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Einfiihrung

Isamu Noguchi (1904-1988) ist einer der bedeutendsten
Bildhauer und Designer der USA. Neben einem vielseitigen
kinstlerischen Werk gestaltete er unter anderem Biihnen-
bilder, Lampen, Mdobel, Gartenanlagen und Spielplatze.
Durch seinen interdisziplinaren und interkulturellen Ansatz
erweiterte er das Verstandnis von Skulptur. lhm ging es
nicht in erster Linie darum, einzigartige Objekte fir Gale-
rien und Museen zu fertigen, sondern Objekte und Raume
fur die Gesellschaft zu gestalten.

Isamu Noguchi wird 1904 in Los Angeles als Sohn der ame-
rikanischen Autorin Léonie Gilmour und des japanischen
Dichters Yonejiro Noguchi geboren. Er lebt und arbeitet in
den USA, Japan und in verschiedenen Landern Europas. Von
dort aus unternimmt er ausgedehnte Reisen. In seinem
Schaffen verbindet er Anregungen aus vergangenen und
zeitgenodssischen Kulturen. Japanische Garten, eine astro-
nomische Anlage in Indien oder kiinstliche Erdhligel prahis-
torischer nordamerikanischer Kulturen finden ebenso ihren
Widerhallin Noguchis Werk wie die abstrakte Kunst des
frihen 20. Jahrhunderts oder die Bewegung des Surrealis-
mus. Noguchi arbeitet je nach Zeit und Ort mit unterschied-
lichsten Materialien wie Stein, Holz, Metall, Kunststoff,
Keramik, Papier und elektrischen Komponenten. Zu deren
Bearbeitung eignet er sich sowohl traditionelle handwerkli-
che wie moderne industrielle Techniken an.



In den 1940er und 1950er Jahren entwirft Noguchi Mdbel,
die mittlerweile Designklassiker geworden sind. Am
bekanntesten sind die Lampen aus Japanpapier und Bam-
bus, sogenannte Akari-Lichtskulpturen. Noguchi macht kei-
nen Unterschied zwischen freier und angewandter Kunst.
Er will skulpturale Raume schaffen, in denen die Menschen
durch ihre Bewegung den Raum und die Skulpturen auf
unterschiedliche Weise wahrnehmen.

Die Ausstellung ist die erste umfangreiche Schau, in der die
verschiedenen Aspekte von Noguchis Schaffen vorgestellt
werden.

Die Ausstellung wurde vom Zentrum Paul Klee in Bern, dem
Barbican in London und dem Museum Ludwig in Kdln orga-
nisiert und kuratiert, in Partnerschaft mit dem LaM - Lille
Métropole Musée d’art moderne, d’art contemporain et d'art
brut. Die Ausstellung ware ohne die Zusammenarbeit mit
dem Isamu Noguchi Foundation and Garden Museum in
New York nicht maglich gewesen.

An der Kasse sind dieser Ausstellungsfiihrer in Gross-
schrift sowie Texte in Leichter Sprache erhaltlich.



Portrait Heads - Freundschaften und
Kooperationen

Die Portrats von Weggefahrt:innen stehen in den 1920er
Jahren am Beginn von Noguchis Karriere. Als junger Kiinst-
ler arbeitet er figurativ. Auftragsarbeiten sichern ihm ein
gewisses Einkommen und verschaffen ihm erste Ausstel-
lungsmoglichkeiten. Die unterschiedlichen Techniken der
Bisten belegen Noguchis Gewandtheit im Umgang mit ver-
schiedenen Materialien, Techniken und Werkzeugen: «Ich
glaube nicht daran, dass man bei einem Werkstoff bleiben
sollte. Ich habe Angst, dass er mich dann beherrscht und zu
meinem Markenzeichen wird.»

Uncle Takagi, Tsuneko-san und das Selbstportrat Face Dish
stehen in Zusammenhang mit Noguchis japanischen Wur-
zeln. Vom dritten bis zum dreizehnten Lebensjahr wachst er
in Tokyo und Chigasaki nahe Tokyo auf, danach schickt ihn
seine Mutter in die USA zurick. Zeit seines Lebens reist er
immer wieder nach Japan und beschaftigt sich mit japani-
schen Traditionen sowie kiinstlerischen und handwerkli-
chen Techniken.



Mit den Portrats des mexikanischen Kiinstlers José Cle-
mente Orozco, der mit seinen politisch motivierten Wand-
malereien bekannt wurde, und des ersten Prasidenten des
unabhangigen Indonesiens, Soekarno, wird Noguchis politi-
sches Interesse eingefiihrt, das sich wie ein roter Faden
durch sein Werk zieht. Radio Nurse ist Noguchis erster gros-
ser Auftrag als Designer. Die Form des Babyphons erinnert
an einen abstrakten Kopf.

Auf Noguchis Freundschaften zu Exponent:innen des
modernen Tanzes verweist das Portrat von Michio Ito. Es
erinnert an eine Maske aus dem japanischen No-Theater
und greift so Itos kulturellen Hintergrund auf. Auch die Tan-
zerinnen und Choreografinnen Ruth Page und Martha Gra-
ham gehdren Uber Jahrzehnte zu seinem Freundeskreis.
Noguchi entwirft Bihnenbilder und Kostiime fir ihre Insze-
nierungen.



