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Introduzione 

Isamu Noguchi (1904–1988) è uno degli scultori e designer 
americani più famosi. Oltre che per la sua poliedrica opera 
artistica, Noguchi è noto anche per le sue scenografe, per 
aver creato lampade e mobili e per aver progettato giardini 
pubblici e parchi giochi. Grazie al suo approccio interdisci-
plinare e interculturale Noguchi è riuscito a rendere più 
accessibile il concetto di scultura. Il suo scopo principale 
non era quello di creare oggetti unici da esporre in gallerie 
e musei, ma di realizzare oggetti e spazi per la comunità. 

Isamu Noguchi nasce nel 1904 a Los Angeles da madre 
americana – l’autrice Léonie Gilmour – e da padre giappo-
nese – il poeta Yonejirō Noguchi. Vive e lavora negli Stati 
Uniti, in Giappone e in vari Paesi europei, da dove compie 
lunghi viaggi. Nella sua opera unisce gli stimoli e gli impulsi 
provenienti dalle culture antiche e da quelle contempora-
nee. Ai giardini giapponesi, ad un impianto astronomico in 
India o alle colline artifciali di terra delle culture preistori-
che nordamericane fanno eco l’arte astratta dei primi anni 
del 20esimo secolo e il movimento surrealista. Noguchi uti-
lizza materiali diversi – pietra, legno, metallo, plastica, 
ceramica, carta e componenti elettroniche – a seconda del 
momento e del luogo. Per realizzare questi lavori impara 
sia le tecniche artigianali tradizionali, che quelle moderne, 
industriali. 
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Negli anni 40 e 50 Noguchi crea una serie di mobili che sono 
diventati ormai dei classici del design. Fra questi spiccano 
le lampade in carta giapponese e bambù, le cosiddette scul-
ture di luce Akari. L’artista non fa alcuna distinzione fra arte 
libera e arte applicata. Vuole semplicemente creare spazi 
scultorei nei quali gli esseri umani percepiscono lo spazio e 
le sculture in modo differente, a seconda dei loro movi-
menti. 

Questa esposizione è la prima grande mostra nella quale 
vengono presentati i vari aspetti dell’opera di Noguchi. 

L’esposizione è stata organizzata e curata dal Zentrum Paul 
Klee di Berna, il Barbican Centre di Londra e il Museum 
Ludwig di Colonia, in partenariato con il LaM – Lille Métrop-
ole Musée d’art moderne, d’art contemporain et d’art brut. 
L̀ esposizione ha potuto essere realizzata grazie alla colla-
borazione dell Ìsamu Noguchi Foundation and Garden 
Museum di New York. 
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1 
Portrait Heads – Amicizie e collaborazioni 

I ritratti dei compagni:e di viaggio dominano negli anni 20 
l’inizio della carriera di Isamu Noguchi. Come giovane 
artista si dedica all’arte fgurativa. I lavori su commissione 
gli assicurano un certo reddito e gli offrono la possibilità di 
iniziare ad esporre. Le varie tecniche utilizzate per i busti 
sono la prova dell’abilità di Noguchi nel gestire i materiali, 
le tecniche e gli utensili più disparati: «Non penso che si 
debba restare sempre con lo stesso materiale di lavora-
zione. Io ho paura che mi domini e che diventi il mio mar-
chio.» 

Uncle Takagi, Tsuneko-san e l’autoritratto Face Dish sono da 
mettere in relazione con le radici giapponesi di Noguchi. Dai 
tre ai tredici anni l’artista cresce a Tokyo e a Chigasaki, nei 
pressi di Tokyo. Poi, la madre lo rimanda negli Stati Uniti. 
Per tutta la sua vita continuerà a recarsi in Giappone e a 
studiare le tradizioni giapponesi e le tecniche artistiche ed 
artigianali. 

Attraverso il ritratto dell’artista messicano José Clemente 
Orozco, divenuto famoso grazie alle sue pitture murali dalle 
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forti connotazioni politiche e quello di Soekarno, primo pre-
sidente dell’Indonesia indipendente, Noguchi sviluppa un 
interesse politico, che si snoderà come un flo rosso attra-
verso tutta la sua opera. Radio Nurse è il primo grande inca-
rico come designer. La forma del babyphone ricorda una 
testa astratta. 

