
Guide d’exposition

Fondée par 
Maurice E. et Martha Müller 
et les héritiers de Paul Klee

  –

Isamu Noguchi 
23.9.22 8.1.23 



Plan de la salle 

6 

7 

3 

1 

5 

2 

Film 9 

8 

4 

10 

2 



 

 

 

 

Introduction 

Isamu Noguchi (1904–1988) était l’un des plus grands sculp-
teurs et designers des États-Unis. Outre une grande variété 
d’œuvres artistiques, il a notamment conçu des décors de 
théâtre, des lampes, des meubles, des jardins et des aires 
de jeux. Grâce à son approche interdisciplinaire et inter-
culturelle, il a élargi la compréhension de la sculpture. Pour 
lui, l’important avant tout était non pas de fabriquer des 
objets uniques destinés à des galeries et des musées, mais 
de concevoir des objets et des espaces pour la société. 

Isamu Noguchi est né en 1904 à Los Angeles, fls de l’écri-
vaine américaine Léonie Gilmour et du poète japonais Yone-
jirō Noguchi. Il vit et travaille aux États-Unis, au Japon et 
dans différents pays d’Europe. De là, il entreprend de longs 
voyages. Dans ses œuvres, il associe des inspirations 
issues de cultures passées et contemporaines. Les jardins 
japonais, un observatoire astronomique en Inde ou les 
tertres artifciels de cultures préhistoriques nord-améri-
caines trouvent un écho dans l’œuvre de Noguchi, tout 
comme l’art abstrait du début du XXe siècle ou le mouve-
ment du surréalisme. Selon l’époque et le lieu, Noguchi 
travaille avec les matériaux les plus divers, tels que la 
pierre, le bois, le métal, le plastique, la céramique, le papier 
et les composants électriques. Pour les façonner, il s’appro-
prie aussi bien des techniques artisanales traditionnelles 
que des techniques industrielles modernes. 
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Dans les années 1940 et 1950, Noguchi conçoit des meubles 
devenus entre-temps des classiques du design. Les plus 
connus sont les lampes en papier japonais et en bambou, 
appelées sculptures lumineuses Akari. Noguchi ne fait 
aucune différence entre les arts libres et les arts appliqués. 
Il veut créer des espaces sculpturaux dans lesquels les 
gens, par leurs mouvements, perçoivent l’espace et les 
sculptures de différentes manières. 

Il s’agit de la première exposition d’envergure à présenter 
les différentes facettes de l’œuvre de Noguchi. 

L’exposition a été conçue et réalisée par le Zentrum Paul 
Klee de Berne, le Barbican de Londres et le Museum Lud-
wig de Cologne, en partenariat avec le LaM – Lille Métro-
pole Musée d’art moderne, d’art contemporain et d’art brut. 
L’exposition n’aurait pas été possible sans le soutien de 
l’Isamu Noguchi Foundation and Garden Museum de New 
York. 
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1 
Portrait Heads – Amitiés et collaborations 

Les portraits de compagnes et de compagnons de route 
marquent le début de la carrière de Noguchi dans les 
années 1920. Jeune artiste, ses œuvres sont fguratives. 
Des commandes d’œuvres lui garantissent un certain 
revenu et lui permettent d’assurer ses premières exposi-
tions. Les différentes techniques employées pour les bustes 
témoignent de l’aisance avec laquelle Noguchi manie diffé-
rents matériaux, techniques et outils : « Je ne crois pas qu’il 
soit bon de s’en tenir à un seul matériau. J’ai peur qu’il me 
domine alors et devienne ma marque de fabrique. » 

Uncle Takagi, Tsuneko-san et l’autoportrait Face Dish ren-
voient aux origines japonaises de Noguchi. De sa troisième 
à sa treizième année, il grandit à Tokyo et aux alentours, à 
Chigasaki. Puis sa mère le renvoie aux États-Unis. Tout au 
long de sa vie, il voyage régulièrement au Japon et s’inté-
resse aux traditions japonaises ainsi qu’aux techniques 
artistiques et artisanales. 

