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우제길� 작가는� 광주뿐만� 아니라� 한국� 현대미술에서� 중요한� 위치를 
차지하는� 작가로, 40년� 이상 '빛'을� 탐구해� 온� 현대� 추상미술의� 주요 
인물입니다. 그의�작품은�빛의�본질에�대한�깊은�통찰을�통해�시각적 
경험을�넘어서�정신적�경험을�전달하는�데�초점을�맞추고�있습니다. 
어린�시절의�경험에서�시작된�빛에�대한�관심은�감각적�요소를�넘어선 
심리적·정신적� 영역으로� 확장되었으며, 그의� 작업에서� 빛은� 감정과 
기억을�환기하는�매개체로�등장합니다.
Light 2009-A는�빛과�형태의�율동적�조화를�통해�인간의�희망과�이상을 
상징적으로�표현한�작품으로, 작가의�산업디자인�배경이�반영된�명확한 
형태와� 구조가� 특징입니다. 이� 작품은� 빛의� 역동성과� 확장성을 
시각적으로�구현하며, 우주적�확장을�상징적으로�보여줍니다.
Light 2010-C는�한지를�매개로�빛의�따뜻함과�자연적�물성을�탐구한 
작품으로, 한지의� 질감과� 색채의� 풍부함을� 통해� 자연과� 인간, 빛의 
상호작용을� 시각적으로� 표현합니다. 그는� 이� 작품을� 통해� 자연과 
인간의�영적�교감을�빛을�통해�탐구하고자�했습니다.

데이비드�호크니는 20세기�중반�팝아트와�현대미술의�혁신적�흐름을 
이끈�세계적으로�가장�영향력�있는�예술가�중�한�명으로, 그의�작품은 
전통�회화와�디지털�기술을�결합해�새로운�시각적�경험을�창출하는�데 
중점을�둡니다. 
그의� 작업은� 시간과� 공간의� 개념을� 탐구하며, 다중� 관점을� 통해 
정형화된� 원근법을� 벗어나� 새로운� 시각적� 이동을� 창출합니다. 그는 
사진과� 회화의� 경계를� 넘어서� 기술을� 통한� 시각적� 재구성과� 공간적 
깊이를�새롭게�탐색하며, 디지털�시대의�미학적�가능성을�제시합니다. 
작품은�트롤리, 스툴, 커튼�같은�일상적�오브제들을�다양한�시점에서 

최규철�작가는�광주지역�예술발전에�크게�기여한�조각가로, 그의�작품은 
기하학적�요소와�전통적�이미지를�결합하여�현대�도시의�복합적�풍경을 
탐구합니다.
도시의�창은�스테인리스�스틸과�우레탄을�사용하여�제작된�작품으로, 점, 선, 
면이라는� 기하학적� 도형과� 전통� 창의� 형상을� 결합해� 도시의� 이미지를 
상징적으로�표현합니다.
이�작품은�수퍼�미러(Super Mirror) 효과를�통해, 마치�거울에�비치는�도시의 
풍경처럼�반사되는�이미지를�형상화합니다. 이를�통해�현대�도시의�구조적 
복잡성을� 시각적으로� 탐색하며, 붉은색을� 활용한� 밝고� 화려한� 분위기는 
도시의�활기와�생동감을�반영합니다. 그는�이러한�현대적�조형미와�재료의 
특성을�극대화하여, 도시와�인간의�관계를�심도�있게�고찰합니다.Light 2010-C, 2010,Collage on Panel, 200x138cm
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촬영하고, 이를�디지털로�재배치하여�새로운�시공간을�창출합니다. 다중 
관점을� 통해� 현실을� 추상적� 시각� 경험으로� 변환하며, 사진의� 고정된 
관점에서�벗어나�다층적�시공간을�탐구하는�그의�기법은�예술과�기술의 
융합을�선도합니다.
이러한� 혁신적� 접근은� 전통과� 혁신의� 융합을� 잘� 보여주며, 디지털 
기술을� 통해� 예술과� 공간을� 재해석하는� 독창적인� 기여로� 평가받고 
있습니다. 그의�작품은�회화적�시각과�디지털�미학의�경계를�확장하며, 
현대�시각�예술의�중요한�전환점을�이끌어냈습니다.
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최규철 (한국) 11