Il ritratto di Michio Itō si rifà invece alle amicizie di Noguchi 
con esponenti della danza moderna. Ricorda una maschera 
del teatro giapponese Nō, riprendendo in tal modo il back-
ground culturale di Itō. Anche le danzatrici e coreografe 
Ruth Page e Martha Graham fanno parte per decenni della 
sua cerchia di amicizie. Noguchi crea la scenografa e i 
costumi per i loro allestimenti scenici. 
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2 
Endless Coupling – Astrazioni 

Nel marzo del 1927, all’età di 23 anni, Noguchi parte per 
Parigi grazie ad una borsa di studio della Fondazione Solo-
mon R. Guggenheim. Per sei mesi sarà l’assistente dello 
scultore Constantin Brâncuşi, di cui Noguchi aveva visto ed 
ammirato le opere in occasione di un’esposizione a New 
York. Brâncuşi è alla ricerca di un linguaggio visivo univer-
sale e atemporale. Nelle sue strutture astratte unisce 
forme arcaiche a materiali naturali. Da Brâncuşi Noguchi 
non impara solo ad utilizzare vari attrezzi ma anche a capire 
l’effetto che può suscitare una scultura all’interno di uno 
spazio. 

La collaborazione con Brâncuşi infuenza profondamente 
l’opera di Noguchi durante il suo periodo parigino. Oltre ai 
titoli delle opere, come Leda, alla cui rappresentazione 
lavora a quell’epoca pure Brâncuşi, anche le superfci 
lucide e le forme biomorfe testimoniano dell’infusso di 
Brâncuşi. Molti anni dopo, nelle opere Endless Coupling o 
The Spirit’s Flight, Noguchi riprende nuovamente temi tipici 
di Brâncuşi, come le colonne senza fne. I suoi lavori su 
carta documentano l’intenzione di sviluppare nuove forme 
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astratte da realizzare in legno, metallo o pietra. Noguchi 
cerca il modo di trasportare le forme arcaiche e ridotte in 
un’epoca moderna. 

Al suo ritorno da New York l’artista si distanzia volutamente 
dall’astrazione, così come la interpreta Brâncuşi. Non si 
ritiene ancora abbastanza maturo e indipendente. Anni più 
tardi un giovane scultore lo prega di farlo lavorare come 
suo assistente, così come Noguchi, un tempo, era stato 
assistente di Brâncuşi. Noguchi rifuta e gli consiglia di non 
cercare un mentore artistico ma di imparare le tecniche 
artigianali e sviluppare idee proprie. 
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3 
Tortured Earth – Impegno politico 

All’inizio degli anni 30 Noguchi vive sulla propria pelle le 
disuguaglianze e le ingiustizie della società americana. A 
causa di problemi fnanziari vende l’atelier. Negli anni 30, 
durante i diffcili anni della crisi economica, molti artisti ed 
artiste ottengono un sostegno dalla Works Progress Admi-
nistration (WPA), un’agenzia per la creazione di posti di 
lavoro. Noguchi inoltra la sua candidatura ma non ha suc-
cesso e deve cavarsela da solo. Vuole «trovare un tipo di 
scultura che sia stata importante dal punto di vista umano, 
senza essere realistica, al contempo astratta e di rilevanza 
sociale». 

In quel periodo si impegna nella lotta contro il crescente 
razzismo negli Stati Uniti, che colpisce in primo luogo la 
popolazione afro-americana. Per la pièce di Erick Hawkins, 
sulla lotta di John Brown contro la schiavitù, crea la sceno-
grafa. 

Dopo l’attacco giapponese contro Pearl Harbour nel 1941 i 
cittadini e le cittadine americani, di origine giapponese, 
sono sempre più stigmatizzati. Vengono internati in campi 
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sulla costa occidentale americana. Noguchi si reca per 
alcuni mesi di sua spontanea volontà in un campo d’interna-
mento a Poston, in Arizona. L’atmosfera deprimente e il 
paesaggio vuoto, quasi desertico, infuiscono sull’opera di 
Noguchi, ad esempio in Time Lock o Double Red Mountain. Il 
rilievo This Tortured Earth porta inizialmente il titolo di War 
Tortured Earth. Per la realizzazione di questa opera l’artista 
si ispira ad una fotografa aerea del deserto africano, 
costellato di crateri provocati dalle bombe. Il paesaggio 
offeso ed umiliato sta, in senso metaforico, per le offese e le 
umiliazioni subite dagli esseri umani nelle guerre. Queste 
mortifcazioni emergono in modo impressionante nella 
maschera Okame. Il simbolo sorridente di gioia e allegria 
dopo la catastrofe di Hiroshima viene leso e bendato. Nelle 
sue opere Noguchi esprime ripetutamente il suo credo poli-
tico. L’opera Monument for Heroes, composta di ossa, è dedi-
cata ai piloti della Seconda guerra mondiale. L’artista l’im-
magina come colonna commemorativa sulla vetta di una 
montagna. Il vento muove gli oggetti, che pendono come 
scheletri nel cilindro: un canto funebre per eroi, morti per 
niente. 
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4 
Global Distillation – Fra tradizione e modernità 