Les portraits de l’artiste mexicain José Clemente Orozco, 
connu pour ses peintures murales à caractère politique, et 
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de Soekarno, premier président de l’Indonésie indépen-
dante, marquent le point de départ de l’intérêt de Noguchi 
pour la politique, qui constituera le fl conducteur de son 
œuvre. Radio Nurse est la première grande commande de 
Noguchi en tant que designer. La forme du babyphone 
évoque une tête abstraite. 

Le portrait de Michio Itō fait référence aux amitiés de 
Noguchi avec des représentants de la danse moderne. Il 
rappelle un masque du théâtre japonais Nō et fait ainsi écho 
au milieu culturel d’Itō. Les danseuses et chorégraphes 
Ruth Page et Martha Graham font également partie de son 
cercle d’amis depuis des décennies. Noguchi conçoit des 
décors et des costumes pour leurs mises en scène. 

6 



 

 

 
 

2 
Endless Coupling – Abstractions 

Grâce à une bourse décernée par la fondation Solomon R. 
Guggenheim, Noguchi peut se rendre à Paris en mars 1927, 
à l’âge de 23 ans. Il y travaille pendant six mois comme 
assistant du sculpteur Constantin Brâncuşi, dont il a décou-
vert et admiré le travail à l’occasion d’une exposition à New 
York. Brâncuşi est à la recherche d’un langage visuel intem-
porel et universel. Dans ses sculptures abstraites, il allie 
formes archaïques et matériaux naturels. Auprès de Brân-
cuşi, Noguchi apprend non seulement à manier différents 
outils, mais aussi à comprendre l’impact que peut avoir une 
sculpture dans l’espace. 

La collaboration avec Brâncuşi marque l’œuvre de Noguchi 
durant son séjour à Paris. Outre des titres d’œuvres tel que 
Leda, sur la représentation de laquelle Brâncuşi travaille 
également à l’époque, les surfaces brillantes et les formes 
biomorphiques témoignent de l’infuence de Brâncuşi. Des 
années plus tard, Noguchi reprend encore des thèmes 
comme la colonne sans fn de Brâncuşi dans des œuvres 
comme Endless Coupling ou The Spirit’s Flight. Ses travaux 
sur papier refètent la manière dont Noguchi conçoit de 

7 



  
 

nouvelles formes abstraites pour les réaliser en bois, en 
métal ou en pierre. Noguchi cherche des moyens de trans-
poser des formes archaïques et réduites à la période 
moderne. 

De retour à New York, Noguchi prend délibérément ses dis-
tances avec l’abstraction telle que la pratique Brâncuşi. Il 
ne se considère pas encore assez mûr et autonome. Des 
années plus tard, un jeune sculpteur lui demande de deve-
nir son assistant – comme lui-même l’avait été autrefois 
pour Brâncuşi. Noguchi refuse et lui conseille de ne pas 
rechercher de mentor artistique mais d’apprendre des 
techniques artisanales et de développer ses propres idées. 
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3 
Tortured Earth – Engagement politique 

Au début des années 1930, Noguchi fait lui-même l’expé-
rience des inégalités et de l’injustice de la société améri-
caine. Par manque d’argent, il doit céder son atelier. 
Pendant la grave crise économique des années 1930, de 
nombreux artistes reçoivent de l’aide de la part de la WPA, 
une sorte d’agence fédérale pour l’emploi. Noguchi n’a 
cependant pas de succès avec ses candidatures et doit se 
débrouiller seul. Il veut trouver « une manière de sculpter 
qui soit humainement signifcative sans être réaliste, tout 
en étant abstraite et socialement pertinente ». 

À cette époque, il s’engage contre le racisme qui envahit les 
États-Unis et touche le plus durement la population afro-
américaine. Il conçoit les décors de la pièce d’Erick Hawkins 
sur la lutte de John Brown contre l’esclavage. 

