
GARY HUME:  
LOOKING AND SEEING 

Barakat Contemporary will be holding South Korea’s first-ever solo exhibition by 
British artist Gary Hume from June 5 to August 4, 2019. Hume is considered one of 
the most important painters among the “YBAs” who studied at Goldsmiths, 
University of London in the late 1980s. 

Hume is well known for the brilliant colors and sleek surfaces of his works, which 
are produced in high-gloss paint on aluminum panels. Over time, his works have 
grown to include a wide variety of subjects ranging from his mother, children, 
friends, and celebrities to flowers, birds, and snowmen. By truncating, expanding, 
and simplifying his subjects, he has created an entirely new artistic language. 
Hume values artwork as something with its own independent identity, separate 
from the subject and from the artist’s own emotional attachments and ideas. 
Distancing himself from the subject and observing it objectively, he records the 
resulting artistic forms in his paintings. 

The exhibition is titled Looking and Seeing,2 where “looking” refers to the sensory 
and physical act of observing something and “seeing” encompasses this act as 
well as our perception and interpretation of the object. The artist has talked about 
how people generally do not truly observe an object; they brush their eyes across 
it, perceiving it in terms of the ideas they already hold and moving on. “Seeing” in 
this case can be understood as a matter of confirming and reinforcing our existing 
understanding of an object through the fixed ideas that we carry with us already, 
rather than perceiving it anew by truly taking it in. Gary Hume, in contrast, asks the 
viewer for an act of seeing that is not about the ideas we already hold but about 
our emotions and senses. 

Gary Hume is one of the earliest members of the so-called “YBAs” (Young British 
Artists) who transformed contemporary British art into a globally influential 
artistic mainstream. Even as other artists were drawing attention and scoring 
major successes with their shocking and experimental subject matter and 
materials, Hume alone adhered to an approach of painting everyday things. What 
he does share with the other YBAs is an artistic stance of rejecting conservative 
practices in the visual arts and experimenting with new methods. The aluminum 
panels and high-gloss paint that he has consistently used in his work were chosen 
in an attempt to break away from past painting tradition; referring to his work as 
“picture making” rather than painting, Hume has strived to establish a sense of 
autonomy where he is not bound to conventional ideas as an artist. 



Until the early 2000s, Hume only created “door paintings.” At first glance, the 
pieces appear to be minimalist paintings. In fact, they are conceptual works, 
realistic real-size recreations of doors in British hospitals – offering a good 
illustration of the artist’s clever take on mainstream contemporary art trends. Even 
today, as he works with a broader range of subject matter, he continues to blur the 
boundaries between abstract and figurative, maintaining a critical stance where 
he remains on the borderline without belonging to either. Though his works may 
appear abstract, they represent things actually observed in daily life. In his 
conceptual paintings, the object exists like an icon – a fixed symbol. When 
seeking out subjects for his work, Hume draws inspiration from things that evoke 
conflicting emotions. Often, his works are situated in vague boundary areas: 
between hatred and affection, sexual and pure, esthetic and non-esthetic. 

The objective gaze through which Hume seeks to distance himself from any 
emotional attachment toward the artwork and its subject is rooted in an attitude 
that recognizes the subject’s autonomy just as it is. The artist has shared his 
appreciation for things that are “full of sadness,” and even when he possesses 
some deep subjective feeling about a subject, he does not overstep the category 
of what is visible to the eye when he represents it. Gary Hume’s work is about 
surfaces, and those surfaces call to mind the essence of the act of seeing. The 
artist’s respect for artwork and its subject, together with his earnest perspective 
on painting, guide the viewer to experience the great inherent weight within the 
beauty of the surfaces. 

GARY HUME (B.1962) 
Born in 1962 in Kent, United Kingdom, Gary Hume currently divides his time between London and 
Accord, New York. He is an original member of the Young British Artists (YBAs), participating in the 
Freeze exhibition planned mainly by students from Goldsmiths’ College, University of London in 
1988. He was invited to both the São Paulo Art Biennial in 1996 and the Venice Biennale in 1999 as 
an artist represented in the British pavilion and held solo exhibitions at the Whitechapel Gallery in 
London in 1999 and Tate Britain in 2013. In 2001, he was selected as a Royal Academy of Arts artist.
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바라캇 컨템포러리는 2019년 6월 5일부터 8월 4일까지, 한국 최초로 열리는 영국 화가 게리 흄
(Gary Hume) 의 개인전을 개최한다. 게리 흄은 1980년대 후반 런던 골드스미스에서 수학한 yBa 

작가들 중에서도 가장 중요한 페인터들 가운데 한 명이다. 

게리 흄의 작품은 알루미늄 판넬 위에 유광페인트로 그린 화려한 색감과 매끄러운 표면으로 잘 알려
져 있다. 작품의 대상은 어머니, 아이, 친구 및 유명인들과 같은 인물이나 꽃, 새, 눈사람 등으로 시간
에 따라 다양하게 확장되었다. 그는 대상을 자르거나 확대하고 또는 단순화하여 완전히 새로운 조형 
언어로 재구성한다. 작가는 작품이 대상으로부터, 그리고 작가의 감정적인 애착이나 생각으로부터 

분리되어 스스로 독립성을 갖는 것을 중요하게 여긴다. 그는 대상에 거리를 두고 객관적으로 관찰하
여 그 조형적 형태를 그림으로 기록한다. 즉, 게리 흄의 작품은 이러한 객관적인 시선으로 포착한 표
면에 대한 것이며, 표면에서 생성되는 또 다른 깊이에 대한 것이라고 할 수 있다. 