Noguchi trova conferma della riduzione formale e della 
gestione perfezionata degli attrezzi e dei materiali naturali, 
imparate da Brâncuşi, nella concezione giapponese 
dell’arte. Nel 1930 si reca in Cina, passando da Mosca e 
prosegue poi per il Giappone. In Cina studia per sette mesi 
la tradizionale pittura con inchiostro di china e crea la serie 
quasi calligrafca Peking Brush Drawings nonché la piccola 
fgura Chinese Girl. Noguchi studia varie tradizioni artistiche 
per poi trasformarle in forme e materiali contemporanei. 

Nei giardini dei conventi e templi di Kyoto Noguchi riconosce 
il legame fra vita ed arte, da lui tanto ambito. In ogni giar-
dino le pietre, le superfci di ghiaia, il muschio, le piante e gli 
elementi acquatici, scelti ed arrangiati consapevolmente, 
formano un’unità, nella quale l’essere umano può immer-
gersi completamente. Per Noguchi i parchi giapponesi 
costituiscono un’opera d’arte completa, utile alla società. Si 
rende conto di non voler creare singole sculture per gallerie 
o musei ma piuttosto spazi tridimensionali per vivere e lavo-
rare. E’ interessato all’interazione fra i vari oggetti nonché 
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fra gli oggetti e gli esseri umani. Noguchi inizia pertanto a 
creare egli stesso giardini e parchi gioco. 

Nei primi anni 50 in Giappone nasce una serie di ceramiche 
leggere, dopo che l’artista aveva imparato le tecniche tradi-
zionali presso vari ceramisti giapponesi. In netto contrasto 
si trovano invece le sculture della fne degli anni 50 che 
piega, a New York, con l’aiuto di macchine industriali, par-
tendo da lamiere di metallo. Se in Giappone lavora con 
materiali della terra, come la ceramica e la pietra, nell’allu-
minio e nei metodi di fabbricazione industriali rifette la 
metropoli New York. 

Noguchi non studia solo le antiche tradizioni culturali 
dell’Asia ma anche quelle dell’Europa e dell’America. Visita 
Stonehenge e i menhiri di Carnac, in Bretagna. Dai cumuli di 
terra delle culture preistoriche americane trae ispirazione 
per un altro progetto incompiuto, di vastissime dimensioni, 
visionario: Sculpture to be seen from Mars del 1947. Il pro-
getto per questa opera, intitolata inizialmente Memorial to 
Man si sviluppa sotto l’emozione del lancio della bomba ato-
mica su Hiroshima e Nagasaki. In una visione apocalittica di 
distruzione e sterminio ricorda l’iniziale presenza degli 
esseri umani sulla Terra. 
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5 
Expanded Universe – Scienza e tecnologia 

L’osservatorio astronomico Jantar Mantar a Jaipur, in India, 
ospita una collezione di strumenti astronomici del 18esimo 
secolo, collocati in un parco come piccoli edifci. Per Nogu-
chi è la sintesi riuscita fra la ricerca e la tecnica – allora più 
avanzate – e le forme geometriche ridotte. Si ispirerà a que-
sta sintesi nella sua progettazione di parchi e giardini. 

Oltre a studiare le culture storiche Noguchi si confronta 
anche con la realtà contemporanea e reagisce in merito. Lo 
spazio non è più solo volume e massa da modellare e limi-
tare ma racchiude, in realtà, sia l’esplorazione dell’uni-
verso, che le strutture molecolari del mondo. L’interesse 
scultoreo di Noguchi per le tecnologie e la scienza non si 
manifesta solo nell’impiego di materiali industriali ma 
anche nella sua interpretazione dello spazio. 

Nel 1929 l’artista conosce l’inventivo architetto R. Buckmin-
ster Fuller che crede nella potenza delle nuove tecnologie e 
del progresso scientifco per migliorare le condizioni di vita. 
L’amicizia di Fuller indirizza Noguchi verso una nuova dire-
zione aiutandolo – dopo la sua esperienza determinante con 
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Brâncuşi – a sviluppare nuove idee. Noguchi ritrae l’amico 
di lunga data in un bronzo cromato dall’aspetto futuristico. 
Anche per Fuller, come per Noguchi, l’arte costituisce un 
fattore importante nell’evoluzione della società. Egli fa 
conoscere a Noguchi le ultime idee scientifche, come la 
Teoria della relatività di Einstein o l’utilizzo di alluminio e 
cromo. Con Dymaxion House Fuller crea una casa trasporta-
bile, «autosuffciente» grazie all’energia solare e a turbine a 
vento. Per il design della macchina aerodinamica Dymaxion 
Car Fuller può contare sull’aiuto di Noguchi. Viaggiano 
spesso insieme attraverso gli Stati Uniti: Fuller tiene confe-
renze e Noguchi espone le sue opere. 

