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빛의 철학가  잉고 마우러 
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인간과 조명과의 관련 역사

처음으로 전기에서 빛을 만들어낸 사람인 영국인 험프리 데비 (Humphrey Davy)가 2000 셀의 배터리로 두 개의 탄소봉 사이에서 선명한 아크모양의 불꽃을 만들어낸 때가 고작 1809년이었다. 조셉 스완(Joseph Swan)과 토머스 에디슨이 진공유리관으로 된 필라멘트 전구에 대한 그들의 특허권을 신청한 때가 1870년대 말이었다. 그리고 건축가 노먼 쇼우(Norman Shaw) 가 무기상 재벌이었던 로드 암스트롱(Lord Armstrong) 을 위해 화려한 컨트리 하우스(country house)를 디자인하면서 처음으로 실내 전기조명 시스템을 설치한 것이 100여 년 전의 일이다.

램프를 디자인한다는 것이 의자를 디자인하는 것보다 쉬운 일이거나 창조적이지 않다고 하는 것이 아니라, 단지 이것은 다르다고 하고자 하는 것이다. 사실 실내 조명은 특별한 object category에 속한다. 우리는 사사로운 교감까지 느낄 수 있을 만큼 그것들과 가까이 있다. 

19세기에 전기조명은 과학기구나 다름없었다. 전기조명을 촛불이나 기름, 가스램프로 짜여진 패턴에 끼워 맞추곤 했다. 이것들은 자동차가 그러했던 것처럼 산업시대 전 발명품의 관습들을 채택하면서 아주 빠르게 실생활로 영입되었다. 

제조업자들이 필라멘트 전구를 담을 수 있는 적당한 형태를 찾는 어려움을 극복하기 시작하자 마자 형광등관 (fluorescent tube)이 나왔고, 이어서 할로겐과 다른 이물질적 가스들이 좀 더 힘있고, 다른 특성의 빛을 만들고자 유리관에 주입되었다. 뒤따라 소형화, 저전압, 반사경(reflector), 기타 다른 모든 혁신들이 나왔고, 이것들이 현재 램프제조공장에서 줄지어 나오는 것들이다.
서서히 월 라이트(Wall lights), 팬던트조명(pendant fittings), 플로어스탠드(floor-standing 
uplighters) 등의 일련의 형식적인 분류들이 나오게 되었다. 하지만 최근 10년 동안에는 기술변화의 속도가 너무 빨라서 조명에 대한 완전히 새로운 어휘들이 등장하기 시작했다. 램프와 광원(light source) 사이, 오브젝트로서의 램프와 그것이 내뿜는 
빛의 질 사이에는 끊이지 않는 긴장감이 있어 왔다. Edison 과 Swan이 처음으로  전기 조명을 발명한 이래 120년간 조명디자인의 역사 전부는 이 관계에 대한 탐구였다. 광원이 정교해지고 소형화하는 것은 두 가지 역설적인 효과가 있다. 첫째는, 아주 작은 저전압 할로겐 조명기구가 현재 아주 효율적이면서 드러나지 않기 때문에, 조명 시스템을 디자인하는 데 있어 광원이 어떻게 보이는가는 거의 중요하지 않다고 할 수 있게 되었다. 빛의 효과 자체가 램프의 중요성을 압도해 버린 것이다. 다른 한가지는, 반사경(dichroic) 전구나 소형 형광등 같은 새로운 광원들은 융통성이 매우 커서 조명 디자인에서 대부분의 제약 사항들이 사라져 거의 모든 형태가 가능해 졌다는 것이다. 결과적으로, 기술적 정당화(justification) 즉, 기술적 한계는 사라졌고, 몇몇 디자이너들은 좀 더 현란한 조명기구 디자인에 전력할 수 있게 된 것이다.