Endless Coupling - Abstraktionen

Dank eines Stipendiums der Solomon R. Guggenheim Foun-
dation kann Noguchi im Marz 1927 im Alter von 23 Jahren
nach Paris reisen. Dort arbeitet er fir ein halbes Jahr als
Assistent des Bildhauers Constantin Brancusi, dessen
Arbeiten Noguchi in einer Ausstellung in New York entdeckt
und bewundert hat. Brancusi ist auf der Suche nach einer
zeitlosen, universellen Bildsprache. Er verbindet in seinen
abstrakten Skulpturen archaische Formen mit natirlichen
Materialien. Bei Brancusi lernt Noguchi nicht nur den
Umgang mit verschiedenen Werkzeugen, sondern auch,
was eine Skulptur im Raum bewirken kann.

Die Zusammenarbeit mit Brancusi pragt Noguchis Schaffen
wahrend seiner Zeit in Paris. Neben Werktiteln wie bei-
spielsweise Leda, an deren Darstellung auch Brancusi
damals arbeitet, zeugen die glanzenden Oberflachen und
biomorphen Formen von Brancusis Einfluss. Noch Jahre
spater greift Noguchi Themen wie die endlose Saule von
Brancusi in Werken wie Endless Coupling oder The Spirit's
Flight auf. Seine Arbeiten auf Papier belegen, wie Noguchi
neue abstrakte Formen entwickelt, um diese in Holz, Metall



oder Stein umzusetzen. Noguchi sucht nach Moglichkeiten,
archaische, reduzierte Formen in die moderne Zeit zu tber-
setzen.

Nach der Riickkehr nach New York distanziert sich Noguchi
bewusst von der Abstraktion, wie Brancusi sie betreibt. Er
erachtet sich als noch nicht reif und eigenstandig genug.
Jahre spater bittet ihn ein junger Bildhauer, ihn als sein
Assistent arbeiten zu lassen - so wie er einst Assistent von
Brancusi gewesen ist. Noguchi lehnt ab und rat ihm, sich
nicht einen kiinstlerischen Mentor zu suchen, sondern
handwerkliche Techniken zu erlernen und eigene Ideen zu
entwickeln.



Tortured Earth - Politisches Engagement

In den frithen 1930er Jahren spirt Noguchi die Ungleichheit
und Ungerechtigkeit in der amerikanischen Gesellschaft am
eigenen Leib. Aus Geldnot muss er sein Atelier aufgeben.
Wahrend der schweren Wirtschaftskrise der 1930er Jahre
erhalten viele Kinstler:innen Unterstiitzung von der
Arbeitsbeschaffungsbehorde Works Progress Administra-
tion (WPAJ. Noguchi hat mit seinen Bewerbungen jedoch
keinen Erfolg und ist auf sich allein gestellt. Er will eine
«Art der Bildhauerei finden, die menschlich bedeutsam war,
ohne realistisch zu sein, gleichzeitig abstrakt und sozial
relevant».

In jener Zeit engagiert er sich gegen den grassierenden
Rassismus in den USA, der am starksten die afroamerikani-
sche Bevdlkerung trifft. Fiir Erick Hawkins Stiick zu John
Browns Kampf gegen die Sklaverei entwirft er das Biihnen-
bild.

Nach dem Angriff auf Pearl Harbour 1941 geraten die in den
USA lebenden Japaner:innen und die japanisch-stammigen
Amerikaner:innen verstarkt ins Visier. An der Westkiiste



werden sie in Lager interniert. Noguchi begibt sich freiwillig
einige Monate in ein Internierungslager in Poston, Arizona.
Die bedrickende Stimmung und die leere, wiistenahnliche
Landschaft hinterlassen ihre Spuren in Noguchis Schaffen -
beispielsweise in Time Lock oder Double Red Mountain. Das
Relief This Tortured Earth tragt urspriinglich den Titel War
Tortured Earth. Eine Luftfotografie der afrikanischen Wiiste
mit Bombenkratern regt Noguchi dazu an. Die misshandelte
Landschaft steht im Ubertragenen Sinn auch fir die Miss-
handlung der Menschen im Krieg. In der Maske Okame
kommt diese frappant zum Ausdruck. Das lachelnde Sym-
bol von Glick und Heiterkeit ist nach der Katastrophe von
Hiroshima versehrt und bandagiert. Wiederholt driickt
Noguchi in seinen Werken seine politische Gesinnung aus.
Das aus Knochen bestehende Monument for Heroes ist den
Piloten des Zweiten Weltkriegs gewidmet. Noguchi stellt
sich dieses als Gedenksaule auf einem Berggipfel vor. Der
Wind bringt die Objekte, die wie Skelette im Zylinder han-
gen, in Bewegung - ein Grabgesang fir Helden, die sinnlos
gestorben sind.



