


MADSAKI, Down to Earth, 2023. Acrylic paint, aerosol on canvas. 140 × 140 cm | 55 1/8 
× 55 1/8 in. ©2023 MADSAKI/Kaikai Kiki Co., Ltd. All Rights Reserved. Courtesy Perrotin

A graduate of New York City’s Parsons School of Design (BFA, 1996), 
MADSAKI was born in Osaka, Japan, and raised in New Jersey, USA – 
experiences between two cultures that formed his aesthetics and 
personality. While much of MADSAKI’s work centers on his interest in 
art history and critiquing mass culture with references to slang and 
movies, the artist has recently been exploring more personal, intimate 
topics and has developed a signature style using spray paint as a fine 
art medium. The artist is particularly known for his Wannabie's series, 
which at first glance humorously targets old masters, yet their deeper 
meaning is a reoccurring theme that can be found throughout 
MADSAKI’s artistic practice - an attempt to use laughter and humor as 
both distraction and therapy for his internal turmoil.

매드사키는 일본 오사카에서 태어나 미국 뉴저지에서 자랐으며, 뉴욕 
파슨스 디자인 스쿨을 졸업했다. 성장 과정에서 두 가지 문화를 경험한 
것은 후일 그의 미적 감각과 개성을 형성하게 했다. 그의 작품 대부분은 
미술사에 대한 관심, 속어와 영화에서 차용한 대중 문화 비판에 중점을 
두고 있으나, 최근에는 보다 사적인 주제를 탐구함과 동시에 스프레이 
페인트를 재료로 한 독창적인 스타일을 선보이고 있다. 특히, 거장들을 
유머러스하게 표현한 그의 연작 ‘워너비’는 웃음과 유머를 통해 내적 
혼돈을 완화하고 치료하려는 작가의 시도를 보여주며, 이는 매드사키 작품 
전반에 걸쳐 나타나는 주제 의식이기도 하다.

무라카미 다카시는 일본 전통 회화(니혼가) 박사 학위를 취득하였으며 
현재 도쿄에서 전통 일본 예술의 정확성과 기교와 가장 최첨단 기술을 
결합하며 작업을 이어나가고 있다. 애니메이션과 캐릭터 문화에 영감을 
받은 그의 거부할 수 없는 세계에는 과거 설화의 후손으로 익살스럽게 
묘사되는 괴물 같고 매력적인 캐릭터들을 찾아볼 수 있다. 2001년 그가 
큐레이션한 3부작 전시(3부는 1945년 히로시마 원자폭탄의 암호명을 
따온 ‘리틀 보이’라는 제목)를 통해 소개한 그의 수퍼플랫 이론은 대중 
예술과 고급 예술 사이의 경계를 모호하게 하려는 시도였다. 수퍼플랫 
운동은 히로시마 이후의 사회 상황에 대한 일본의 이해의 진화와 선봉 
예술, 만화와 아니메, 그리고 그들의 전신인 니혼가 사이의 상호 관계를 
탐구하였다. 원근감의 부재, 고대 일본 예술의 2차원성은 모든 재료에 
스며든다. 

1995년 페로탕을 통해 첫 해외 전시를 가진 이후, 무라카미는 현 시대의 
가장 중요한 아티스트 중 한 명으로 인정 받고 있으며, 그는 전 세계 
수많은 미술관과 예술 기관에서 개인전을 가졌다.

About the artist
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무라카미 다카시

Takashi Murakami, who has a PhD in nihonga painting, combines the 
most cutting-edge techniques with the precision and virtuosity of 
traditional Japanese art. Inspired by anime and character culture, his 
irresistible world is peopled by monstrous and charming characters 
alike, facetiously portrayed as descendants of past myths. His theory of 
the superflat aesthetic, which he introduced in 2001 with the trilogy 
exhibition he curated (the third part was titled “Little Boy,” a reference to 
the code name for the atomic bomb dropped on Hiroshima in 1945), 
attempts to blur the boundaries between popular art and high art; the 
superflat movement has explored the evolution of Japan’s understanding 
of its post-Hiroshima social condition and the interrelationships 
between vanguard art, manga and anime, and their forerunner, Nihonga. 
The absence of perspective, the two-dimensionality of ancient Japanese 
art, filters into every medium.