잉고 마우러의 작품세계

잉고에게는 여러가지 다른 접근방식을 탐구할 시간이 있었다. 1960년대에, 그는 당시 시대가 감각적인 재료에 보이던 편애를 반영한 glossy chromed 강철 피스를 디자인하였다. 하지만 자신의 관심분야는 다른 곳에 있다는 것이 명백했다. 빛이 가진 고유한 성질과 일상생활 속에 빛이 가져다 주는 효과들이었다. 잉고의 조명은 전통적인 방식의 수용을 거부하고, 촛불과 샹들리에의 분위기를 현대적인 방법으로 재창조하였다. 1990년대가 시작될 무렵에는 그의 카탈로그는 대가들의 컬렉션이 되었다. 모든 디자인을 잉고가 한 건 아니었다. 그는 흥미롭다고 여겨질 때는 다른 작가의 아이디어를 응용하는 데에 개방적이었다. 그는 항상 예측 불가능한 사람이었고, 한마디로 잘라 말할 수 없는 타입이었다. 반응적이고 참여적인 기술을 추구하면서, 전기를 길들이고, 파워(power)와 구조(structure)간의 차이를 없애고자 하는 데 매우 많은 난관을 겪었다. 그는 매달린 거울, 쉐이드(shade), 램프의 복잡하면서 아름다운 현수(懸垂, suspension)시스템을 통해 완전한 그만의 조명방식을 개발해냈다.

잉고는 그저 조명기술의 환상을 끌어들이고 또한 당연하게 받아들이는 게 아닌 기술의 발전에 동화되고 그 페이스를 맞춰 올 수 있었던 몇 안 되는 디자이너 중의 하나이다. 소형화는 파워(power) 대 크기의 비율을 바꾸어 놓았다. 잉고는 다른 조명 디자이너들과는 다른 방식으로 이것을 인식했다. 

소비자들이 지위의 상징, 또는 구매자의 기호의 표현수단으로 수동적으로 구입하는 물건을 만들어내기 보다는, 잉고의 조명은 많은 것을 요구한다. 그것들은 디자이너 뿐만 아니라 소유자나 사용자로 하여금 창조적인 참여를 이끌어낸다.
잉고 마우러는 자신의 작품을 위한 영감의 원천으로서 산업 디자인이 가진 잠재성을 인식하고 있었다. 1970년대에 등장한, 인더스트리얼 스타일이라 알려진 디자인 사고 학파는 전지구 운동(the Whole Earth Movement)의 파생물이다. 그는 이러한 인더스트리얼 스타일의 혁신적인 자극에 매료되긴 했지만, 또한 산업디자인 이데올로기의 진부함(cliché)에 빠져서는 절대 안 된다는 것도 알고있었다. 
25년전 디자인 엠(Design M)을 설립할 때, 잉고 마우러는 자신의 결정이 이렇게 큰 영향력을 가진 결과를 가져올 줄은 꿈에도 몰랐다. 자기자신의 회사를 세움으로써, 그는 산업계로부터 자신을 해방시켰고, 이론이나 전통을 무시하고 순수하게 자신만의 아이디어와 자신만의 개인적인 역사에 의존하는 자유로운 디자인을 할 수 있도록 만들었다. 잉고의 회사에서는 디자인과 생산과 판매가 모두 한 지붕아래서 이루어진다. 그의 상상력만이 그의 유일한 안내자이다. 대량시장의 명령들이 그의 작업을 침범할 수 없었다. 결과는, ‘산업적으로 영감을 받은’ 조명디자인의 강자가 되었다는 것이다. 여기에서 충격적이고 혁신적인 램프들이 창조되어, 만들어지고, 판매되고 있다.