Après l’attaque de Pearl Harbour en 1941, les Japonais·e·s 
vivant aux États-Unis et les Américain·e·s d’origine japo-
naise sont de plus en plus pris pour cibles. Ils sont internés 
dans des camps sur la côte Ouest. Noguchi se porte volon-
taire pour passer quelques mois dans un camp d’interne-
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ment à Poston, en Arizona. Le climat oppressant et le pay-
sage vide et désertique vont marquer de leur empreinte les 
œuvres de Noguchi, par exemple dans Time Lock ou Double 
Red Mountain. Le relief This Tortured Earth s’intitule à l’ori-
gine War Tortured Earth. C’est une photographie aérienne du 
désert africain avec des cratères de bombes qui inspire 
Noguchi. Les dégradations subies par le paysage repré-
sentent également, au sens fguré, les mauvais traitements 
infigés aux hommes pendant la guerre. Ceux-ci s’expriment 
de manière frappante dans le masque Okame. Le symbole 
souriant du bonheur et de la sérénité est mutilé et bandé 
après la catastrophe d’Hiroshima. Noguchi exprime à plu-
sieurs reprises ses convictions politiques dans ses œuvres. 
Le Monument for Heroes, composé d’os, est dédié aux pilotes 
de la Seconde Guerre mondiale. Noguchi l’imagine comme 
une colonne commémorative au sommet d’une montagne. 
Le vent fait bouger les objets suspendus comme des sque-
lettes dans un cylindre – un chant funèbre pour les héros 
morts inutilement. 
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4 
Global Distillation – Entre tradition et 
modernité 

Noguchi retrouve la réduction formelle apprise auprès de 
Brâncuşi et l’utilisation perfectionnée d’outils et de maté-
riaux naturels dans la conception japonaise de l’art. En 
1930, il se rend en Chine en passant par Moscou et plus tard 
au Japon. En Chine, il étudie durant sept mois la peinture 
traditionnelle à l’encre de Chine. Il y réalise la série d’inspi-
ration calligraphique des Peking Brush Drawings et la petite 
statuette Chinese Girl. Noguchi étudie différentes traditions 
artistiques afn de les transformer en formes et matériaux 
contemporains. 

Dans les jardins des monastères et des temples de Kyoto, 
Noguchi perçoit la connexion entre la vie et l’art à laquelle il 
aspire. Dans chaque jardin, des pierres, des bancs de gra-
vier, des mousses, des plantes et des éléments aquatiques 
soigneusement choisis et disposés forment une unité dans 
laquelle l’homme peut s’immerger totalement. Pour 
Noguchi, les jardins japonais sont une œuvre d’art globale 
qui profte à la société. Il réalise qu’il désire créer plasti-
quement les espaces dans lesquels nous vivons et nous tra-
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vaillons et non pas fabriquer des sculptures individuelles 
pour des galeries ou des musées. Il s’intéresse aux interac-
tions entre les objets ainsi qu’entre les objets et les per-
sonnes. Par la suite, Noguchi commence à concevoir lui-
même des jardins et des aires de jeux. Dans les jardins du 
complexe de l’UNESCO à Paris, il associe, au milieu des 
années 1950, des formes organiques et géométriques, tail-
lées et brutes. 

Au début des années 1950, il réalise au Japon une série de 
céramiques ludiques, après avoir appris les techniques tra-
ditionnelles auprès de différents céramistes japonais. Le 
contraste est saisissant avec les sculptures de la fn des 
années 1950, qu’il plie à partir de feuilles de métal à l’aide 
de machines industrielles à New York. Alors qu’au Japon, il 
travaille avec des matériaux de la terre tels que la céra-
mique et la pierre, il représente la métropole de New York 
en utilisant comme matériau l’aluminium et des méthodes 
de fabrication industrielle. 

Noguchi étudie les anciennes traditions culturelles non seu-
lement en Asie mais aussi en Europe et en Amérique. Il 
visite Stonehenge et les menhirs de Carnac en Bretagne. 
Les tertres des cultures préhistoriques américaines lui ins-
pirent un autre projet inachevé, aux dimensions importantes 
et au caractère visionnaire : Sculpture to be seen from Mars 
de 1947. D’abord intitulée Memorial to Man, la maquette de 
cette œuvre fait écho aux bombardements atomiques des 
villes d’Hiroshima et de Nagasaki. Dans une vision apoca-
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lyptique de destruction et d’extinction, elle rappelle la pré-
sence passée de l’homme sur terre. 
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5 
Expanded Universe – Science et technologie 

L’observatoire astronomique Jantar Mantar à Jaipur, en 
Inde, rassemble une collection d’instruments astrono-
miques du XVIIIe siècle, disposés comme de petits bâtiments 
dans un parc. Noguchi y voit une synthèse réussie entre la 
recherche et la technique de pointe et des formes géomé-
triques réduites. Il s’en inspirera plus tard dans ses propres 
projets d’aménagement de parcs et de jardins. 