Global Distillation - Zwischen Tradition und
Moderne

Die bei Brancusi gelernte formale Reduktion und der per-
fektionierte Umgang mit Werkzeugen und natirlichen Mate-
rialien findet Noguchi in der japanischen Kunstauffassung
bestatigt. 1930 reist er iber Moskau nach China und spater
weiter nach Japan. In China studiert er wahrend sieben
Monaten die traditionelle Tuschmalerei. Dort entstehen die
kalligrafisch anmutende Serie der Peking Brush Drawings
und die kleine Figur Chinese Girl. Noguchi studiert verschie-
dene Kunsttraditionen, um sie in zeitgendssische Formen
und Materialien zu transformieren.

In den Gartenanlagen von Kyotos Klostern und Tempeln
erkennt Noguchi die von ihm angestrebte Verbindung von
Leben und Kunst. In jedem Garten bilden bewusst ausge-
suchte und arrangierte Steine, Kiesflachen, Moose, Pflan-
zen und Wasserelemente eine Einheit, in die der Mensch
ganzlich eintauchen kann. Noguchi empfindet die japani-
schen Gartenanlagen als Gesamtkunstwerk, das der
Gesellschaft nitzt. Er realisiert, dass er die Raume, in
denen wir leben und arbeiten, plastisch gestalten und nicht



einzelne Skulpturen fur Galerien oder Museen produzieren
will. Ihn interessieren die Wechselbeziehungen der Objekte
untereinander sowie jene zwischen Objekten und Men-
schen. Noguchi beginnt in der Folge, selber Garten und
Spielplatze zu gestalten.

In den friihen 1950er Jahren entsteht in Japan eine Serie
von spielerischen Keramiken, nachdem er bei verschiede-
nen japanischen Keramikern die traditionellen Techniken
erlernt hat. Im krassen Gegensatz dazu stehen die Skulptu-
ren der spaten 1950er Jahre, die er in New York mit Hilfe
von industriellen Maschinen aus Metallblechen faltet. Wah-
rend er in Japan mit Materialien der Erde wie Keramik und
Stein arbeitet, reflektiert er im Material Aluminium und in
den industriellen Fertigungsmethoden die Metropole New
York.

Noguchi studiert nicht nur alte Kulturtraditionen in Asien,
sondern auch in Europa und Amerika. Er besucht Stone-
henge und die Menhire in der Bretagne in Carnac. Die Erd-
higel prahistorischer amerikanischer Kulturen inspirieren
ihn zu einem weiteren unvollendeten Projekt von enormen
Ausmassen und visionarem Charakter: Sculpture to be seen
from Mars von 1947. Erst als Memorial to Man betitelt, ent-
steht das Modell fur dieses Werk unter dem Eindruck der
Atombombenabwiirfe auf Hiroshima und Nagasaki. In einer
apokalyptischen Vision der Zerstérung und Ausloschung
erinnert es an die einstige Prasenz des Menschen auf der
Erde.



Expanded Universe - Wissenschaft und
Technik

Die astronomische Anlage Jantar Mantar im indischen
Jaipur umfasst eine Sammlung von astronomischen Instru-
menten aus dem 18. Jahrhundert, die wie kleine Geb&aude in
einem Park angeordnet sind. Noguchi erkennt darin die
gelungene Synthese damals neuester Forschung und Tech-
nik mit reduzierten, geometrischen Formen. Davon lasst er
sich spater in eigenen Entwirfen fur Park- und Gartenge-
staltungen anregen.

Neben dem Studium historischer Kulturen setzt sich Nogu-
chi mit der zeitgendssischen Realitat auseinander und
reagiert auf sie. Raum ist nicht mehr nur Volumen und
Masse, die es zu formen und einzudammen gilt. Vielmehr
beinhaltet er genauso die Erforschung des Weltalls wie
auch die molekularen Strukturen der Welt. Noguchis bild-
hauerisches Interesse an Technologie und Wissenschaft
manifestiert sich nicht nur in der Verwendung industrieller
Materialien, sondern auch in seiner neuen Auffassung von
Raum.



1929 lernt Noguchi den erfinderischen Architekten R. Buck-
minster Fuller kennen. Dieser glaubt an die Kraft neuer
Technologien und wissenschaftlichen Fortschritts, um das
Leben zu verbessern. Die Freundschaft zu Fuller lenkt
Noguchi in eine neue Richtung und hilft ihm nach der pra-
genden Zeit bei Brancusi, neue Ideen zu entwickeln. Nogu-
chi portratiert den langjahrigen Freund in futuristisch
anmutender verchromter Bronze. Wie Noguchi erachtet
Fuller die Kunst als wichtigen Faktor fiir die gesellschaftli-
che Entwicklung. Er bringt Noguchi neueste wissenschaftli-
che Konzepte, wie die Relativitatstheorie von Einstein, oder
die Verwendung von Chrom und Aluminium nahe. Mit dem
Dymaxion House entwickelt Fuller ein transportables, sich
durch Solarenergie und Windturbinen selbst versorgendes
Haus. Beim Design des aerodynamischen Dymaxion Car
unterstitzt ihn Noguchi. Sie reisen oft zusammen durch die
USA; Fuller halt Vortrage und Noguchi stellt seine Werke
aus.

