与底特律的艺术组织也保持着良好的合作关系，常常能为个人的作品找到出路。70年代到80年代期间，底特律艺术界出现的百十幅色彩艳丽的海报和相关的印刷材料，都沾染着费拉所秉持的破碎感和粗糙感的设计理念，体现了他的标志性的审美观。

80年代初，费拉在底特律的创意研究中心攻读学士学位。1985年，为了获得必要的学术资格，印证他的版面设计探究理论，年已47岁的费拉又前往克兰布鲁克艺术学院攻读美术设计硕士学位。学校的教育全面激发了他的艺术细胞，促使他形成了“平面设计亦是艺术”的理念。而他的素描本、记事本和收藏本也被奉为传奇。1987年，费拉从学校毕业，受克兰布鲁克艺术学院校友和老同事罗琳·魏尔德之邀，前往加利福尼亚艺术学院教授艺术课。担任教职之后，费拉放弃了商业设计工作，专心从事学术研究和自创作品。2000年，普林斯顿建筑出版社出版了费拉的专著《美国字母》（Letters on America）。也许这是费拉最好的自创作品，书中收集了他的一次成像作品。这部作品集以费拉的手绘字体为点缀，代表了美国本土版面设计的最高成就。事实上，这部戏谑有趣、混乱、漂亮的作品，浓缩了费拉对于主流的反叛。






新浪潮运动的先锋


沃尔夫冈·魏因加特

Wolfgang Weingart


1941年出生于德国康斯坦茨。

领导了主导后现代主义的新浪潮版面设计运动。






版面设计师、作家、教育家沃尔夫冈·魏因加特原本是一名信仰瑞士国际主义风格的学生，后来他将自己的观点融入其中，掀起了版面设计领域的新浪潮运动。他充满创意的设计打破了国际主义风格对于整洁的追求，为艾普瑞尔·格莱曼、戴维·卡森等未来设计师的创新奠定了基础。




据说魏因加特少年时代就曾拆卸了他的自行车，研究怎样将其重新组装起来，这事实上是他毕生热衷研究事物的机械构成的缩影。1958年，他向一位排字工人学习了三年的人工排字。但是他并没有一味学习，他常常质疑和挑战传统的制作工艺。例如，他曾在凸版印刷的时候用一组曲线代替传统的直线，用手工精心制作了一系列凸版印刷作品。
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魏因加特为德国艺术和工艺美术博物馆设计的海报。





学徒期满之后，魏因加特离开德国，前往瑞士巴塞尔设计学院深造。当时正值国际主义风格代表人物阿明·霍夫曼和艾米尔·鲁德当权。1968年，霍夫曼被魏因加特充满激情的设计和想法所感动，聘请他留校教授平面设计。

后来，魏因加特在《设计季刊》发表了一篇文章，评论在国际主义风格至上的巴塞尔设计学院教书的经历。他这么说道：“它保守的设计教条和严格的限制扼杀了我戏谑、好奇和充满探索精神的天性，这是我要坚决抵制的。但是同时我也意识到国际主义风格的版面设计具有众多的优点，我们不能将其全盘抹杀。因此，我的教学只传授国际主义风格版面设计中有益的部分，并以此为基础，追求全新的前沿设计。”通过将自己的想法移植到霍夫曼领导的国际主义风格的模板中，魏因加特创造了人们耳熟能详的新浪潮主义风格版面设计或者也称为“瑞士朋克”风格。这种新风格的主要特色有：不再严格按照网格进行设计，放弃段首缩进的传统模式；采用前后不一致的字间距；按照不规则的角度安排文字；改变一个单词中字母的粗细；强调标题中的每一个词。这样新浪潮主义就彻底背离了国际主义风格，形成了以混乱、粗犷、高低不平为特点的新风格。