Light 2009-A, 2009, Acrylic on Canvas, 454.6 x 181cm

Focus Moving, 2018, Photographic Drawing Printed on Paper, Mounted on Dibond
170.2x217.8cm, Edition 18/25

도시의�창, 2010, Stainless, Steel,
Urethane(Coating), 150x130x310cm

김대길� 작가는� 호남� 조각계를� 대표하는� 주목할� 만한� 인물로, 그의 
작품은� 일상� 속에서� 경험할� 수� 있는� 자유와� 즐거움을� 상징적으로 
형상화하는�데�중점을�둡니다. 
축제는�스테인리스�스틸을�사용해�하늘을�향해�날아가는�꼬리�달린 
풍선을�형상화한�대형�조각�작품으로, 축제와�소풍의�기쁨을�시각적으로 
표현합니다. 작품의�형태는�동심과�해방감을�불러일으키며, 도시�속의 
활기와�자연�속의�자유로운�분위기를�동시에�담아내고�있습니다.
그의� 작품은� 호텔뿐만� 아니라� 전남대학교, 광주은행� 본점, 광주시립미술관, 
그리고�삼성�태평로�사옥�등�주요�공공�시설에도�설치되어, 광주�지역과 
그�외�지역의�도시�경관�속에서�그의�예술적�감각을�경험할�수�있는 
중요한�작품으로�자리잡고�있습니다. 

김대길 (한국) 10 

축제
2009, Stainless, Steel, 250X250X800cmSeven Trollies, Six and a Half Stools, Six Portraits, Eleven Paintings, and Two Curtains, 2018

Photographic Drawing Printed on Paper, Mounted on Dibond, 83.2x228cm, Edition 19/25

GWANGJU



강준영 (한국) 

우리가 선택한 기록이 사랑이 될 무렵, 2020, Oil Painting on Canvas, 160x160cm
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강준영�작가는�현재�한국�현대미술계에서�주목받고�있는�신진�작가로, 
그의�작업은�인간의�감정, 기억, 그리고�사랑이라는�주제를�지속적으로 
탐구합니다. 대표작� 우리가� 선택한� 기록이� 사랑이� 될� 무렵은� 이러한 
주제를�바탕으로�하여, 관계�속에서�이루어진�선택과�그로�인해�축적된 
감정의�층위를�상징적으로�표현합니다. 이�작품은�전통적인�유화�기법을 
사용하면서도� 강렬한� 색채와� 추상적인� 구도를� 통해� 감정적이며 
내면적인�서사를�시각적으로�구현합니다.
색채의�중첩과�복합적인�형태는�시간�속에서�형성된�기억의�레이어들을 
드러내며, 각기�다른�감정적�선택들이�하나로�모여�결국 '사랑'이라는 
감정으로� 변모하는� 과정을� 탐구합니다. 특히, 사랑은� 따뜻한� 색채와 
유기적인� 곡선의� 부드러운� 형태로� 상징되며, 기억과� 기록은� 복잡한 
텍스처와�구조적�요소로�표현됩니다. 이로써�관계에서�발생하는�미세한 
감정의�변화를�시각적으로�드러내며, 관람자에게�인간�감정의�다층성을 
깊이�있게�전달합니다.
강준영의�작품은�구체적인�인물�없이도�감정의�흔적을�섬세하게�묘사하며, 
관객이�감정의�흐름과�내면적�사유에�몰입할�수�있도록�합니다. 그의�작품은 
관람자로�하여금�사랑과�기억의�복합적인�의미를�깊이�탐구하게�하며, 인간 
관계�속에서의�미묘한�감정�변화를�시각적�언어로�형상화합니다.