Parallèlement à l’étude des cultures historiques, Noguchi 
se penche sur la réalité contemporaine et s’en empare. 
L’espace n’est plus seulement un volume et une masse qu’il 
s’agit de modeler et de canaliser. En fait, il traite tout autant 
de l’exploration spatiale que des structures moléculaires du 
monde. L’intérêt de Noguchi pour la technologie et la 
science ne se manifeste pas uniquement dans l’utilisation 
de matériaux industriels, mais aussi dans sa nouvelle 
conception de l’espace. 

En 1929, Noguchi fait la connaissance de l’architecte au 
génie inventif R. Buckminster Fuller. Celui-ci croit au pou-
voir des nouvelles technologies et des progrès scientifques 
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pour améliorer la vie. L’amitié avec Fuller oriente Noguchi 
dans une nouvelle direction et l’aide à développer de nou-
velles idées après sa période marquante passée chez Brân-
cuşi. Noguchi fait le portrait de son ami de longue date dans 
un bronze chromé à l’aspect futuriste. Tout comme Noguchi, 
Fuller considère l’art comme un facteur important pour le 
développement de la société. Il fait découvrir à Noguchi les 
concepts scientifques les plus récents, comme la théorie 
de la relativité d’Einstein et l’utilisation du chrome et de 
l’aluminium. Avec la Dymaxion House, Fuller réalise une 
maison transportable et autosuffsante grâce à l’énergie 
solaire et à des éoliennes. Noguchi l’aide à concevoir la voi-
ture aérodynamique Dymaxion Car. Ils voyagent souvent 
ensemble à travers les États-Unis ; Fuller donne des confé-
rences et Noguchi expose ses œuvres. 

En 1932, Noguchi réalise la sculpture dont l’intitulé proposé 
par Fuller est Miss Expanding Universe. Il s’agit d’une repré-
sentation de la danseuse Ruth Page, pour laquelle Noguchi 
dessine un costume qu’elle déforme de l’intérieur au moyen 
des membres de son corps durant la danse. La fgure est 
coulée dans de l’aluminium et suspendue au plafond. Elle 
semble fotter dans l’univers en élargissant sans cesse 
l’espace. 

Même si Noguchi s’intéresse beaucoup aux cultures 
archaïques, il est également ouvert à la foi qu’a Fuller dans 
le progrès. Noguchi veut être un homme moderne et tra-
vaille donc avec des concepts et des matériaux de pointe. 

15 



Pour exprimer sa foi dans l’esprit progressiste de l’Amé-
rique, il dessine en 1933 un mémorial en l’honneur de Ben-
jamin Franklin, l’un des pères fondateurs des États-Unis et 
inventeur du paratonnerre. Il célèbre ainsi l’invention de 
l’électricité. Il faut attendre 1984 pour que le mémorial soit 
construit à Philadelphie. 
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6 
Interlocking Worlds – Des formes 
biomorphiques 

Dans les années 1940, de nombreux artistes surréalistes 
fuient l’Europe pour New York. Noguchi découvre lui aussi 
les concepts et le langage visuel qu’ils prônent. Les mondes 
oniriques aux formes biomorphiques en partie abstraites 
l’incitent à réaliser ses propres créations. Il en résulte une 
série de sculptures composées de formes emboîtées les 
unes dans les autres : les « Interlocking Sculptures ». Les 
éléments semblables à des os rappellent les monstrueux 
personnages osseux de Pablo Picasso ou les mondes oni-
riques d’Yves Tanguy. 