1932 entsteht die Skulptur mit dem von Fuller vorgeschla-
genen Titel Miss Expanding Universe. Es handelt sich dabei
um eine Darstellung der Tanzerin Ruth Page, fiir die Nogu-
chi ein Kostim entwirft, das Page wahrend des Tanzes mit
ihren Korpergliedern von innen her verformt. Die Figur ist
in Aluminium gegossen und hangt an der Decke. Sie scheint
durch das Universum zu schweben und dabei den Raum
standig auszuweiten.



Auch wenn sich Noguchi stark fiir archaische Kulturen inte-
ressiert, ist er auch offen gegeniber Fullers Glauben an
den Fortschritt. Noguchi will ein moderner Mensch sein und
arbeitet deshalb mit neuesten Konzepten und Materialien.
Als Ausdruck seines Glaubens an den fortschrittlichen Geist
Amerikas entwirft er 1933 ein Denkmal fiir Benjamin Frank-
lin, einem der Griindervater der USA und Erfinder des Blitz-
ableiters. Damit feiert er die Erfindung der Elektrizitat. Das
Denkmal wurde erst 1984 in Philadelphia realisiert.



Interlocking Worlds - Biomorphe Formen

In den 1940er Jahren flichten viele Kiinstler:innen des Sur-
realismus aus Europa nach New York. Auch Noguchi kommt
mit den Ideen und der Bildsprache der Surrealist:innen in
Kontakt. Die Traumwelten mit zum Teil abstrakten biomor-
phen Formen regen ihn zu eigenen Kreationen an. Es ent-
steht eine Serie von sogenannten «Interlocking Sculptu-
res»: Skulpturen, die aus ineinandergesteckten Formen
bestehen. Die knochenahnlichen Elemente erinnern an
Pablo Picassos monstrose Knochenfiguren oder an Yves
Tanguys Traumwelten.

Die «Interlocking Sculptures» gehen aber auch auf Nogu-
chis Kriegserfahrungen zuriick. Seine ineinander greifen-
den Werke bestehen aus mehreren Teilen, die sich schnell
zusammensetzen und wieder auseinandernehmen lassen.
Mit ihnen thematisiert Noguchi die Unsicherheit und das
Ausgeliefertsein des Menschen zu jener Zeit. Die Skulptu-
ren bauen auch auf japanischen Tischlertechniken auf, die
Noguchi in seiner Jugend erlernt hat, und verbinden traditi-
onelle Techniken mit zeitgendssischer Abstraktion. Material
ist zu jener Zeit in New York knapp und teuer, einfache



Schieferplatten, die auch fur den Bau benutzt werden, sind
jedoch schnell verfiigbar. So beginnt Noguchi, knochenahn-
liche Formen aus Schiefer zu fein balancierten Figuren
zusammenzufigen. Die einzelnen Formen skizziert er auf
Papier und fertigt kleine Modelle in Karton. Als Alternative
zum Schiefer arbeitet er in Holz oder Marmor. In der glei-
chen Asthetik entstehen Tische, Sofas und andere Mébel.

Titel wie Cronos weisen zudem auf Noguchis Auseinander-
setzung mit mythologischen Figuren und gehen mit seinen
Ideen zum ritualisierten Raum einher. Als einen solchen
erachtet er die Biihne, wo der Tanz wie ein Ritual aufgefiihrt
werde. Er arbeitet intensiv mit der Choreographin Martha
Graham zusammen und konzipiert Bihnenbilder wie etwa
fur die Auffihrung von Hérodiade. Mirror Before Me (1944).



New Explorations - Rohheit und Perfektion

Ab den 1960er Jahren beschaftigt sich Noguchi mit dem
Gegensatz von glatter, perfekter Oberflache und roh
gehauenem Stein. 1962 verbringt der Kiinstler den Sommer
in Italien und besucht die Steinbriiche von Henraux in Quer-
ceta. Der Marmor und die Maschinen, die ihm dort zur Ver-
fligung stehen, regen Noguchi zu neuen Formen und Ober-
flachenbearbeitungen an. In der Folge entsteht eine Serie
von glatt polierten Marmorskulpturen, wie Ding Dong Bat,
die zum Teil aus verschiedenen Marmorsteinen zusammen-
gesetzt sind. Da Noguchi jedoch keinen Unterschied zwi-
schen den fein bearbeiteten und rohen Skulpturen machen
will, entstehen gleichzeitig grob gehauene Werke. Spater
kombiniert er polierte Flachen und roh gelassene Stellen in
Werken wie The Inner Stone und erzeugte so eine Spannung.

Mit dem rohen Stein verbindet Noguchi die bewusst ausge-
wahlten Steine japanischer Garten. Diese scheinen gera-
dezu im Boden zu versinken. Die Verbindung zur Erde fihrt
erin Arbeiten weiter, die er wiederum in Bronze giesst. So
bearbeitet er in This Earth, This Passage den Ton mit seinen
Flssen und lasst die Form anschliessend in Bronze gies-



sen. Auch der vermeintliche Erdklumpen in Stone of Spiritual
Understanding ist in Bronze gegossen. Scheinbar schwere-
los balanciert dieser auf einem Konstrukt aus Metall.

