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Le design n’est pas de 1’art. Une ligne-frontiere distingue les
deux activités, a commencer par la question de la fonctionnalité,
plus nette encore au Japon qu’en Europe. Il me semble cependant
que, ces dernieres décennies, une orientation divergente, le « design
artistique », prend une certaine visibilité dans 1’archipel. Privilégiant
la qualité plastique et décorative sur la fonction utilitaire, cette
pratique génere des objets hybrides, appelés « dezain obuje » [objets
design]. De facture artisanale, de haute valeur technique, et donc
reproduits en série trés limitée, ils sont vendus en galerie d’art.
D’autant plus chers qu’ils sont rares, ils intéressent principalement
les collectionneurs et les institutions artistiques.

Le phénomeéne me semble se développer au cours des
années 1970 et 1980, avec la premiére génération d’apres-guerre,
celles des designers nés autour de 1935, tels Yokoo Tadanori (1936),
Miyake Issei (1938), voire Ando Tadao (1941). Pionniers dans leur
domaine, ayant acquis une notoriété nationale au cours des années
soixante-dix, ils s’internationalisent au cours des années quatre-
vingt, contribuant au regard que le monde pose désormais sur le
design japonais, entre icone d’avant-garde et renouveau du « Japon
artistique » (Samuel Bing).

Le parcours du designer d’intérieur Kuramata Shiro (1934-1991)
est emblématique de ces phénomenes. (Euvrant dans le domaine des
aménagements de boutiques, réalisations éphémeres dont il ne reste
aujourd’hui que des traces photographiques, des la fin des
années 1960 Kuramata ouvre la voie d’une nouvelle appréhension
de I’espace, stimulée par les arts plastiques. Dans les années 1980,
celle-ci se diffuse a travers le monde par le biais des boutiques du
styliste Miyake Issei, autre représentant du «design artistique »
japonais, contribuant & 1’essor d’une conception nouvelle de
I’aménagement commercial a travers 1’Occident.

Ma contribution sera axée sur la question de la collaboration
avec les arts plastiques, comme moteur de I’essor du design
d’intérieur, et sur le role de celle-ci dans le processus d’affirmation
de la nouvelle génération a I’international.
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Le minimalisme rationaliste, qui caractérise la génération de
Kuramata, rappelle que, dans les années 1950 et 1960, c’est le
modernisme bauhaussien et, avec lui, le projet d’unité des arts, du
design et de I’architecture, qui gouverne les orientations des avant-
gardes.

En 1955, aprés un diplome en techniques de I’ébénisterie,
Kuramata se forme a la Kuwasawa dezain kenkyiijo (Kuwasawa
design studio, KDS). En ces temps de constitution de la scéne du
design de I’apres-guerre, cette école pionniere, ouverte en 1954, est
un berceau majeur du design moderniste. Sa méthodologie, centrée
sur le kosei kyoiku (Gestaltung), valorise 1’expérience et
I’expérimentation, dont la recherche plastique, initiée par une
formation dans la ligne du «cours préliminaire » (Vorlehre) de
I’école du Bauhaus (1919-1933) : étude de la couleur, des formes et
volumes ; des textures ; de la lumiere et du mouvement ; mais aussi
de la composition et de I’espace. Les enseignements sont assurés par
les porte-drapeaux du modernisme, tels Katsumi Masaru (1909-
1983), Kamekura Yasaku (1915-1997) ou Kenmochi Isamu (1912-
1971).

Un sujet central du design des années 1950 est I’amélioration de
la créativité. Il se traduit par la valorisation de la recherche plastique.
C’est I’'un des motifs du rapprochement entre designers, architectes
et plasticiens. De leurs projets communs résultent certaines
institutions majeures pour I’essor du design, dont le « mouvement
du good design » (guddo dezain undo).