Mais les « Interlocking Sculptures » renvoient également 
aux épisodes de guerre vécus par Noguchi. Ses œuvres, qui 
s’imbriquent les unes dans les autres, se composent de plu-
sieurs parties qui s’assemblent et se désassemblent rapi-
dement. Avec elles, Noguchi thématise l’insécurité et l’im-
puissance de l’homme à cette époque. Les sculptures 
s’appuient également sur les techniques de menuiserie 
japonaise que Noguchi a apprises dans sa jeunesse et asso-
cient les techniques traditionnelles à l’abstraction contem-
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poraine. À cette époque, les matériaux sont rares et chers à 
New York, mais on peut trouver rapidement de simples 
ardoises, utilisées également dans la construction. Ainsi, 
Noguchi commence à assembler des formes en ardoise 
ressemblant à des os dans le but de créer des fgures fne-
ment équilibrées. Il esquisse chaque forme sur papier et 
fabrique de petits modèles en carton. Comme alternative à 
l’ardoise, il travaille également avec du bois ou du marbre. 
Dans la même veine esthétique, il crée des tables, des 
canapés et d’autres meubles. 

Des intitulés tels que Cronos renvoient en outre à la 
confrontation de Noguchi avec des personnages mytholo-
giques et vont de pair avec ses idées sur l’espace ritualisé. 
C’est ainsi qu’il considère la scène, un espace où la danse 
est exécutée comme un rituel. Il collabore étroitement avec 
la chorégraphe Martha Graham et conçoit des décors, par 
exemple pour la représentation de Hérodiade. Mirror Before 
Me (1944). 
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7 
New Explorations – Nature brute et perfection 

À partir des années 1960, Noguchi s’intéresse à l’opposition 
entre la surface lisse et parfaite et la pierre brute taillée. 
En 1962, l’artiste passe l’été en Italie et visite les carrières 
Henraux à Querceta. Le marbre et les machines qui y sont à 
sa disposition inspirent à Noguchi la création de nouvelles 
formes et de nouvelles fnitions en surface. Il s’ensuit une 
série de sculptures en marbre polies et lisses, telles que 
Ding Dong Bat, en partie composées de différents marbres. 
Mais Noguchi ne voulant pas faire de différence entre les 
sculptures fnement travaillées et les sculptures brutes, il 
réalise simultanément des œuvres grossièrement taillées. 
Plus tard, il combine des surfaces polies et des parties lais-
sées brutes dans des œuvres telles que The Inner Stone et 
génère ainsi une tension. 

Noguchi associe à la pierre brute les pierres soigneuse-
ment choisies dans des jardins japonais. Celles-ci semblent 
littéralement s’enfoncer dans le sol. Il poursuit le lien avec 
la terre dans des œuvres qu’il coule par contre dans du 
bronze. Ainsi, dans This Earth, This Passage, il travaille l’ar-
gile avec ses pieds et fait ensuite couler la forme dans du 
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bronze. La supposée motte de terre dans Stone of Spiritual 
Understanding est également coulée dans du bronze. Elle 
semble être en équilibre sur une construction en métal. 

Dans son œuvre tardive, Noguchi parvient à combiner diffé-
rents matériaux et techniques de travail pour créer des 
objets saisissants. Il y exprime des aspects contradictoires 
tels que le lisse et le brut, le léger et le lourd, qui, inspirés 
par la philosophie zen, l’ont intéressé toute sa vie. 
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8 
Playscapes – Des mondes idéaux 

À bien des égards, la conception de l’espace sculptural de 
Noguchi trouve son expression idéale dans la création 
d’aires de jeux. Les enfants peuvent activer ses aires de 
jeux comme des espaces animés, tout comme les danseurs 
évoluent dans ses décors de scène, ou les adultes lorsqu’ils 
se promènent dans les jardins au Japon. 

Les projets d’aires de jeux de Noguchi peuvent être inter-
prétés comme des métaphores utopiques dans lesquelles 
les enfants des villes retrouvent une relation plus intime 
avec la nature, semblable à celle des premiers hommes. 
Pour Noguchi, les aires de jeux symbolisent l’interaction de 
la sculpture avec la matière originelle, une expérience ori-
ginelle qui lui rappelle son enfance au Japon : « Les aires de 
jeux sont une façon de créer le monde ... C’est une façon de 
créer un pays idéal – à plus petite échelle. » 

Dans les années 1930, Noguchi commence à concevoir des 
aires de jeux afn de créer des espaces sculpturaux à la fois 
abstraits et socialement pertinents. Il postule à plusieurs 
reprises auprès de l’agence fédérale pour l’emploi WPA en 
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présentant différents projets d’aires de jeux, mais ses can-
didatures sont toujours refusées. 