Since his first monographic exhibition outside Japan in 1995 at Perrotin, 
Murakami has achieved recognition as one of the most prominent 
contemporary artists of his time, and his work has been featured in 
numerous solo exhibitions at museums and art institutions throughout 
the world.

Takashi Murakami 

Takashi Murakami, Untitled (In collaboration with MADSAKI), 2017, Acrylic on canvas 
mounted on aluminum frame. 57.7 × 46 cm | 22 11/16 × 18 1/8 in. ©2017 Takashi 
Murakami/Kaikai Kiki Co., Ltd. All Rights Reserved. Courtesy Perrotin



Josh Sperling draws on the language of minimalist painting from the 
1960s and 1970s, primarily working with shaped canvases. He crafts 
intricate plywood supports over which canvas is stretched and painted 
in a signature palette of saturated, sometimes clashing colors. In their 
three-dimensionality, his works blur the lines between painting and 
sculpture, image and object. Mining a wide range of sources, from 
design to art history, Sperling has crafted a unique visual vocabulary 
remarkable for its expressive quality and irrepressible energy.

Josh Sperling

Lee Bae, Brushstroke n66, 2022. Charcoal ink on paper. 162 × 130 cm | 63 3/4 × 51 
3/16 in. Courtesy of the artist and Perrotin.

Josh Sperling, Concentric Hexagon F, 2023. Acrylic on canvas, sapele frame. 122.9 × 
140 cm | 48 3/8 × 55 1/8 in. Courtesy of the artist and Perrotin.

조쉬 스펄링은 주로 셰이프트 캔버스(Shaped canvas, 다양한 형태와 
모양을 갖춘 캔버스)에 1960년대와 70년대의 미니멀리즘 회화적 언어를 
바탕으로 작업한다. 그는 정교한 합판 틀을 제작하여 그 위에 캔버스 천을 
씌운 후, 가끔은 충돌하기도 하는 높은 채도의 작가만의 시그니처 색채들을 
입힌다. 입체적인 그의 작품은 회화와 조각, 이미지와 오브제 사이의 
경계를 모호하게 만든다. 작가는 디자인에서 미술사까지 다양한 근원에서 
영감을 얻으며 흘러넘치는 에너지와 표현력으로 시선을 끄는 고유의 
시각언어를 만들어냈다.

Lee Bae’s monochromatic practice is a formal and immersive journey 
into the abysses of blackness. Subtly blurring the lines between 
drawing, painting, sculpture, and installation, he has developed his 
abstract aesthetics across categories to imbue the noncolor with 
tangible depth and intensity. Charcoal, obtained by burning wood and 
used to revive fire, offers a powerful metaphor for the cycle of life that 
has further inspired him to expand his exploration to include the fourth 
dimension of time. 

Until the early-2000s, he worked exclusively with raw charcoal to 
create minimal, refined, mosaic-like assemblages of charred wooden 
shards or chunks on canvas, as well as larger sculptural arrangements 
of carbonized trunks. While he has moved on to solely working with 
carbon black, a substance close to soot, Lee Bae’s latest series of 
pictorial works crystallizes random elemental gestures, which he 
practices with charcoal ink on canvas and paper, recording his 
movement and time. 

Lee Bae

모노크롬은 검은색의 심연 속으로 파고드는 조심스럽고 몰입감 있는 
여정이다. 드로잉, 회화, 조각 및 설치미술의 경계를 섬세하게 넘나들며 
색의 부재를 선명한 깊이감과 강렬함으로 채우며 다양한 장르를 통해 
그만의 추상적인 미를 발전시켰다. 나무를 태워서 만들지만 불을 살리는 
데에 사용되는 숯의 특성을 통해 작가는 삶의 순환에 대한 강력한 은유와 
시간이라는 4차원 요소를 작품에 포함하기까지 이르렀다. 