Le mouvement du good design est axé sur 1’amélioration
qualitative du design. Dont celui du cadre de vie. Ce dernier theme
constitue un autre champ de réflexion commun au design et aux arts
plastiques, via notamment les questions de I’art pour tous et de la
descente des arts dans le quotidien. Kuramata situe 1’une des sources
de son travail dans la découverte, en 1955, des travaux du collectif
Gutai (Gutai bijutsu kyokai, 1954-1972). Mais 1955 est également
I’année ou se constitue au Japon un nouveau domaine du design : le
«design du quotidien » (ribingu dezain, living dezain). C’est ce
domaine que Kuramata choisit, avec la KDS, dont c’est alors 1’une
des deux spécialités, en plus du vétement, et qui offre la toute
premicre formation dédiée dans I’archipel.

Avec la reconstruction, I’habitat fait partie des sujets de société.
Mais I’'urgence est de pallier a la pénurie de logements. Pour I’heure,
le living design s’attache principalement a 1’amélioration des
équipements (mobilier, ustensiles domestiques). La question du
cadre de vie n’est guere encore envisagée qu’en termes de
décoration. A savoir, d’habillage des surfaces (sols, murs, plafond).



Anne GOSSOT — L’essor de la figure du designer-artiste au Japon [...] 169

Sa conception reléve trés majoritairement de 1’architecte ; voire des
services de décoration des grands magasins.

La réflexion sur 1’espace peine a voir le jour. Un important
stimulant est apporté en 1955 par 1’exposition Proposition de
synthese des arts Paris 1955 Le Corbusier F. Léger Ch. Perriand
tenue aux grands magasins Takashimaya, sur ’avenue Ginza, sous
la direction de Charlotte Perriand (1903-1999), architecte d’intérieur
frangaise. L exposition s’attache a montrer la collaboration entre les
artistes et les producteurs industriels, et a réaffirmer le rapport
d’unité entre D’architecture, la sculpture et la peinture. La haute
qualité du dialogue entre ces derniers ébranle les convictions sur le
fait que I’espace doit relever de la seule architecture, sinon de la
décoration. Peu aprés D’exposition, voit le jour une série de
nouvelles publications professionnelles, qui vont tenir un rdle
important dans 1’essor du métier de design d’intérieur. Le métier se
constitue en 1958, avec le lancement de son organisation
professionnelle sous la direction du designer Kenmochi Isamu, assez
proche de Charlotte Perriand : la Nihon shitsunai sekkei kyokai
(renommée Nihon interia dezainda kyokai en 1969).

Cependant, dans 1’habitat, pendant plusieurs décennies encore, le
design d’intérieur peine a s’imposer. Il demeure le pré carré des
architectes. C’est dans le design des espaces commerciaux qu’il se
développe, a partir des années 1960. L’exiguité et 1’inconfort des
logements, ajoutés a I’essor de la musique populaire, favorisent la
multiplication des cafés et des clubs de nuit. Ces emblémes de la
culture urbaine des années 1960 offrent un terrain d’intervention
majeur aux designers d’intérieur. Pour ces lieux, prescripteurs des
tendances de la mode, les designers puisent I’inspiration dans les
arts plastiques contemporains, a commencer par le Pop art. Comme
ses collegues, Kuramata, qui s’est installé comme designer
indépendant en 1965, y fait intervenir des illustrateurs pops — tels
Uno Akira (né en 1934), Yokoo Tadanori (né en 1936) ou Isaka
Yoshitaro (1928-1970). Ceux-ci travaillent principalement a peindre
murs et plafonds. A ce stade, ces interventions relévent encore de la
décoration des surfaces.