Nel 1932 nasce la scultura che porta il titolo proposto da 
Fuller: Miss Expanding Universe. Si tratta della rappresenta-
zione della danzatrice Ruth Page, per la quale Noguchi crea 
un costume, che Page, durante la danza, deformerà dall’in-
terno con gli arti. La fgura è colata nell’alluminio ed è 
appesa al sofftto. Sembra futtuare attraverso l’universo e 
allo stesso tempo ingrandire costantemente lo spazio. 

Il fatto che Noguchi si interessi molto alle culture arcaiche 
non gli impedisce di essere aperto alle convinzioni di pro-
gresso di Fuller. Noguchi vuole essere un uomo moderno e 
lavora pertanto con le idee e i materiali più innovativi. Come 
espressione del suo credere nello spirito progressivo degli 
Stati Uniti nel 1933 progetta un monumento dedicato a 
Benjamin Franklin, uno dei padri fondatori degli USA non-
ché l’inventore del parafulmine. Celebra così l’invenzione 

14 



dell’elettricità. Il monumento verrà realizzato a Filadelfa 
solo nel 1984. 
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6 
Interlocking Worlds – Forme biomorfche 

Negli anni 40 molti rappresentanti del surrealismo fuggono 
dall’Europa e si rifugiano a New York. Anche Noguchi entra 
in contatto con le idee e il linguaggio fgurativo dei surreali-
sti. I mondi onirici con le loro forme astratte, in parte bio-
morfche, lo stimolano a creare proprie opere. Nasce così 
una serie di cosiddette «Interlocking Sculptures»: sculture 
che si compongono di forme inflate una nell’altra. Gli ele-
menti simili ad ossa ricordano le mostruose fgure di ossa 
di Pablo Picasso o i mondi onirici di Yves Tanguy. 

Le «Interlocking Sculptures» sono però anche da mettere in 
relazione con le esperienze di guerra di Noguchi. Le sue 
opere ad incastro sono composte di varie parti che si uni-
scono rapidamente e che si possono smontare subito dopo. 
In questo modo Noguchi tematizza l’insicurezza dell’essere 
umano e il suo essere in balìa di quel tempo. Le sculture si 
basano anche sulle tecniche dei falegnami giapponesi, che 
Noguchi aveva imparato da giovane, e uniscono le tecniche 
tradizionali all’astrazione contemporanea. A quell’epoca a 
New York il materiale era scarso e caro. Tuttavia, le sem-
plici lastre di ardesia che vengono utilizzate anche nei can-
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tieri, sono facilmente disponibili. Noguchi inizia così a com-
binare forme in ardesia, dall’aspetto di ossa, con fgure 
delicatamente in equilibrio. Realizza schizzi delle singole 
forme su carta e produce piccoli modelli in cartone. All’ar-
desia oppone il legno o il marmo. Con la stessa forma este-
tica sorgono tavoli, divani e altri mobili. 

Titoli come Cronos fanno inoltre riferimento al confrontarsi 
di Noguchi con le fgure mitologiche. Vanno di pari passo 
con le sue idee dello spazio ritualizzato. Per l’artista uno di 
questi spazi è il palcoscenico, dove la danza viene praticata 
come un rituale. Noguchi lavora intensamente con la coreo-
grafa Martha Graham e crea le scenografe come nel caso 
della rappresentazione di Hérodiade. Mirror Before Me 
(1944). 
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7 
New Explorations – Grezzo e perfetto 

A partire dagli anni 60 Noguchi si occupa del contrasto fra 
una superfcie liscia e perfetta e la pietra grezza. Nel 1962 
l’artista trascorre l’estate in Italia e visita le cave Henraux 
di Querceta. Dal marmo e dai macchinari di cui può disporre 
Noguchi trae ispirazione per la lavorazione delle superfci e 
per creare nuove forme. Nasce così una serie di sculture in 
marmo, ben levigate, come Ding Dong Bat, in parte compo-
ste da varie tipi di marmo. Tuttavia, dal momento che Nogu-
chi non vuole fare alcuna differenza fra le sculture fne-
mente lavorate e le sculture grezze, sorgono contempora-
neamente opere scolpite solo in modo grossolano. Più tardi 
lo scultore combinerà superfci levigate con parti grezze, 
come nell’opera The Inner Stone, creando così una voluta 
tensione. 