此外，魏因加特还热衷于挑战各种传统。他认为如果一个作品没有人愿意欣赏，那它就不能发挥作用，是失败的，这时再来谈论作品的易读性毫无意义。但他坚持简洁的理念，他常常告诉学生只要四种字体就足以表达所有的样式，解决各种排版问题。在巴塞尔学院任职期间，他将这些观点灌输给了那些感兴趣的学生，这其中也包括艾普瑞尔·格莱曼。后来，格莱曼将魏因加特的新浪潮平面设计理论推广到了美国。

后来，魏因加特不仅创办了《版面设计过程》和《传媒技术手册》这两本杂志，而且还撰写了不少书籍。同时，他还到加利福尼亚艺术学院、耶鲁大学、普林斯顿大学等世界知名大学和库珀·休伊特博物馆等地教书演讲。2000年，魏因加特出版了荟萃他一生智慧的专著《我的版面设计方法》。这本书从创作到出版一共耗时五年，它使得读者得以深入了解平面设计史上最具奇思妙想的一位设计师的见解。





新浪潮运动

New Wave


德国设计师沃尔夫冈·魏因加特领导的新浪潮运动源于瑞士国际主义风格。但它彻底颠覆了国际主义的构图原则，创造了一种新颖动态的设计方法，在20世纪60年代末和整个70年代十分盛行。这种激进的新设计风格先由魏因加特在欧洲推广开来，后又由艾普瑞尔·格莱曼普及到了美国。同时，魏因加特对密歇根克兰布鲁克艺术学院的多次访问也促进了新浪潮运动的传播。




魏因加特在巴塞尔设计学院学习期间掀起了新浪潮运动。当时，学院正处于推崇国际主义风格的艾米尔·鲁德和阿明·霍夫曼的领导之下。1968年毕业之后，魏因加特一面留校教授平面设计课，一面也不忘挑战国际主义风格。

魏因加特的这种新式风格被人们称为新浪潮平面设计风格或“瑞士朋克”风格。它一反国际主义的样式，以粗犷为特色，不再注重作品的易读性，不再遵循建立在一致的字间距和字体粗细基础上的常规的网格系统。同时，它还摒弃了段首缩进的传统模式，采用几何图形、艳丽的色彩和不规则的字体角度。它认为好的设计不是看它是否具有可读性，而是看它是否能吸引读者的注意。





“我以国际主义风格为起点，但我并不要求我的学生专注于这种风格，相反我教他们打破它的桎梏。我从未刻意创造一种风格，所谓的‘魏因加特风格’仅仅是学生在梳理知识时对我的教学的一种以讹传讹。”


沃尔夫冈·魏因加特





70年代早期，年轻的美国学生艾普瑞尔·格莱曼来到巴塞尔设计学院求学，拜在魏因加特门下。在校期间，她深受新浪潮运动的启发。回国之后，她成立了自己的设计公司——“空间制造”公司，致力于推广魏因加特的新浪潮设计风格。除此之外，她对于平面设计的独特贡献还在于她将先进的技术融入了魏因加特的先锋设计风格，其中最著名的是使用苹果机进行设计创作。

格莱曼是第一位使用计算机技术创作的设计师。她不再将计算机作为一种生产的工具，而将其看作一种设计的工具。她曾利用新出产的苹果机，将因像素化功能和软件错误造成的消极因素扭转为积极的因素。随着苹果机的到来，迎来了设计手法的新天地：未知的边界，尚未制定规则的媒体。

魏因加特常常到密歇根的克兰布鲁克艺术学院举办讲座。该校是美国最早接受新浪潮思想的教育机构，而它之所以有这种兼容并包的气度得益于当时平面设计系的副主任凯瑟琳·麦考伊。她认为“版面设计亦是一种话语”，也就是说欣赏图片和阅读文字是一个整体动作，而不是两个分开的行为。她的这种理念与魏因加特不谋而合，因此她十分推崇新浪潮运动。提起新浪潮运动，人们总是忍不住探讨这种设计的理论来源，其中提及最多的就是解构主义和后现代主义。事实上，在现代设计中新浪潮风格就等同于后现代主义。