La notion « d’espace intérieur », jusqu’alors peu intelligible au
Japon, commence a trouver un contenu fin 1966, via la notion
d’« environnement » (kankyo). Le déclic se produit lors de
I’exposition Kitkan kara kankyo he [De 1’espace a I’environnement].
Organisée par le collectif Environment no kai (Environnement),
sous la direction du critique d’art et poete Takiguchi Shtzo (1903-
1979), assisté des deux spécialistes d’art contemporain Tono
Yoshiaki  (1930-2005) et Nakahara Yasuke (1931-2011),
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I’exposition est axée sur deux themes : le démantelement du champ
du design (dezain bunya no kaitai) ; et la participation des visiteurs
(kanshii no sanka). Trente-cinq jeunes représentants des avant-
gardes de 1’architecture, du design industriel, du graphisme, des arts
plastiques et de la musique y mettent en résonance leurs recherches.
Les interrelations des ceuvres, et de celles-ci avec le public comme
avec l’espace tissent un «environnement » perceptif, de sons,
lumiéres et couleurs, a I’image de la ville moderne. L’impact sera
d’autant plus large sur la scéne japonaise que la notion
d’environnement devient le concept central des manifestations de
PExposition universelle d’Osaka 1970 (Banpaku 70), a la
préparation desquelles collabore, a partir de 1966, la plupart des
participants de 1’exposition.

Chez les designers d’intérieur, I’exposition induit un véritable
« paradigm shift » (UCHIDA 2011 : 109 sq). Elle décentre 1’espace
de la définition de « contenant » voire de « contenu », prévalente
jusqu’alors, et qui avait favorisé 1’approche décorative du métier,
pour instaurer une conception dynamique, basée sur les
interrelations entre ses composants. Selon une conception
phénoménologique de 1’espace, évoquant celle de Merleau-Ponty :

L’espace n’est pas le milieu (réel ou logique) dans lequel se
disposent les choses, mais le moyen par lequel la position des choses
devient possible. C’est-a-dire qu’au lieu de I’imaginer comme une sorte
d’éther dans lequel baignent toutes les choses ou de le concevoir
abstraitement comme un caractére qui leur soit commun, nous devons
le penser comme la puissance universelle de leurs connexions.
(MERLEAU-PONTY 1995 : 281)

Cette conception prend aussitdt sens. Kuramata semble 1’un des
premiers a l'intégrer dans ses réalisations. Et avec une rigueur
poussée, qui rappelle sa réflexion sur 1’art minimaliste et sur I’art
conceptuel, vers lesquels il se tourne au méme moment. De 1’effet
cumulé découle une méthode qu’il définit en 1970 par ces mots :

Simplifier les éléments en les réduisant a 1’essentiel, afin de faire
apparaitre les interrelations entre les objets vendus, le public, et
I’espace, comme mise en ceuvre du fonctionnalisme et du rationalisme
au sens premier, fondamental, du terme. (HASHIMOTO 2007 : 61)
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Fig. 1 : Supper Club Cazador Sapa kurabu kassadoru, Shinjuku (Tokyd),
1967. Design d’intérieur et mobilier : Kuramata Shiro ;
peintures murales Kage [Silhouettes d’ombre] : Takamatsu Jir6.

En haut a droite : Takamatsu Jird peint les Kage

Deés 1967, Kuramata fait intervenir 1’artiste conceptuel
Takamatsu Jird (1936-1998) sur le chantier du Supper Club Cazador,
a Tokyo. Takamatsu y peint, sur les murs, ses Kage [Silhouettes
d’ombre]. L’idée, explique Kuramata, est de « montrer aux gens
qu’ils participent a I’espace ». Le Supper Club Cazador lance la
notoriété de Kuramata au Japon. A cette époque, Takamatsu Jird lui
fait rencontrer un autre conceptuel : Tanaka Shintard (né en 1940).
Tous deux nouent une amiti€é solide, poursuivie jusqu’a la
disparition du designer. Tanaka et Kuramata collaborent, des 1968,
sur un chantier commercial : les aménagements d’un rayon de mode
pour les grands magasins Seibu. La réalisation, connue sous le nom
de Capsule Corner, marque «un tournant dans les conceptions
[commerciales] de la présentation de mode » (SUZUKI 2015 : 93).
Mais aussi un autre tournant dans le travail de Kuramata,
probablement lié a I’échange avec Tanaka : la mise en valeur de la
tridimensionnalité de 1’espace.
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Fig. 2 : Showroom de la marque de prét-a-porter Edward’s
Edward’s honsha biru shoriimu, 1969, Tokyo. Design d’intérieur et
mobilier : Kuramata Shird. En bas a g. : Dan Flavin :Green Crossing, 1966