La pietra grezza ricorda a Noguchi le pietre scelte accurata-
mente per i giardini giapponesi, che sembrano sprofondare 
nel terreno. L’artista porta avanti questo legame con la 
terra in una serie di opere che fonde nel bronzo. Anche 
quella che sembra una palla di terra nell’opera Stone of Spi-
ritual Understanding, in realtà è stata fusa nel bronzo. Come 
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se fosse priva di gravità essa si bilancia su un costrutto in 
metallo. 

Nella sua opera tarda Noguchi riesce a combinare vari 
materiali e tecniche di lavorazione e creare oggetti avvin-
centi. L’artista esprime in questo modo aspetti ed elementi 
contrapposti come liscio e grezzo, leggero e pesante, temi 
che, in sintonia con la cultura zen, lo accompagneranno per 
tutta la sua vita. 
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8 
Playscapes – Mondi ideali 

L’idea di spazio scultoreo di Noguchi si rifette, in molti sensi 
e in modo ideale, nella creazione di parchi gioco. I bambini 
possono trasformare questi luoghi in spazi pieni di vita, allo 
stesso modo come i danzatori si muovono nelle scenografe 
dell’artista o gli adulti, passeggiando, nei giardini del Giap-
pone. 

I progetti di parchi giochi di Noguchi si leggono come meta-
fore utopistiche, dove i bambini delle città riconquistano un 
rapporto più intimo con la natura, simile a quello dei primi 
uomini. Per Noguchi i parchi gioco simboleggiano l’intera-
zione della scultura con la materia originaria, un’esperienza 
originaria, che gli ricorda l’infanzia in Giappone: «I parchi 
giochi sono un modo per creare il mondo … un modo per 
creare un Paese ideale – in formato un po’ più piccolo.» 

Negli anni 30 Noguchi inizia a progettare parchi giochi, allo 
scopo di creare spazi scultorei che siano astratti e, al con-
tempo, importanti dal punto di vista sociale. Si candida con 
numerosi progetti di parchi giochi presso l’Uffcio di collo-
camento WPA ma viene più volte respinto. 
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Play Mountain e Contoured Playground sono stati concepiti 
come parchi giochi che devono funzionare unicamente sulla 
base della formazione del terreno e senza attrezzi giocat-
tolo. Lo stesso terreno viene messo in scena come una 
scultura e diventa pertanto una scultura. I bambini sono 
invitati ad inventare i loro propri giochi; non esistono istru-
zioni per l’uso. L’interesse di Noguchi per il gioco emerge 
durante tutta la sua carriera nell’ambito di vari media e 
cooperazioni. Oltre ai numerosi parchi giochi l’artista pro-
getta anche l’elemento scenografco Jungle Gym per Stephen 
Acrobat (1947) di Erick Hawkins. L’interazione e la partecipa-
zione del pubblico sono centrali, come nell’opera Play Sculp-
ture, che si trova di fronte al Zentrum Paul Klee. 
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9 
Lunar Landscapes – Luce e leggerezza 

Negli anni 40, nel paesaggio lunare del deserto dell’Arizona 
Noguchi inizia a creare una serie di cosiddetti paesaggi 
lunari – Lunar Landscapes. Il termine «lunar» fa allusione 
sia ai paesaggi lunari, che agli esperimenti di luce. Nelle 
opere come Lunar Table egli si riallaccia a This Tortured 
Earth (Sala 3) e combina successivamente le forme bio-
morfe con la luce, come ad esempio nel caso di Red Lunar 
Fist o Lunar Infant. Tuttavia, nessuna galleria vuole esporre 
queste opere innovative. Nel 1974 con il titolo Lunar Voyage 
riesce a realizzare il concetto dei «Lunars», come creazione 
spaziale, nel vano scala della nave passeggeri S.S. Argen-
tine e al sofftto della sala di ricezione dell’edifcio di Time 
Life a New York. L’artista si occuperà ancora a lungo del 
rapporto fra forma e luce, rispettivamente della sintesi non-
ché della luce, intesa come materiale plastico. Gli «oggetti 
lunari» pendenti e luminosi, sfociano nelle lampade Akari, 
che Noguchi inizia a ideare a partire dal 1951. La visita a 
Gifu, centro giapponese famoso per la produzione di lan-
terne di carta, lo stimola a creare proprie lampade. In giap-
ponese «Akari» signifca sia luce nel senso di consapevo-
lezza, che leggerezza, intesa come essere o essenza: un 
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nome ideale, quindi, per le leggere sculture di luce di Nogu-
chi. Per le sculture di luce Akari l’artista utilizza i materiali 
tradizionali carta e bambù e li abbina a luce elettrica. 