약 10년 전, 처음 등장했을 때, 우찌와* 시리즈는 조명 디자인에 대한 잉고 마우러의 접근의 전형적인 예시였다. 그는 대나무와 일본의 한지로 만들어진 일본의 우찌와 부채의 단순한 형태를 택해서, 일련의 벽 전등, 스탠딩 램프, 펜던트등을 만들어냄으로서 유럽의 컨텍스트로 바꾸어 놓았다. 고도의 품질을 지닌 평면적이고 채색되지 않은 부채로 만들어진 이 램프는 지극히 단순하다. 이것들은 일본식 이름을 가지고 있다: 우찌와(부채), 하나(꽃), 요츠바(4개의 잎사귀), 시찌(7), 주욘(14), 산-쥬(30). 마지막 3개는 대형 펜던트들이고 숫자는 사용된 부채의 개수를 가리킨다. 
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YaYaHo로 잉고 마우러는 말하자면 조명디자인의 일반적인 트렌드를 받아 들였다. 수많은 비슷한 시스템들이 뒤를 이어 시장에 등장했다. 그것들은 같은 종류의 저전압 기술을 사용했고, 공간을 떠다니는 빛의 인상과 같은 것을 만들어내고자 했지만, 이런 디자인들의 대부분은 ‘오리지널리티’에 대한 자포자기적인 추구와 주로 관련된다. 1980년대 초반에 잉고 마우러가 거대한 부채와 전구의 컬렉션과 젖빛유리 스탠딩 램프와 함께 기술적으로 대단히 정교한 조명 시스템을 들고 나올 줄 누가 생각이나 했겠는가? YaYaHo를 처음 보고 내 친구가 말했다. “저것이야말로 하이테크 조명이야” 하지만, 나는 동의하지 않았다. YaYaHo는 잉고 개인의 시의 한 형태이다. 이것은 또한 디자이너로서의 그의 강점중의 하나인 강한 패러디의 요소를 가지고 있다. 
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Hennigsen의 PH 램프와 Isamu Noguchi의 종이랜턴은 인간적 따스함의 감정을 전달해 주고, 또한 그것의 형태적 완벽함을 보충해준다. 잉고의 세계에는 ‘전형적인 것’ 이라는 것은 없다. 하지만 적어도 윤곽은 잡을 수 있는 뚜렷한 이론이 있다. 그의 작품에는 항상 뚜렷한 휴머니티의 흔적을 찾을 수 있는 어떤 배경이 있다. 인간을 향한 명확한 따뜻함이 배어 나온다. 그의 카타로그만 봐도 알 수 있다. 사진에는 항상 램프 이상의 것들이 보인다. 잉고 마우러가 순수한 기능이라는 아름다움에 반대하는 것은 아니다. 그는 물질의 표현력을 가능한 최고상태로 활용하는 것이다. 덧붙여, 그의 작품 속의 불규칙 요소들은 보는 이들에게 흥미를 자아 낸다. 특정한 스타일 대신에 잉고는 누구나 이해할 수 있는 일단의 디자인 원리를 가지고 있다. 그는 하이테크와 그 자신만의 풍부한 서정적 기질(vein of poetry)을 혼합하는 데 성공한 것처럼 보인다.

디자인은 언제나 하나의 프로세스이며, 여러 분야에 걸쳐 복합적인 접근을 선호하는 분석적인 사고를 요구하는 진지한 사업이다. 잉고 마우러의 작품들 중에서는, 디자인 프로세스의 결과물로 Bibibibi라고 불리는 작품을 꼽을 수 있다. 이것은 훌륭하게 디자인된 램프로서, 결혼 장식품으로 화려하게 시장에 데뷔한 이래 밀라노 박람회에서 시리즈 작품으로 선보였었다. 
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 Bibibibi, 1982                                     Kokoro, 1998
다음은 비코 마지스트레티(Vico Magistretti)가 잉고에 대해 New York Times지에 기고한 글들을 일부 발췌한 내용이다.

 “내가 잉고를 알게 된 지 수해가 지났고, 나는 항상 그의 디자인의 절대적인 단순함에 깊은 인상을 받는다. 그의 작업은 본질적으로 그의 램프는 말이 안될 정도로 디자인하기 쉬웠을 거라는 인상을 전달하는 프로세스이다. 나는 이것이 모든 디자이너가 원하는 최고의 찬사라고 생각한다. 단순함이라는 성질은 모든 것 중에 가장 이룩하기 어려운 것이기 때문이다. 그가 만드는 것은 리얼리티의 새로운 형태이며, 그 리얼리티란 항상 존재해 왔고, 또 항상 발견되기를 기다리는 것이었다. 마치 꺾기 전의 꽃처럼. 그리고 꽃을 꺾는 이는 바로 잉고이다. 브라보! ”.
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