전시의 제목인 《바라보기와 보기 Looking And Seeing》에서 ‘바라보기Looking’는 어떤 것을 보는 

감각적이고 신체적인 행위이고, ‘보기Seeing’는 바라보기와 더불어 대상을 인지하고 해석하는 것 
까지를 포함한다. 작가는 대체로 사람들이 어떤 대상을 제대로 보지 않는다고 언급한다. 눈으로 스
치듯 보고 자신이 이미 알고 있는 생각과 연관해 
인식하고는 그대로 지나친다. 이러한 경우, ‘보기Seeing’란 진정성 있게 대상을 응시함으로써 그것
을 새롭게 인지하는 대신,자신이 이미 지니고 있는 고정관념으로 대상에 대한 기존의 이해를 확인하
고 강화하는 것으로 이해할 수 있다. 반면 게리 
흄은 작품을 보는 행위가 이미 갖고 있는 ‘생각’에 대한 것이 아니라 ‘감정’이나 ‘감각’에 대한 것이기
를 관람자에게 요청한다. 게리 흄은 영국의 현대미술을 세계적으로 영향력 있는 주류미술로 만든 

‘yBa (영 브리티시 아티스트)’의 초기 멤버이다. 독특하게도 그는 다른 작가들이 충격적이고 실험적
인 소재와 재료를 사용하여 주목을 받고 큰 성공을 

거두는 중에도 일상적 소재를 대상으로 하는 회화를 고수하였다. 그러나 보수적인 시각예술의 관행
을 거부하고새로운 방식을 실험하는 작가적 태도는 그가 다른 yBa 작가들과 공유하는 지점이다. 그
가 꾸준히 사용해온 알루미늄 판넬과 유광 페인트 또한 기존의 회화의 전통에서 벗어나기 위한 시도
로 선택한 것으로, 그는 자신의 작품을 회화가 아닌 그림 만들기(picture making)으로 지칭함으로
써 통념에 얽매이지 않는 작가로서의 자율성을 확보하고자 노력해왔다. 

그는 2000년대 초반까지 꾸준히 ‘도어 페인팅 door painPng’만을 그렸다. 이 작품은 언뜻 보기에는 

미니멀리즘 회화로 보이지만, 실제로는 영국의 병원들의 문을 크기까지 사실적으로 재현한 구상화
이며 이는 당대 주류 화풍에 대한 작가의 위트 있는 해석을 잘 보여주고 있다. 작품의 소재가 다양해
진 지금도 그는 추상과 구상사이의 구분을 모호하게 넘나들며 어느 쪽에도 속하지 않고 경계에 머무
는 비평적인 태도를 유지하고 있다. 그의 작품은 추상 같이 보이지만 일상에서 실제로 본 것을 형상
화한 것이고, 구상화의 경우에도 그 대상은 하나의 고정된 상징물과 같은 도상처럼 존재한다. 작품



의 소재를 찾을 때도 작가는 모순된 감정을 일으키는 대상에서 영감을 얻는다. 작품의 소재는 종종 

혐오와 애정, 성적인 것과 순수함, 심미적인 것과 그렇지 않은 것 사이의 모호한 경계에 놓여있다. 

작품과 작품의 대상에 대한 감정적 애착에 거리를 두려는 작가의 객관적인 시선은 대상의 자율성을 
있는 그대로 인정하는 태도에 기반한다. ‘나는 슬픔으로 가득한 것들을 좋아한다’는 작가의 언급에
서 볼 수 있듯이, 작가는 대상에 대해 주관적인 감정을 가지고 있을 때조차 이를 표현하는데 있어 눈
에 보이는 것의 범주를 넘어서지 않는다. 게리 흄의 작업은 표면에 대한 것이며 그 표면은 본다는 행
위의 본질에 대해 환기시킨다. 작품과 그 대상에 대한 작가의 존중 그리고 회화에 대한 진지한 시선
은 감상자로 하여금 일견 아름답고 표면적으로 보이는 작품에 내재하는 무게를 경험하게 한다. 

작가소개 
게리 흄 (Gary Hume, b.1962) 
게리 흄은 1962년 영국 켄트에서 태어났고 현재 런던과 뉴욕주에 거주하고 있다. 1988년 런던 골드
스미스 대학을 졸업하고 학생들이 주도적으로 기획한 프리즈(Freeze)전에 참여한, 오리지널 YBA의 

대표적인 작가이다. 1996년 상파울루 비엔날레와 1999년 베니스 비엔날레에 영국관 작가로 초대
되었고, 1999년 런던 화이트채플 갤러리와 2013년 테이트브리튼에서 개인전을 가졌다. 2001년 로
열 아카데미 작가로 선정되었다.