E’ tipico e caratteristico per Noguchi che per decenni si sia 
mosso fra idee prettamente scultoree, la confgurazione del 
nostro ambiente e gli oggetti strettamente legati al loro uso, 
senza tuttavia mai perdere di vista i propri obiettivi estetici. 
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10 
Protesta sociale 

«È chiaro che ambisco a porre la scultura in un contatto più 
diretto con le esperienze di vita quotidiane.» 

Agli inizi degli anni 30, dopo aver soggiornato e viaggiato in 
Europa e in Asia orientale, Noguchi torna a New York e con-
divide il parere di molti artisti:e secondo cui l’arte deve 
svolgere anche un ruolo sociale e politico. In particolare 
negli anni 30 e 40 sorgono progetti per monumenti e scul-
ture con i quali Noguchi intende partecipare alle discussioni 
politiche e sociali dell’epoca. L’artista crea complessiva-
mente 15 monumenti di cui 5 vengono realizzati fno al 1988, 
anno della sua morte. 
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Biografa 

1904 Isamu Noguchi nasce il 17 novembre del 1904 a 
Los Angeles. Sua madre è l’autrice e pedagoga 
americana Léonie Gilmour, il padre, il poeta giap-
ponese Yonejirō Noguchi, che poco prima della 
nascita di Isamu ritorna in Giappone. 

1907 Dal 1907 vive a Tokyo e a Chigasaki, nei pressi di 
Tokyo. Aiuta a costruire la casa di famiglia e 
impara le tecniche giapponesi dell’elaborazione 
del legno. 

1912 Nasce la sorellastra Ailes Gilmour, che anni dopo 
si esibirà come danzatrice con la Martha Graham 
Dance Company. 

1918 Noguchi parte solo per gli Stati Uniti, più precisa-
mente per Rolling Prairie e La Porte, nello Stato 
dell’Indiana, per frequentare le scuole. 

1922 Finito il liceo, decide di studiare medicina. In estate 
fa un tirocinio presso lo scultore Gutzon Borglum. 

1923 Noguchi vive con la madre e la sorellastra Ailes a 
New York. Decide di diventare scultore e si iscrive 
ai corsi di Onorio Ruotolo alla Scuola d’Arte Leo-
nardo da Vinci. 
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1927–28 Noguchi ottiene una borsa di studio per un viaggio 
a Parigi e in Asia orientale. A Parigi lavora come 
assistente nell’atelier di Constantin Brâncuşi, poi 
nel proprio atelier a Gentilly. 

1929 Torna a New York e presto inizia a lavorare con 
l’architetto ed inventore R. Buckminster Fuller e 
con la danzatrice e coreografa Martha Graham. 

1930 Parte per la Cina passando da Parigi e Mosca. In 
Cina impara da Qi Baishi la tradizionale arte della 
pittura a inchiostro. Nel 1931 si reca in Giappone e 
studia la cultura giapponese, l’arte dei giardini, i 
templi e l’arte della ceramica. 

1932–33 Noguchi inizia a creare design industriali e grandi 
opere basate sul concetto della «land-art» nonché 
monumenti. Nel 1934 sorge il suo primo parco gio-
chi. Tuttavia, i progetti non vengono per lo più rea-
lizzati. 

1935 A Città del Messico crea un rilievo murale di grandi 
dimensioni. 

1936 Il testo di Noguchi «What’s the Matter with Sculp-
ture» viene pubblicato nella rivista Art Front. Per 
tutta la sua vita Noguchi si interrogherà sul ruolo 
dell’arte nella società e sulla sua stessa attività 
artistica. Negli anni 30 segue con interesse gli 
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avvenimenti politici e tenta di reagire come artista 
alle ingiustizie sociali. 

1938–40 Per l’edifcio dell’Associated Press al Rockefeller 
Center di New York crea un rilievo murale in 
acciaio. Grazie a questa opera inizia a diventare 
famoso negli Stati Uniti. 

1942 Alla luce dell’attacco giapponese su Pearl Harbor 
Noguchi si impegna politicamente in favore dei 
giapponesi negli Stati Uniti e degli americani di 
origine giapponese. Si reca spontaneamente in un 
centro di detenzione a Poston, in Arizona, nella 
speranza di migliorarvi le condizioni di vita. 

1943 Nascono le prime sculture illuminate. Noguchi 
sperimenta nuovi materiali, fra queste materie 
sintetiche e diversi tipi di legno. 

1949 L’artista ottiene una borsa di studio per viaggiare e 
parte per la Francia, la Svizzera, l’Italia, la Spa-
gna, la Grecia, l’Egitto e l’India. Nel 1950 si reca in 
Giappone. Negli anni che seguono fa la spola fra 
New York, vari Paesi europei e il Giappone, abbi-
nando viaggi e progetti in mezzo mondo. 