无政府主义者


杰米·里德

Jamie Reid


1947年生于英国克罗伊登。

英国艺术家、设计师，是公认的英国朋克设计艺术的代表人物。






杰米·里德的名望与20世纪70年代中期兴起的英国朋克运动有着密不可分的关系。他的作品带有粗犷的达达主义色彩，在形式上类似于绑架勒索的信件，即采用从报纸和杂志中剪下的文字进行创作。他的代表作是他为性手枪朋克乐队所作的设计。这些作品运用平面设计巧妙地诠释了朋克运动，具有强烈的视觉冲击力和震撼力。




里德曾在温布尔顿艺术学校接受艺术基础课程教育，之后又前往克罗伊登艺术学院继续深造。当时法国巴黎流行的境遇主义运动对里德产生了深远的影响，特别是他们的抗议活动、标语、涂鸦和海报。1968年，为了声援巴黎大学的抗议活动，里德和他的同学马尔科姆·麦克拉伦甚至在克罗伊登发起了一场静坐示威活动。

1970年，里德受境遇主义者的启发，推出了一种视觉语言，他与人合办了《郊区社》（Suburban Press）杂志。用他自己的话说，这是一本倡导无政府主义和境遇主义的激进政治杂志。为了支持黑人权利运动、女权运动等社会政治事务，里德利用有限的经费，开展了杂志、海报、传单等多种方式的宣传活动。同时，他还擅长用从报纸上剪切下来的文字和图片创作一幅幅引人注目的作品。他将这些设计称为“撕扯而成的朋克图片”的早期实验。

1974年，里德设计了第一本境遇主义英语作品选集《远离20世纪》。书的封面以白色为底，上面用黑色的马克笔潦草地写着书的名字。后来，这种设计美学赢得了所有DIY设计爱好者的追捧。
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1977年里德为性手枪乐队单曲《上帝拯救女王》所作的标志性设计。





同年，马尔科姆·麦克拉伦邀请里德担任他领导的性手枪乐队的艺术指导。里德负责了乐队第一首单曲《联合王国的无政府主义》的图像设计。这一设计被认为综合了他至今为止所有作品的特点：他设计了一面饱受蹂躏的英国国旗，因为经受过大火的洗礼和人工的撕扯变得破败不堪，不得不用别针将其固定，上面用夹子夹着补丁样式的乐队和歌曲的名字。这一设计意在攻击当权政府，它大胆的风格使得里德一夜之间臭名昭著。

里德为《上帝拯救女王》设计的唱片封套和海报延续了一贯的争议风格。在唱片封套上，他以塞西尔·比顿为伊丽莎白女王二世拍摄的肖像为蓝本，分别用歌曲和乐队的名字覆盖住女王的眼睛和嘴巴。在单曲的宣传海报上，里德运用了同一幅肖像，只是这次女王的嘴被别针缝了起来。在图像外的空白处，他手写上了歌曲和乐队的名字，甚至还写上了一段歌词。





境遇主义


境遇主义是一场激进的左翼政治和文化运动，以1957年众多先锋艺术小组成立境遇主义国际联盟为开端，在1968年的巴黎抗议活动中达到高潮。





里德还为《美妙空虚》和《阳光假日》这两首歌设计了唱片封套。在这些设计中，他的境遇主义思想展露无遗。但他最好的朋克音乐设计还要数为性手枪乐队的专辑《别介意那些胡言乱语，这可是性手枪乐队》设计的唱片封面。他在设计中大胆采用绑架勒索信字体和黄、黑、粉等多种色彩。

里德以最生动形象、最具有想象力和攻击力的方式创造了一个个朋克视觉语言意象，并以此奠定了他在平面设计界不可动摇的地位。
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The End
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0035672 OLYMPIC GAMES, 1964.
Credit: The Granger Collection, New York
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0032025 HEARTFIELD: HITLER, 1936.
Credit: The Granger Collection, New York
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