Play Mountain et Contoured Playground sont conçues comme 
des aires de jeu dont le fonctionnement repose uniquement 
sur les formations terrestres et ne comporte aucun mobi-
lier de jeux. Le sol lui-même est mis en scène tel une sculp-
ture et devient ainsi une sculpture. Les enfants doivent 
inventer leur propre jeu, l’utilisation n’est pas prédéfnie. 
L’intérêt de Noguchi pour le jeu se manifeste tout au long de 
sa carrière à travers de nombreux supports et collabora-
tions. Outre les différentes aires de jeu, il dessine égale-
ment l’élément scénique Jungle Gym pour la chorégraphie 
Stephen Acrobat d’Erick Hawkins (1947). L’interaction et la 
participation du public sont au centre de ses préoccupa-
tions, comme dans la Play Sculpture que l’on peut trouver 
devant le Zentrum Paul Klee. 
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9 
Lunar Landscapes – Lumière et légèreté 

Toujours dans le paysage lunaire du désert de l’Arizona, 
Noguchi commence une série de Lunar Landscapes dans les 
années 1940. Le terme « Lunar » fait à la fois allusion au 
paysage lunaire et aux expérimentations lumineuses. Dans 
des œuvres comme Lunar Table, il se rapproche de This Tor-
tured Earth (espace 3) et combine plus tard les formes bio-
morphiques avec la lumière, comme dans Red Lunar Fist ou 
Lunar Infant. Aucune galerie ne souhaite toutefois exposer 
ces œuvres novatrices. En 1947, il peut mettre en œuvre le 
concept du « Lunar » sous l’intitulé Lunar Voyage pour amé-
nager l’espace dans la cage d’escalier du paquebot S.S. 
Argentine et avec le plafond de la salle de réception du 
Time-Life Building à New York. Noguchi allait encore appro-
fondir le rapport entre la forme et la lumière, ou plus préci-
sément leur synthèse, ainsi que la lumière en tant que 
matière malléable. Les « objets lunaires » lumineux sus-
pendus mènent Noguchi aux lampes Akari, qu’il développe à 
partir de 1951. Une visite à Gifu, une ville japonaise célèbre 
pour la fabrication de lanternes en papier, lui donne envie 
de concevoir ses propres lampes. En japonais, « Akari » 
signife à la fois lumière, au sens conscience ou connais-
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sance, et légèreté, au sens être ou essence, et est ainsi le 
nom idéal pour qualifer les sculptures lumineuses légères 
de Noguchi. Pour les sculptures lumineuses Akari, Noguchi 
utilise les matériaux traditionnels que sont le papier et le 
bambou et les associe à la lumière électrique. 

Ce qui caractérise Noguchi, c’est qu’il navigue depuis des 
décennies entre des idées purement sculpturales, l’aména-
gement de notre environnement et des objets purement uti-
litaires sans jamais perdre de vue ses propres objectifs 
esthétiques. 
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10 
Protestation sociale 

« Il est clair à mes yeux que j’aspire à rapprocher plus 
directement la sculpture de la vie de tous les jours. » 

Lorsque Noguchi revient à New York au début des années 
1930, après avoir séjourné et voyagé en Europe et en Asie 
orientale, il partage l’avis de bon nombre d’artistes selon 
lequel l’art doit également jouer un rôle social et politique. 
Dans les années 1930 et 1940 notamment, des projets de 
mémoriaux et de sculptures voient le jour, avec lesquels il 
souhaite s’investir dans des débats politiques et sociaux de 
l’époque. Au total, Noguchi dessine 15 mémoriaux, dont 
cinq sont achevés avant sa mort en 1988. 
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Biographie 

1904 Isamu Noguchi est né le 17 novembre 1904 à Los 
Angeles. Sa mère est l’auteure et pédagogue amé-
ricaine Léonie Gilmour. Son père, le poète Yonejirō 
Noguchi, retourne au Japon avant la naissance de 
Noguchi. 