1950 Soggiorna in un atelier all’Industrial Arts Rese-
arch Institute (IARI) di Tokyo. Si tengono, senza 
successo, i primi colloqui sulla collaborazione di 
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Noguchi al Tokio Hiroshima Peace Memorial Park. 
Con l’architetto Yoshirō Taniguchi progetta un giar-
dino e un’aula per docenti alla Keiō University di 
Tokyo, in onore del suo padre. 

1951 Noguchi visita la fabbrica di lanterne Ozeki a Gifu e 
crea le prime sculture di luce Akari. Si sposa con 
l’attrice Yoshiko Yamaguchi. 

1952 Inizia la produzione di lampade Akari. Noguchi vive 
con Yamaguchi a Kita Kamakura su una proprietà 
del vasaio Rosanjin Kitaōji. Nascono nuovi lavori in 
ceramica. 

1953–54 Noguchi compie viaggi in Grecia, Egitto, Birmania, 
Tailandia, Hongkong, Macao, Cambogia, Indonesia 
e Singapore. La sua borsa di studio per viaggiare 
viene prolungata. 

1955 Noguchi vive per due mesi a Londra e a Parigi con 
Yamaguchi e crea costumi e scenografe per la 
Royal Shakespeare Company. Poi, torna a New 
York. Firma un contratto con la ditta Wohnbedarf 
AG per la distribuzione e vendita delle Akari in 
Svizzera. Ottiene l’incarico di allestire i giardini del 
quartier generale dell’UNESCO a Parigi. 
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1956 Noguchi si reca in India e a Hongkong. Divorzia da 
Yamaguchi e lavora con diversi procedimenti di 
colata e metalli come il ferro e il bronzo. 

1959 Alla Documenta II di Kassel sono esposte anche 
opere di Noguchi. 

1961 Noguchi allestisce un atelier e un palazzo a Long 
Island City, New York. 

1962 In Israele Noguchi inizia i lavori al Billy Rose Art 
Garden, un giardino di statue per l’Israel Museum. 
In estate riceve un atelier alla American Academy 
a Roma. Sculture in legno di balsa e argilla ven-
gono fuse nel bronzo. Nei pressi delle cave di 
marmo di Pietrasanta crea sculture di marmo. 

1964 La sua prima mostra personale in Europa si tiene 
alla Galleria Claude Bernard a Parigi. Noguchi è 
presente alla Documenta III. 

1968 La sua prima retrospettiva viene presentata al 
Whitney Museum di New York. Esce la biografa di 
Noguchi A Sculptor’s World. 

1969–71 Noguchi allestisce un atelier per grandi sculture in 
pietra a Mure, in Giappone. 
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1975 Inaugurazione del parco giochi Playscapes, realiz-
zato in collaborazione con Shoji Sadao, al Pied-
mont Park di Atlanta, in Georgia. 

1977 Noguchi progetta la zona d’entrata della Centrale 
della scuola di Ikebana «Sōgetsu». Ottiene la 
medaglia d’oro della American Academy of Arts 
and Letters. Al Museum of Modern Art a New York 
si tiene la mostra personale Noguchi: Sculptor as 
Designer. L’anno seguente, la mostra Noguchi’s 
Imaginary Landscapes si presenta in sei diverse 
istituzioni americane. 

1981 Con Shoji Sadao Noguchi inizia a costruire l’Isamu 
Noguchi Garden Museum a Long Island City. L’i-
naugurazione avviene nel 1985. 

1986 Alla 42esima Biennale di Venezia Noguchi rappre-
senta gli USA. Isamu Noguchi: What is sculpture? 
Mostra, oltre alle classiche sculture Akari, anche 
lo scivolo Slide Mantra. 

1988 Noguchi muore a New York e viene sepolto a Mure, 
in Giappone. 

Nel catalogo dell’esposizione troverete una biografa com-
pleta in tedesco o in inglese. 
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Begleitprogramm 

5.–6. November 2022 
Alles Skulptur? 
Design Weekend zum Verhältnis 
von Kunst und Design, in 
Zusammenarbeit mit der Berner 
Design Stiftung 

Samstag, 5. November 2022 

13:30 Formen mit Licht 
Gespräch in der Ausstellung mit 
Patrick Reymond (Architekt/ 
Designer/Mitbegründer atelier 
oï) und Myriam Dössegger 
(Kuratorische Assistentin) über 
Licht als räumliches und atmo-
sphärisches Gestaltungselement 