Concernant le minimalisme américain, Kuramata s’intéresse
avant tout aux recherches des plasticiens Donald Judd (1928-1994)
et Dan Flavin (1933-1996), voire de D’architecte Hans Hollein
(1934-2014). Les installations de néons, que congoit Dan Flavin
depuis 1963 mais aussi, dans sa mouvance, Tanaka Shintard, ont
probablement initié I’idée du dispositif que Kuramata concoit, en
1969, pour I’aménagement du si¢ge de la filiale tokyoite d’Edward’s,
spécialiste britannique du prét-a-porter masculin haut-de-gamme.
Pour le showroom, Kuramata installe, en rangées paralleles, trente-
six minces colonnes, constituées chacune d’un fin tube de néon
fluorescent blanc, enfermé dans un coffrage de plexiglas transparent.
Les colonnes soutiennent, en les éclairant, des feuilles de plexiglas
formant des étageres, sur lesquelles reposent les vétements. Au
centre de la piece, un discret ascenseur en verre, rare a 1’époque,
contribue a la géométrie de 1’espace, structurée en lignes, cercles et
carrés. L’effet des colonnes lumineuses est surmultiplié par le reflet
dans les miroirs qui recouvrent les murs de la piece. Tout comme
chez Flavin, la lumiére irradie 1’espace, et le matérialise. Les néons
offrent, en méme temps, une solution élégante et fonctionnelle au
cahier des charges d’un showroom de luxe.

Des ce chantier, les bases de la grammaire visuelle de Kuramata
sont posées, telles qu’elles se déploient par la suite, au cours des
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années 1970. Le principe de base est fonctionnaliste, par I’économie
rigoureuse de l’espace et l’adéquation des agencements a leur
fonction d’usage. Mais la fonction utilitaire est indissociable de la
fonction visuelle. Par leur géométrie neutre et minimaliste, qui tend
vers l’essentialité de la forme, et par la transparence de leurs
matériaux, les équipements sont congus pour se confondre avec les
trois dimensions de 1’espace réel. Pour, tel un dispositif in sifu visant
a rendre visible 1’espace, faire valoir et mettre en scene tout ce qui
n’est pas eux : leur alentour, et les objets présentés. En somme, des
1969, Kuramata semble avoir assimilé la lecon du minimalisme et la
définition de I’environnement.

Fig. 3 : Kuramata Shir6 : mobilier expérimental, 1968-1970, bois et
plexiglas. Au centre : Donald Judd : ceuvre de la série Stacks (1960s-),
acier inox et plexiglas

En 1972, les agencements et meubles de Kuramata sont
couronnés par le prix Mainichi du design Mainichi sangyo dezain
sho. Jamais encore un designer d’intérieur n’avait recu ce prix
prestigieux, cantonné, depuis sa création en 1955, au design
industriel et au graphisme. Symbolique, ce prix acte donc également
I’avenement du design d’intérieur en tant que domaine a part enticre
du design.

Sur ces bases, le design d’intérieur prend son essor aux cours des
années 1970. Les travaux de Kuramata, abondamment célébrés par
la presse spécialisée, inspirent la tendance. Au cours des
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années 1970, les villes se couvrent de boutiques aux aménagements
minimalistes.