Im Spatwerk gelingt es Noguchi, verschiedene Materialien
und Bearbeitungstechniken zu spannungsvollen Objekten zu
kombinieren. Er bringt darin gegensatzliche Aspekte wie
glatt und roh, leicht und schwer zum Ausdruck, die ihn
angeregt durch die Zen-Philosophie sein Leben lang
beschaftigen.



Playscapes - Ideale Welten

In vielerlei Hinsicht findet Noguchis Vorstellung vom skulp-
turalen Raum seinen idealen Ausdruck in der Gestaltung
von Spielplatzen. Die Kinder kdnnen seine Spielplatze als
belebte Raume aktivieren, so wie sich Tanzer in seinen Biih-
nenbildern oder Erwachsene in den Spaziergarten Japans
bewegen.

Noguchis Spielplatzentwirfe kénnen als utopische Meta-
phern gelesen werden, in denen Stadtkinder eine intimere
Beziehung zur Natur zuriickgewinnen, die derjenigen des
frihen Menschen dhnelt. Fiir Noguchi symbolisieren Spiel-
platze die Interaktion der Skulptur mit der urspriinglichen
Materie, eine urspringliche Erfahrung, die ihn an seine
Kindheit in Japan erinnert: «Spielplatze sind ein Weg, die
Welt zu erschaffen ... Es ist ein Weg, ein ideales Land zu
schaffen - in kleinerem Massstab.»

In den 1930er Jahren beginnt Noguchi Spielplatze zu ent-

werfen, um skulpturale Raume zu schaffen, die gleichzeitig
abstrakt und gesellschaftlich relevant sind. Er bewirbt sich
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mit mehreren Spielplatzprojekten bei der Arbeitsbeschaf-
fungsbehorde WPA, wird aber stets abgelehnt.

Play Mountain und Contoured Playground sind als Spielplatze
konzipiert, die allein auf der Grundlage der Erdformationen
und ohne Spielgerate funktionieren sollen. Der Boden
selbst wird wie eine Skulptur inszeniert und wird somit zur
Skulptur. Die Kinder sollen ihr eigenes Spiel erfinden, die
Benutzung ist nicht vorgegeben. Noguchis Interesse am
Spiel zeigt sich im Laufe seiner Karriere in vielen Medien
und Kooperationen. Neben den verschiedenen Spielplatzen
entwirft er auch das Biihnenbildelement Jungle Gym fiir
Erick Hawkins Stephen Acrobat (1947). Im Mittelpunkt steht
die Interaktion und Beteiligung des Publikums, wie in der
Play Sculpture, die vor dem Zentrum Paul Klee steht.
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Lunar Landscapes - Licht und Leichtigkeit

Ebenfalls in der mondartigen Wiistenlandschaft von Arizona
beginnt Noguchi in den 1940er Jahren eine Serie von Lunar
Landscapes. «Lunar» spielt gleichzeitig auf die Mondland-
schaft und auf Lichtexperimente an. In Arbeiten wie Lunar
Table schliesst er an This Tortured Earth (Raum 3) an und
kombiniert die biomorphen Formen spater mit Licht, wie
beispielsweise in Red Lunar Fist oder Lunar Infant. Diese
innovativen Arbeiten will jedoch keine Galerie ausstellen.
Das Konzept der «Lunars» kann er unter dem Titel Lunar
Voyage 1947 als raumliche Gestaltung im Treppenhaus des
Passagierschiffes S.S. Argentine und mit der Decke im
Empfangsraum des Time-Life-Gebaudes in New York
umsetzen. Das Verhaltnis von Form und Licht, respektive
deren Synthese, sowie Licht als plastisches Material sollte
Noguchi noch weiter beschéftigen. Die hangenden leuchten-
den «Lunar-Objekte» fiihren zu den Akari-Lampen, welche
Noguchi ab 1951 entwickelt. Ein Besuch im japanischen
Gifu, das fiur die Herstellung von Papierlaternen berihmt
ist, gibt den Anstoss zur Entwicklung eigener Lampen.
«Akari» bedeutet auf Japanisch gleichzeitig Licht im Sinne
von Bewusstsein und Leichtigkeit im Sinne von Wesen oder
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Essenz, und ist somit der ideale Name fiir Noguchis leichte
Lichtskulpturen. Fir die Akari-Lichtskulpturen verwendet

Noguchi die traditionellen Materialien Papier und Bambus

und verbindet sie mit elektrischem Licht.

Es ist charakteristisch fir Noguchi, dass er sich iber Jahr-
zehnte zwischen rein skulpturalen Ideen, der Gestaltung
unserer Umgebung und rein zweckgebunden Objekten
bewegt, ohne seine eigenen asthetischen Ziele aus den
Augen zu verlieren.
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Sozialer Protest

«Es ist klar, dass ich mich danach sehne, Skulpturin einen
direkteren Kontakt mit den alltaglichen Erfahrungen des
Lebens zu bringen.»