15:00 “I am not a designer” 
– Wie frei ist Gestaltung? 
Podiumsdiskussion mit Felicity 
Lunn (HKB), Claudia Müller 
(Künstlerin) und Laurin Schaub 
(Keramiker) über Sinn und Unsinn 
der Unterscheidung von Kunst 
und Design. Moderation:Robert M. 
Stutz (Berner Design Stiftung) 

Sonntag, 6. November 2022 

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

12:30 Radikale Ästhetik 
Gespräch in der Ausstellung mit 
Margareta Daepp (Keramikerin) 
und Fabienne Eggelhöfer 
(Kuratorin) über Keramik und die 
Verschränkung von Tradition und 
Innovation 

19.–20. November 2022 
Ikebana: Gestaltung mit Blumen 
Ikebana, die japanische Kunst 
des Blumen-Arrangierens steht 
für Kreativität, Gestaltungskraft, 
Achtsamkeit und Meditation. 
In Zusammenarbeit mit Ikebana 
International Schweiz und 
mit der Unterstützung der 
Japanischen Botschaft 
Sa/So ganztags: Ikebana 
Ausstellung im Forum 
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Sa/So 11:00: Ikebana Demonst-
ration im Forum 
Sa/So 13:00: Ikebana Work-
shops (Platzzahl beschränkt, 
Tickets online erhältlich) 

Sonntag, 27. November 2022, 
11:00 Skulptur als Experiment 
und soziale Praxis 
Gespräch in der Ausstellung mit 
Marie Therese Bätschmann 
(Kunsthistorikerin) und Fabienne 
Eggelhöfer (Kuratorin) 

Führungen 

Samstags, 15:00/ 
Sonntags, 13:30 
Öffentliche Führung 

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

Sonntags, 15:00 oder auf Anfrage 
Fremdsprachige Führungen 
English: 30 october/ 
4 december 2022 

Français: 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 Einführung für 
Lehrpersonen 
Mit Dominik Imhof 
(Leiter Kunstvermittlung) 

Donnerstag, 3. November 2022, 
18:00 Freundeskreis ZPK 
Führung für die Mitglieder 
«Freundeskreis ZPK» mit 
Fabienne Eggelhöfer (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 Eggelhöfer (Kuratorin) 

Sonntag, 20. November 2022, 
15:00 Kunstgespräch 
Werkentdeckung und Kunstge-
spräch zu ausgewählten Werken 
der Ausstellung mit Ramona 
Unterberg (Kunstvermittlerin) 

Samstag, 3. Dezember 2022, 
13:00 Sinn-Reich 
Eine alle Sinne ansprechende 
Führung für Gäste mit und ohne 
Behinderung. Mit Gebärden-
sprachdolmetscher:in und 
induktiver Höranlage 

Digitale Angebote 

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

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

Angebote für Familien 

Dienstag bis Freitag, 14:00/16:00 
Samstag und Sonntag, 
12:00/14:00/16:00 
Offenes Atelier 
Stündige Workshops mit Verbin-
dung zu den Ausstellungen im 
Zentrum Paul Klee. Für Familien 
mit Kindern ab 4 Jahren 
(bis 8 Jahre in Begleitung 
Erwachsener) 
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Dienstag bis Sonntag, Anmeldung: 
10:00–17:00 creaviva@zpk.org oder 
Interaktive Ausstellung T +41 (0)31 359 01 61 
«Kodomo no kuni. Das Land der 
Kinder» 
Kreativer und interaktiver 
Brückenschlag aus den Ateliers 
in die aktuelle Ausstellung im 
ZPK. 
Für Familien mit Kindern ab 
4 Jahren 

Samstags, 9:30–11:45 
Kinderforum – samstags im 
Labor 
Kunst unter Gleichaltrigen mit 
wechselnden Themen pro 
Quartal. 
Für Kinder ab 7 Jahren 

Sonntags, 10:15–11:30 
Familienmorgen 
In der Ausstellung und im Atelier 
des Kindermuseum Creaviva für 
die ganze Familie 
Für Kinder und Jugendliche bis 
16 Jahre kostenlos 
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Con il sostegno di 

Il Zentrum Paul Klee è adatto alle persone 
disabili e offre manifestazioni inclusive. 

Zentrum Paul Klee 
Monument im Fruchtland 3 
3006 Bern 
Tel +41 (0)31 359 01 01 
info@zpk.org 
zpk.org 

Orario di apertura 
Martedi – Domenica 10:00 – 17:00 
Aperto il 26./31.12.22 e 
1./2.1.23, 10:00 – 17:00 
Chiuso il 24./25.12.22 

Ci trovate anche su 

https://24./25.12.22
https://1./2.1.23
https://26./31.12.22
mailto:info@zpk.org
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