Le début des années 1980 élargit la notoriété de Kuramata sur la
sceéne internationale. Connu en Italie depuis la fin des années 1960,
il est invité en 1981, par le designer italien Ettore Sottsass (1917-
2007), admirateur de son travail, a participer au collectif
international Memphis (1980-1988). Prolongement du radical
design qui rejette le rationalisme fonctionnaliste, Memphis prone
plus de liberté dans la relation entre ’homme, son cadre de vie, et la
ville. Notamment par un design expérimental, variable et souple,
libéré de tout dogmatisme méthodologique et stylistique. Le
positionnement rencontre, sur le fond, la réflexion de Kuramata
depuis ses débuts. Cependant que I’approche intuitive et
expérimentale pronée par Memphis 1’émancipe de la démarche
conceptuelle, a laquelle il s’était astreint depuis la fin des
années 1960. En méme temps, elle libere son golt pour
I’ornementalité et le décoratif, tabous dans le modernisme, et que
Memphis a contribué a réhabiliter. Deux ans plus tard, en 1983,
Kuramata se dissocie de Memphis, pour continuer seul sa trajectoire.
Mais, désormais, il a enfin un éditeur, et celui-ci est italien :
Cappellini. Avec les premicres éditions, a partir de 1986, les
meubles de Kuramata entrent sur le marché international.

Fig. 4 : Kuramata Shiro : mobilier expérimental. Fauteuil Miss Blanche,
1988, aluminum anodisé, acrylique, roses synthétiques ;
banquette-lit Laputa, 1991, aluminum anodisé, tissu
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Sous I'effet de Memphis, les formes des meubles de Kuramata
s’allegent, elles se font plus aériennes, confortant 1’attirance
originelle du designer pour la transparence, 1’apesanteur et le
flottement dans I’espace. Un discret lyrisme s’y fait jour, nuancé
d’humour et de fantaisie. C’est le cas, par exemple, du fameux
fauteuil Miss Blanche, concu en 1988. Rappelant les options
théoriques de Memphis, par sa forme revisitant les styles du
mobilier classiciste, et par les roses artificielles incluses dans la
résine acrylique, ce meuble malicieusement kitsch illustre la
distanciation avec la précédente rigueur intellectuelle minimaliste.

Cette option reste cependant dominante dans ses travaux de
design d’intérieur. Kuramata multiplie les chantiers de boutique,
principalement pour la mode. A ’orée des années 1980 s affirme le
mouvement de I’anti-fashion. Ses leaders sont Miyake Issei (né en
1938), Kawakubo Rei (née en 1942), et Yamamoto Yoji (né en
1943). Opposés au rationalisme fonctionnaliste, aussi bien qu’a
I’élégance élitiste du bon gofit parisien, ces stylistes inaugurent une
nouvelle ére du vétement de luxe : celle de la création d’avant-garde,
axée sur la recherche plastique et 1’effet visuel. Leur radicalisme les
coupe des réseaux de diffusion traditionnels du prét-a-porter. Ils
inventent un systéme d’autopromotion et d’autodiffusion : le DC
Brand (Dt shi burando), pour design character brand. Dérivé du
design d’identité d’entreprise (corporate identity), le systeme
consiste, pour chaque marque, a créer ses propres boutiques, dans le
méme style que les vétements. Les boutiques de modes se
multiplient, chacune aménagée différemment quoique dans un style
exprimant la marque, par le designer le plus complice de la pensée
du styliste. Le design d’intérieur connait un dge d’or, pendant que se
constituent d’authentiques duos designer-styliste, tel Miyake Issei et
Kuramata Shiro.
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Fig. 5 : Boutiques de la marque Issey Miyake. Design d’intérieur et
mobilier : Kuramata Shird. En haut a g. : la toute premiere boutique
Miyake aménagée par Kuramata : boutique From First (Minami Aoyama),
1976. En haut a dr. : boutique Issey Miyake Men (Tsukaguchi), 1985.
En bas a g. : boutique Issey Miyake Men (Minami Aoyama), 1987.

En bas a dr. : boutique Issey Miyake (Shinjuku), 1988

Miyake laisse toute libert¢é a Kuramata, qui congoit les
aménagements a sa guise. En adéquation avec le minimalisme de
Miyake, axé sur le concept de « ichimai no nuno » —un vétement
congu comme «un pan d’étoffe » —, la grammaire visuelle de
Kuramata demeure axée sur 1’essentialité géométrique des formes
structurant un espace ouvert, aérien et mobile, en dialogue avec le
vétement. Couleurs lumineuses et matériaux chatoyants, tel le
terrazzo, y introduisent gaieté et chaleur. Apres Paris, en 1983, la
marque Issey Miyake s’implante dans les capitales du monde : en
1984 a New York, en 1985 a Singapour et a Londres, etc. Jusqu’a sa
disparition en 1991, Kuramata Shird aménage plus d’une centaine
des boutiques du styliste, celles de 1’archipel incluses.