Als Noguchi in den frihen 1930er Jahren nach Aufenthalten
und Reisen in Europa und Ostasien nach New York zuriick-
kehrt, stimmt er mit vielen Kiinstler:innen darin lGberein,
dass Kunst auch eine gesellschaftliche und politische Rolle
spielen soll. Insbesondere in den 1930er und 1940er Jahren
entstehen Entwirfe fir Denkmaler und Skulpturen, mit
denen er sich in politische und gesellschaftliche Diskussio-
nen der Zeit einbringen will. Gesamthaft gestaltet Noguchi
15 Denkmaler, von denen fiinf bis zu seinem Tod 1988 umge-
setzt worden sind.
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Biografie

1904

1907

1912

1918

1922

1923

Isamu Noguchi wird am 17. November 1904 in Los
Angeles als Sohn der amerikanischen Autorin und
Padagogin Léonie Gilmour geboren. Sein Vater, der
japanische Dichter Yonejiro Noguchi, kehrt vor
Noguchis Geburt nach Japan zuriick.

Ab 1907 wachst Noguchi in Tokyo und Chigasaki
nahe Tokyo auf. Er hilft beim Bau des Hauses und
erlernt japanische Techniken der Holzverarbei-
tung.

Seine Halbschwester Ailes Gilmour kommt zur
Welt. Sie tanzt spater in der Martha Graham Dance
Company.

Noguchi reist alleine in die USA, um dort in Rolling
Prairie und La Porte, Indiana, zur Schule zu gehen.

Nach seinem Schulabschluss will er Medizin stu-
dieren. Im Sommer absolviert er ein Praktikum
beim Bildhauer Gutzon Borglum.

Noguchi lebt mit seiner Mutter und Ailes in New
York. Er entscheidet sich, Bildhauer zu werden und
studiert bei Onorio Ruotolo an der Leonardo da
Vinci Art School.
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1927-28 Noguchi erhalt ein Stipendium fiir eine Reise nach

1929

1930

Paris und Ostasien. In Paris arbeitet er als Assis-
tent im Atelier von Constantin Brancusi, dann in
einem eigenen Atelier in Gentilly.

Noguchi kehrt nach New York zurick, wo er bald
mit dem Architekten und Erfinder R. Buckminster
Fuller sowie mit der Tanzerin und Choreografin
Martha Graham zusammenarbeitet.

Er reist Giber Paris und Moskau nach China, wo er
bei Qi Baishi die traditionelle Kunst der Tuschma-
lerei erlernt. 1931 geht er nach Japan und
beschaftigt sich mit der japanischen Kultur, den
Garten, Tempeln und der Keramik.

1932-33 Noguchi beginnt, Industriedesigns sowie grosse

1935

1936
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Land-Art-Arbeiten und Denkmaler zu entwerfen.
1934 folgt der erste Spielplatz. Die Entwirfe blei-
ben zumeist unrealisiert.

In Mexiko-Stadt erstellt er ein grossformatiges
Wandrelief.

Noguchis Text «What's the Matter with Sculpture»
wird in Art Front publiziert. Noguchi hinterfragt
zeitlebens die Rolle der Kunst in der Gesellschaft
und sein eigenes kinstlerisches Tun. Insbeson-
dere in den 1930er Jahren interessiert er sich fir



das politische Geschehen und versucht als Kiinst-
ler auf die sozialen Ungerechtigkeiten zu reagie-
ren.

1938-40 Fiir das Associated Press Building im Rockefeller

1942

1943

1949

Center, New York, schafft er ein Wandrelief aus
Stahl. Mit dieser Arbeit bringt er es zu einer
gewissen Bekanntheit in den USA.

Im Nachgang des japanischen Angriffs auf Pearl
Harbor engagiert sich Noguchi politisch fir Japa-
ner:innen in den USA und Amerikaner:innen mit
japanischen Wurzeln. Er begibt sich freiwillig in
ein Internierungslager in Poston, Arizona, in der
Hoffnung, dort die Lebensbedingungen zu verbes-
sern.

Erste beleuchtete Skulpturen entstehen. Noguchi
experimentiert mit neuen Materialien wie Kunst-
stoff und verschiedenen Halzern.

Noguchi erhalt ein Reisestipendium und reist nach
Frankreich, in die Schweiz, nach Italien, Spanien,
Griechenland, Agypten und Indien und 1950 nach
Japan. Er arbeitet und lebt in den folgenden Jah-
ren wechselnd in New York, verschiedenen Lan-
dern Europas und Japan, mit Reisen und Projekten
rund um den Globus.
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1950 Er macht einen Atelieraufenthalt am Industrial Arts
Research Institute (IARI), Tokio. Erste Gespréche
Uber Noguchis Mitarbeit an Hiroshimas Peace
Memorial Park finden statt, ohne Erfolg. In Zusam-
menarbeit mit dem Architekten Yoshiro Taniguchi
gestaltet er einen Garten und ein Dozentenzimmer
zu Ehren seines Vaters an der Keio Universitat in
Tokio.