윤병락 (한국) 6

윤병락� 작가는� 한국� 현대미술계에서� 독보적인� 위치를� 차지하며, 그의 
대표작인 ‘사과� 시리즈’는� 전시� 때마다� 매진될� 정도로� 큰� 인기를� 끌고 
있습니다. 이�시리즈는�풍요로움과�결실을�상징하는�사과를�통해�인간의 
행복과�욕망을�담아내며, 극사실주의�기법을�바탕으로�한�사실적인�묘사가 
특징입니다. 그의�작품은�단순한�정물화�이상의�깊은�철학적�메시지를 
담고�있으며, 사과를�통해�인간과�자연, 그리고�삶의�본질을�탐구합니다.
윤병락의� 사과� 그림은� 나무� 궤짝에� 그려진� 사실적인� 표현과� 상자를 
위에서�내려다보는�독특한�부감�시점을�통해�관람자에게�강렬한�시각적 
경험을�제공합니다. 또한, 사각형의�캔버스�대신�변형된�화판을�사용하여 
작품을�더욱�입체적으로�느껴지게�하며, 가상과�현실의�경계를�모호하게 
만듭니다. 이는� 작품� 속� 사과가� 화면을� 넘어� 실제� 공간으로� 튀어나온 
것처럼�보이게�하는�효과를�주며, 관람자에게�사과를�통해�어린�시절의 
추억과�향수를�떠올리게�합니다.
작가는�사과를�자신의�어린�시절의�기억과�고향을�상징하는�소재로�사용하며, 
그의�작품을�통해�관람자에게�풍요로움과�행복, 그리고�정적을�느끼게�하고자 
합니다. 이러한�이유로�그의�작품은�꾸준히�높은�인기를�유지하며, 그의 ‘사과 
시리즈’는�한국뿐만�아니라�국제적으로도�사랑받고�있습니다.
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전광영 (한국) 

전광영� 작가는� 한국� 현대미술을� 세계적으로� 알린� 중요한� 인물로, 그의 
대표적인�연작 '집합' 시리즈는�회화와�조각의�경계를�넘나드는�독창적인 
작품으로�평가받고�있습니다. 이�시리즈에서�그는�수천�개의�삼각형�형태를 
한지로� 싸고� 이를� 꼬아� 만든� 끈으로� 묶어, 작품� 내에서� 복잡한� 시각적 
경험을� 창출합니다. 그의� 작품은� 전통� 한국의� 한지를� 사용하면서도, 
현대적이고� 추상적인� 형태로� 재구성되어� 역동적인� 질감과� 깊이를 
만들어냅니다 .
그의�작품은�특히�어린�시절의�기억과�한국적�정서에서�영감을�받았으며, 
한지로�싸인�삼각형�오브제들은�전통과�현대적�감각을�모두�담아내는�그의 
고유한�시각적�언어를�형성합니다. 그의�작업은�한국의�문화적�정체성을 
반영하면서도, 글로벌�미술계에서�현대적인�조형미를�선보이며�큰�주목을 
받고�있습니다.
그의� 작품은� 세계� 유수의� 미술관과� 갤러리에� 소장되어� 있으며, 
국립현대미술관과�필라델피아�미술관, 빅토리아�앤�알버트�박물관�등에서 
그의�작품을�만나볼�수�있습니다 .