1907 À partir de 1907, Noguchi grandit à Tokyo et, aux 
alentours, à Chigasaki. Il aide à construire la mai-
son et apprend des techniques japonaises de tra-
vail du bois. 

1912 Sa demi-sœur Ailes Gilmour vient au monde. Elle 
danse plus tard dans la Martha Graham Dance 
Company. 

1918 Noguchi se rend seul aux États-Unis et va à l’école 
à Rolling Prairie et à La Porte, dans l’Indiana. 

1922 Après avoir obtenu son diplôme de fn d’études, il 
souhaite étudier la médecine. En été, il effectue un 
stage chez le sculpteur Gutzon Borglum. 

1923 Noguchi vit avec sa mère et Ailes à New York. Il 
décide de devenir sculpteur et étudie auprès 
d’Onorio Ruotolo à la Leonardo da Vinci Art 
School. 
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1927–28 Noguchi obtient une bourse pour un voyage à Paris 
et en Asie orientale. À Paris, il travaille comme 
assistant dans l’atelier de Constantin Brâncuşi, 
puis dans son propre atelier à Gentilly. 

1929 Noguchi retourne à New York, où il travaille bien-
tôt avec l’architecte et inventeur R. Buckminster 
Fuller ainsi qu’avec la danseuse et chorégraphe 
Martha Graham. 

1930 Il se rend en Chine en passant par Paris et Mos-
cou, où il apprend l’art traditionnel de la peinture à 
l’encre auprès de Qi Baishi. En 1931, il part pour le 
Japon où il s’intéresse à la culture japonaise, aux 
jardins, aux temples et à la céramique. 

1932–33 Noguchi commence à concevoir des designs indus-
triels ainsi que de grandes œuvres de land art et 
des monuments. Il réalise sa première aire de jeux 
en 1934. Les projets restent pour la plupart irréa-
lisés. 

1935 À Mexico, il réalise un relief mural de grand for-
mat. 

1936 Le texte de Noguchi « What’s the Matter with 
Sculpture » est publié dans le magazine Art Front. 
Toute sa vie, Noguchi s’interroge sur le rôle de 
l’art dans la société et sur ses propres actes artis-
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tiques. Dans les années 1930 plus particulière-
ment, il s’intéresse aux événements politiques et 
tente de se servir de son infuence sur l’injustice 
sociale en tant qu’artiste. 

1938–40 Il crée un bas-relief mural en acier pour l’Asso-
ciated Press Building au Rockefeller Center, New 
York. Cette réalisation lui permet d’acquérir une 
certaine notoriété aux États-Unis. 

1942 À la suite de l’attaque japonaise sur Pearl Harbor, 
Noguchi s’engage politiquement pour les Japo-
nais·e·s vivant aux États-Unis et les Américain·e·s 
d’origine japonaise. Volontairement, il se rend 
dans un camp d’internement à Poston, Arizona, 
avec l’espoir de changer les conditions de vie là. 

1943 Les premières sculptures lumineuses voient le 
jour. Noguchi expérimente de nouveaux matériaux 
comme le plastique et différents bois. 

1949 Noguchi obtient une bourse de voyage et se rend 
en France, en Suisse, en Italie, en Espagne, en 
Grèce, en Égypte et en Inde, puis au Japon en 1950. 
Au cours des années suivantes, il travaille et vit en 
alternance à New York, dans différents pays d’Eu-
rope et au Japon. Il voyage tout autour du globe où 
il a de nombreux projets. 
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1950 Il fait un séjour en atelier à l’Industrial Arts 
Research Institute (IARI), Tokyo. Les premières 
discussions autour de la collaboration de Noguchi 
au parc du Mémorial de la Paix d’Hiroshima ont 
lieu – sans succès. En collaboration avec l’archi-
tecte Yoshirō Taniguchi, il aménage un jardin et 
une salle des professeurs en l’honneur de son 
père à l’université Keiō de Tokyo. 