1951 Noguchi besichtigt die Laternenfabrik Ozeki in Gifu
und entwirft erste Akari-Lichtskulpturen. Er heira-
tet die Schauspielerin Yoshiko Yamaguchi.

1952 Die Akari-Lampen gehen in Produktion. Noguchi
lebt mit Yamaguchi in Kita Kamakura auf dem
Grundstiick des Kunsttopfers Rosanjin Kitaoji,
neue Keramikarbeiten entstehen.

1953-54 Noguchi reist durch Griechenland, Agypten,
Burma, Thailand, Hongkong, Macau, Kambodscha,
Indonesien und Singapur. Sein Reisestipendium
wird verlangert.

1955 Noguchi lebt fir zwei Monate mit Yamaguchi in
London sowie Paris und entwirft Kostime und
Bihnenbilder fur die Royal Shakespeare Company,
danach kehrt er nach New York zurick. Er
schliesst einen Vertrag mit der Wohnbedarf AG
Uber den Vertrieb der Akariin der Schweiz. Er
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1956

1959

1961

1962

1964

1968

erhalt den Auftrag fiir die Gestaltung der Garten
des UNESCO-Hauptquartiers in Paris.

Noguchi unternimmt Reisen nach Indien und Hong
Kong. Er lasst sich von Yamaguchi scheiden. Er
arbeitet mit verschiedenen Gussverfahren in Eisen
und Bronze.

An der documenta Il in Kassel sind Werke Nogu-
chis zu sehen.

Noguchi richtet sich ein Atelier und Wohnhaus in
Long Island City, New York, ein.

Noguchi beginnt in Israel mit der Arbeit am Billy
Rose Art Garden, einem Skulpturengarten fir das
Israel Museum. Im Sommer erhalt er ein Atelier in
der American Academy in Rom, Skulpturen aus
Balsaholz und Ton werden in Bronze gegossen. In
der Nahe der Marmorsteinbriiche von Pietrasanta
arbeitet er an Marmorskulpturen.

Eine erste Einzelausstellung in Europa findet in
der Galerie Claude Bernard in Paris statt. Noguchi
ist an der documenta Il vertreten.

Die erste Retrospektive wird im Whitney Museum,

New York, gezeigt. Noguchis Autobiografie A Sculp-
tor’s World erscheint.
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1969-71 Noguchi richtet ein Atelier fiir grosse Steinskulp-

1975

1977

1981

1986

1988

30

turen in Mure, Japan, ein.

Der zusammen mit Shoji Sadao entworfene Spiel-
platz Playscapes im Piedmont Park in Atlanta,
Georgia, wird eroffnet.

Noguchi entwirft den Eingangsbereich der Zent-
rale der Sogetsu-Schule fir Ikebana. Er wird mit
der Goldmedaille der American Academy of Arts
and Letters ausgezeichnet. Im Museum of Modern
Artin New York findet die Einzelausstellung Nogu-
chi: Sculptor as Designer statt. Im folgenden Jahr
tourt die Ausstellung Noguchi’s Imaginary Land-
scapes durch sechs US-amerikanische Institutio
nen.

Noguchi beginnt zusammen mit Shoji Sadao mit
dem Bau des Isamu Noguchi Garden Museum in
Long Island City. 1985 erfolgt die Eroffnung.

An der 42. Biennale von Venedig vertritt Noguchi
die USA. Isamu Noguchi: What is sculpture? zeigt
neben klassischen Skulpturen Akaris und die
Rutsche Slide Mantra.

Noguchi stirbt in New York und wird in Mure,
Japan, beigesetzt.



Eine ausfiihrliche Biografie auf Deutsch oder Englisch
finden Sie im Katalog zur Ausstellung.
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Begleitprogramm

5.-6. November 2022

Alles Skulptur?

Design Weekend zum Verhaltnis
von Kunst und Design, in
Zusammenarbeit mit der Berner
Design Stiftung

Samstag, 5. November 2022

13:30 Formen mit Licht
Gesprach in der Ausstellung mit
Patrick Reymond (Architekt/
Designer/Mitbegriinder atelier
oi) und Myriam Déssegger
(Kuratorische Assistentin) tiber
Licht als raumliches und atmo-
spharisches Gestaltungselement

15:00 “l am not a designer”

- Wie frei ist Gestaltung?
Podiumsdiskussion mit Felicity
Lunn (HKB]), Claudia Miiller
(Kinstlerin) und Laurin Schaub
(Keramiker] tiber Sinn und Unsinn
der Unterscheidung von Kunst
und Design. Moderation:Robert M.
Stutz (Berner Design Stiftung)
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Sonntag, 6. November 2022

11:00 Landschaft als Skulptur
Gesprach in der Ausstellung mit
Robin Winogrond (Landschafts-
architektin) und Fabienne Eggel-
hofer (Kuratorin)

12:30 Radikale Asthetik
Gesprach in der Ausstellung mit
Margareta Daepp (Keramikerin)
und Fabienne Eggelhdfer
(Kuratorin) iiber Keramik und die
Verschrankung von Tradition und
Innovation

19.-20. November 2022
lkebana: Gestaltung mit Blumen
Ikebana, die japanische Kunst
des Blumen-Arrangierens steht
fur Kreativitat, Gestaltungskraft,
Achtsamkeit und Meditation.