필립�콜버트 (영국) 3

필립�콜버트는�팝아트의�혁신적�흐름을�이끌며�세계적으로�주목받고�있는 
동시대�작가�중�한�명으로, 그의�작업은�대중문화와�현대적�상징을�예술로 
재구성하는� 데� 중점을� 둡니다. 랍스터� 캐릭터는� 그의� 상징적인� 예술적 
자아로, 이를�통해�현대�대중문화와의�상호작용을�탐구합니다. 콜버트는 
철학적�배경을�바탕으로�대중�예술의�다양한�매체를�활용하여�작품�세계를 
확장하고�있습니다.
그의� 작품� 세계는� 앤디� 워홀과� 로이� 리히텐슈타인의� 팝아트� 전통을 
계승하면서도, 현대적�해석을�통해�자신의�독창적�스타일을�구축했습니다. 
그의 Soup Can 같은�작품은�팝아트의�상징성을�재해석하며, 전통적인 
소비재�이미지를�미술의�언어로�풀어냅니다.
그는� 또한� 사치� 갤러리, 홍콩� 화이트스톤� 갤러리, 유니트� 런던� 등에서 
개인전을� 개최하며� 유럽과� 아시아를� 아우르는� 국제적인� 활동을 
펼쳤습니다. 이� 외에도� 삼성, 애플, 나이키, 몽블랑� 등� 글로벌� 브랜드와 
협업을�진행하며, 머천다이즈와�디지털�스크린�아트에도�발을�들였습니다. 
이러한� 활동은� 그의� 예술� 세계가� 단순히� 회화에� 국한되지� 않고, 패션, 
디지털�아트, 제품�디자인�등�다양한�영역으로�확장되고�있음을�보여줍니다.

Soup Can, 2022, Stainless Steel, 220cm

집합(Blue), 2017, Mixed Media with Korean Mulberry Paper, 188x160cm
집합(Gold), 2017, Mixed Media with Korean Mulberry Paper, 190x158cm
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집합10-OC034RED, 2010, Mixed Media with Korean Mulberry Paper, 212x402cm
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집합10-OC034RED, 2010, Mixed Media with Korean MulberryPaper, 212x402cm

Soup Can , 2022, Stainless Steel, 220cm

집합(Blue), 2017, Mixed Media with Korean MulberryPaper, 188x160cm
집합(Gold), 2017, Mixed Media with Korean MulberryPaper, 190x158cm

우리가 선택한 기록이 사랑이 될 무렵, 2020, Oil Painting on Canvas, 160x160cm

녹색 위의 붉은 사과, 2022, Oil on Korean Paper, 227.8X100.7cm

Light 2010-C, 2010,Collage on Panel, 200x138cm

Seven Trollies, Six and a Half Stools, Six Portraits, Eleven Paintings,  and Two 
Curtains, 2018 Photographic drawing printed on paper, mounted on 
Dibond, 83.2x228cm, Edition 19/25

Focus Moving, 2018, Photographic drawing printed on paper, mounted on 
Dibond 170.2x217.8cm, Edition 18/25

Light 2009-A, 2009, Acrylic on Canvas, 454.6x181cm  

축제, 2009, Stainless, Steel, 250X250X800m 

도시의 창, 2010, Stainless, Steel, Urethane(Coating), 150x130x310cm 

녹색 위의 붉은 사과,
2022, Oil on Korean Paper,
227.8 X 100.7cm

휴먼스 신스 1982는 독일 출신 Bastian Bischoff와 스웨덴 출신 Per 
Emanuelsson이 2009년에 설립한 스튜디오로, 시간과 운동이라는 
주제를 중심으로 예술과 기술을 결합한 작품을 선보입니다. 이들의 
대표작인 A Million Times 시리즈는 아날로그 시계를 예술적 매체로 
변환하여, 시간의 개념을 시각적으로 재구성하는 작업입니다. 각각의 
시계는 분침과 시침의 움직임을 통해 다양한 패턴을 형성하며, 이는 
시간의 흐름을 단순히 측정하는 것을 넘어, 시간을 시각적으로 
해체하고 재구성하는 예술적 실험을 구현합니다.
이 작품은 세계적인 미술관과 디자인 갤러리에서 전시되었으며, 특히 
사치 갤러리, 스미스소니언 쿠퍼 휴잇 디자인 박물관, 비트라 디자인 
뮤지엄 등에서 선보이며 큰 주목을 받았습니다. 휴먼스 신스 1982는 
예술과 기술의 융합을 통해 시간과 공간에 대한 새로운 시각을 
제시하는 선구적인 작품으로 평가받고 있으며, 현대미술과 디자인의 
경계를 넘나드는 혁신적인 작품들을 지속적으로 발표하고 있습니다
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