1951 Noguchi visite l’usine de lanternes Ozeki à Gifu et 
conçoit ses premières sculptures lumineuses 
Akari. Il se marie avec l’actrice Yoshiko Yamaguchi. 

1952 La production des lampes Akari est lancée. 
Noguchi vit avec Yamaguchi à Kita Kamakura sur 
le terrain du potier d’art Rosanjin Kitaōji. De nou-
velles céramiques voient le jour. 

1953–54 Noguchi voyage dans de nombreux pays : Grèce, 
Égypte, Birmanie, Thaïlande, Hong Kong, Macao, 
Cambodge, Indonésie et Singapour. Sa bourse de 
voyage est prolongée. 

1955 Pendant deux mois, Noguchi vit avec Yamaguchi à 
Londres et à Paris et dessine des costumes et des 
décors pour la Royal Shakespeare Company. Puis 
il retourne à New York. Il signe un contrat avec la 
Wohnbedarf AG pour la distribution des lampes 
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Akari en Suisse. Il se voit confer l’aménagement 
des jardins du siège de l’UNESCO à Paris. 

1956 Noguchi entreprend des voyages en Inde et à Hong 
Kong. Il divorce de Yamaguchi. Il utilise différents 
procédés de fonte en fer et en bronze dans son 
travail. 

1959 Des œuvres de Noguchi sont présentées à l’expo-
sition documenta II à Cassel. 

1961 Noguchi s’installe dans son atelier et maison à 
Long Island City, en bordure de New York. 

1962 Noguchi commence à travailler en Israël sur le 
Billy Rose Art Garden, un jardin de sculptures pour 
le musée d’Israël. En été, il obtient un atelier à 
l’American Academy de Rome. Il y coule des sculp-
tures en balsa et en argile. Près des carrières de 
marbre de Pietrasanta, il travaille sur des sculp-
tures en marbre. 

1964 Une première exposition personnelle en Europe a 
lieu à la galerie Claude Bernard à Paris. Noguchi 
est représenté à la documenta III. 

1968 La première rétrospective est présentée au Whit-
ney Museum, New York. L’autobiographie de 
Noguchi, A Sculptor’s World, est publiée. 
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1969–71 Noguchi installe un atelier pour ses grandes 
sculptures en pierre à Mure, au Japon. 

1975 L’aire de jeux Playscapes, conçue avec Shoji Sadao, 
est inaugurée dans le Piedmont Park à Atlanta, 
Géorgie. 

1977 Noguchi dessine le hall d’entrée du siège de 
l’école d’ikebana Sōgetsu. Il reçoit la médaille d’or 
de l’Académie américaine des arts et des lettres. 
L’exposition personnelle Noguchi: Sculptor as Desi-
gner a lieu au MoMA. L’année suivante, l’exposition 
Noguchi’s Imaginary Landscapes fait le tour de six 
institutions américaines. 

1981 Noguchi commence la construction, avec Shoji 
Sadao, de l’Isamu Noguchi Garden Museum à Long 
Island City. L’inauguration a lieu en 1985. 

1986 Noguchi représente les États-Unis à la 42e Bien-
nale de Venise. Outre des sculptures classiques, 
Isamu Noguchi: What is sculpture? présente Akaris 
et le toboggan Slide Mantra. 

1988 Noguchi meurt à New York et est inhumé à Mure, 
au Japon. 

Vous trouverez une biographie détaillée en allemand ou en 
anglais dans le catalogue de l’exposition. 
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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) 

34 



 
  

 
  

 
  

 
 

  

  
  

 
 

 

  

 
 

 

  
 

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

Horaires d’ouverture 
Mardi Dimanche 10:00 –17:00 
Ouvert le 26./31.12.22 et le 
1./2.1.23, 10:00 –17:00 
Fermé le 24./25.12.22 

Vous nous trouvez aussi sur 
Fondée par 
Maurice E. et Martha Müller 
et les héritiers de Paul Klee

 

    

 
 

      

Avec le soutien de 

Le Zentrum Paul Klee est accessible à tous 
et propose des manifestations inclusives. 
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