Parallelement aux premieres expositions que lui consacrent les
institutions artistiques occidentales, dont la galerie parisienne Yvon
Gastou a partir de 1986, ses picces commencent a entrer dans les
musées. Y faisant désormais figures d’icones du design de produit et,
par métonymie, du « design japonais », ses meubles, avant tout
expérimentaux et congus pour des boutiques, n’en sont pourtant
guere représentatifs. De méme que, relativement moins innovants
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que ses aménagements d’intérieur, ils rendent peu compte du travail
de Kuramata sur 1’espace, qui apparait pourtant comme sa
contribution principale a ’histoire du design japonais.

Conclusion

A la génération de Kuramata, les chefs-de-file sont ceux qui
valorisent la dimension visuelle, plastique, au bénéfice d’un design
fonctionnel quoique élitaire. Quelques facteurs d’époque me
semblent éclairer cette sensibilit€, dont les relations avec 1’art
contemporain dans les années 1950 et 1960, puis le postmodernisme
des années 1980, favorisé par le DC Brand.

Aujourd’hui, la démarche créatrice de Kuramata est a nouveau
mise en exergue par Miyake Issei, dans le cadre de la Miyake Issey
Foundation lancée en 2004 et qui, via le 21_21 Design Sight de
Tokyo, ouvert en 2007, travaille 2 promouvoir un design japonais de
haute qualité. Pendant que la cote des pieces de Kuramata ne cesse
de grimper sur le marché de 1I’art, de jeunes designers, a commencer
par Yoshioka Tokujin (né en 1967), revendiquent leur filiation avec
Kuramata, tout en participant étroitement aux projets de la
Fondation Miyake. Cette figure du designer artiste est loin d’€tre
représentative de la scéne du design japonais. Mais elle s’y
développe assurément.

Bibliographie

HAsHIMOTO, Keiko. Kuramata Shiro no shuyo dezain ni kansuru
kenkyi [Etude des principaux travaux de Kuramata Shiro]. Thése de
doctorat, université de Kobe, 2008.

HASHIMOTO, Keiko. « Kuramata Shiré no 1970 nendai no interia dezain
ni okeru kankakutekina mono ni tsuite [Les aspects sensibles dans le design
intérieur des années 1970 de Kuramata Shird]. » Dezain riron [Théorie du
design], vol. 51,2007 : 59-72.

MERLEAU-PONTY, Maurice, 1945. Phénoménologie de la perception.
Paris, Gallimard, coll. « Tel », 1995.

SEKI, Yasuko (sous la direction de). Kuramata Shiro tokuhon [Lectures
de I’ceuvre de Kuramata Shiro]. Tokyo, ADP, 2012.

SuDIIC, Deyan. Shiro Kuramata. Londres, Phaidon, 2013.

SUZUKI, Noriyoshi. Interia Dezain ga umareta toki. Rokujii nendai no
ato to dezain no shototsu no naka [La naissance du design d’intérieur. Au
sein des confrontations des années 1960 entre arts plastiques et design].
Tokyo, Kajima shuppankai, 2015.

TSUNEMI, Mikiko. « Kuwasawa dezain kenkytjo no kosei kyoiku [La
pédagogie du kosei kyoiku au Kuwasawa Design Studio].» Bulletin of
JSSD, vol. 51,n°4,2004 : 9-18.



178 Partie II : Images gravées, imprimées, développées

UCHIDA, Shigeru. Sengo nihon dezainshi [Histoire du design japonaisde
I’apres-guerre]. Tokyd, Misuzu shobo, 2011.

UCHIDA, Shigeru. Nihon interia dezain shi [Histoire du design intérieur
au Japon]. Tokyo, Ohmsha, 2013.