In Zusammenarbeit mit Ikebana
International Schweiz und

mit der Unterstiitzung der
Japanischen Botschaft

Sa/So ganztags: Ikebana
Ausstellung im Forum



Sa/So 11:00: Ikebana Demonst-
ration im Forum

Sa/So 13:00: Ikebana Work-
shops (Platzzahl beschrénkt,
Tickets online erhaltlich)

Sonntag, 27. November 2022,
11:00 Skulptur als Experiment
und soziale Praxis

Gesprach in der Ausstellung mit
Marie Therese Batschmann
(Kunsthistorikerin) und Fabienne
Eggelhafer (Kuratorin)

Fiihrungen

Samstags, 15:00/
Sonntags, 13:30
Offentliche Fiihrung

Dienstags, 12:30-13:00
Kunst am Mittag

Sonntags, 15:00 oder auf Anfrage
Fremdsprachige Fiihrungen
English: 30 october/

4 december 2022

Francais: 2 octobre/
11 décembre 2022
Italiano: 27 novembre 2022

Donnerstag, 20. Oktober 2022,
15:00-16:30 Bilderclub
Entdecken Sie gemeinsam

mit anderen Besucher:innen
ein Werk der Ausstellung mit
Ramona Unterberg
(Kunstvermittlerin)

Mittwoch, 2. November 2022,
14:00 Einfiihrung fiir
Lehrpersonen

Mit Dominik Imhof

(Leiter Kunstvermittlung)

Donnerstag, 3. November 2022,
18:00 Freundeskreis ZPK
Fihrung fir die Mitglieder
«Freundeskreis ZPK» mit
Fabienne Eggelhofer (Kuratorin)
und Expert:innen des Hauses
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Sonntag, 13. November 2022,
15:00 Kunst und Religion im
Dialog

Antonio Albanello (Haus der
Religionen) im Dialog mit
Fabienne Eggelhdfer (Kuratorin)

Sonntag, 20. November 2022,
15:00 Kunstgesprach
Werkentdeckung und Kunstge-
sprach zu ausgewahlten Werken
der Ausstellung mit Ramona
Unterberg (Kunstvermittlerin)

Samstag, 3. Dezember 2022,
13:00 Sinn-Reich

Eine alle Sinne ansprechende
Fihrung fiir Gaste mit und ohne
Behinderung. Mit Gebarden-
sprachdolmetscher:in und
induktiver Horanlage
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Digitale Angebote

Mittwoch, 23. November 2022,
17:30 Kunst am Abend
Zoom-Fihrung live aus der
Ausstellung mit Dominik Imhof
(Leiter Kunstvermittlung)

Dienstag, 13. Dezember 2022,
17:00 Kunst und ich
Zoom-Prasentation im Dialog
mit den Teilnehmer:innen rund
um ein Werk der Ausstellung
mit Ramona Unterberg (Kunst-
vermittlerin)

Angebote fiir Familien

Dienstag bis Freitag, 14:00/16:00
Samstag und Sonntag,
12:00/14:00/16:00

Offenes Atelier

Stiindige Workshops mit Verbin-
dung zu den Ausstellungen im
Zentrum Paul Klee. Fur Familien
mit Kindern ab 4 Jahren

(bis 8 Jahre in Begleitung
Erwachsener)



Dienstag bis Sonntag,
10:00-17:00

Interaktive Ausstellung
«Kodomo no kuni. Das Land der
Kinder»

Kreativer und interaktiver
Briickenschlag aus den Ateliers
in die aktuelle Ausstellung im
ZPK.

Fiir Familien mit Kindern ab

4 Jahren

Samstags, 9:30-11:45
Kinderforum -samstags im
Labor

Kunst unter Gleichaltrigen mit
wechselnden Themen pro
Quartal.

Fir Kinder ab 7 Jahren

Sonntags, 10:15-11:30
Familienmorgen

In der Ausstellung und im Atelier
des Kindermuseum Creaviva fur
die ganze Familie

Fir Kinder und Jugendliche bis
16 Jahre kostenlos

Anmeldung:
creavivaldzpk.org oder
T +41(0)31 359 01 61
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Mit der Unterstiitzung von
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Das Zentrum Paul Klee ist barrierefrei und
bietet inklusive Veranstaltungen an.

SCLUSIL
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N

S¥ned

Zentrum Paul Klee

Monument im Fruchtland 3
3006 Bern

Tel +41 (0)31 359 01 01
infoldzpk.org

zpk.org

Offnungszeiten

Di-So 10:00-17:00

Geoffnet am 26./31.12.22
sowie 1./2.1.23, 10:00-17:00
Geschlossen am 24./25.12.22

Zentrum Paul Klee

. Bern
Sie finden uns auch auf
Gegriindet von

m n u u Maurice E. und Martha Miiller
sowie den Erben Paul Klee
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