2000년대 초반까지 그는 숯의 파편이나 덩어리를 모자이크 같은 배열로 
캔버스 위에 아상블라주작업을 하거나, 탄화된 나무 몸통으로 만든 
조각을 배치하는 것과 같이 미니멀하고 정교한, 숯 자체를 활용하는 
작품을 제작해왔다. 그을음과 유사한 물질인 카본 블랙으로만 작업해 온 
이배는 무작위적이며 근본적인 제스처를 바탕으로 한 회화적인 작품을 
제작하며, 캔버스와 종이 위에 숯가루가 섞인 먹물로 자신의 움직임과 
시간을 기록한다. 

이배 

조쉬 스펄링
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Paola Pivi’s artistic practice is diverse and enigmatic. Commingling the 
familiar with the alien, Pivi often works with commonly identifiable 
objects which are modified to introduce a new scale, material or color, 
challenging the audience to change their point of view. 

In Pivi’s series of “pearl” works, the artist constructs surreal canvases, 
overflowing with plastic, and sometimes real, strands of pearls. Often in 
saturated hues of pinks, blues, neon yellows, and shiny eggshell white, 
these works appear to cascade from the wall. Spanning sculpture, video, 
photography, performance and installation, Pivi’s practice trespasses 
perceived limits to make possible what before seemed impossible. 

Paola Pivi

Joaquín Boz creates earthy-colored abstract paintings that rely on his 
physical energy, careful scrutiny and patient refinement. He spreads, 
scrapes, and pushes oil paints across wood panels with his hands, 
creating various textures and gestures that leave behind a record of his 
physical presence. He uses an array of undulating loops, staccato 
scratches, and calligraphic marks to flirt with identifiable forms without 
allowing them to coalesce into recognizable images. When he is not 
applying paint, he is wiping it away. 

Every painting exhibits the presence of countless discrete decisions and 
organic networks of marks that record the artist’s intimate and pointed 
conversations with his materials.

He is equally comfortable making works as large as ten by thirty feet and 
others as small as eleven by thirteen inches. Regardless of size, the 
paintings are composed of anti-heroic gestures that celebrate the 
potential of touch and the humble, earthbound nature of material things.

Joaquín Boz

Joaquín Boz, Untitled, 2023. Oil on wood. 180 × 270 x 4.5cm | 70 7/8 × 106 5/16 x 1 3/4 in (2 panels). Courtesy of the artist and Perrotin.

파올라 피비의 예술적인 작업은 다양하고 수수께끼같다. 그녀는 낯설음과 
익숙함을 혼재시키며, 주변에서 볼 수 있는 익숙한 물체들에 새로운 규모나 
물질 또는 색을 적용하여 변형시킴으로써 관객으로 하여금 관점을 바꾸도록 
한다. 

피비는 ‘진주’ 연작에서 초현실적인 캔버스를 구성하고 그 위로 플라스틱, 
가끔은 진짜 진주가닥이 흐드러지도록 한다. 주로 핑크, 파랑, 형광 노랑, 
달걀껍질처럼 하얗고 밝은 색들을 사용하면서 벽으로부터 쏟아져나오는 
폭포처럼 보이기도 한다. 작가는 조각, 비디오, 사진, 공연 및 설치 작업을 통해 
이전에 불가능해 보였던 것을 가능하게 하기 위해 지각된 한계를 벗어난다.

파올라 피비

호아킨 보스는 신체적 에너지, 깊은 숙고와 절제된 세련미에 기반하여 

대지(earthy)의 색으로 추상화를 그려낸다. 나무 판넬 위에 유화 물감을 

손으로 뿌리고, 긁고, 밀어내면서 다양한 질감과 제스처를 만들어내며 

작가의 물리적 존재에 대한 기록을 남긴다. 그는 율동적이면서도 

간결하며, 대담한 선형의 터치들을 유희적으로 병치하여 비구성적 화면을 

만들어낸다. 물감을 칠하는 대신 닦아내기도 한다.

모든 회화에는 보이지 않는 수많은 판단들을 담고 있으며, 그 재료와의 

긴밀하고 신랄한 대화를 내포하는 흔적들 간의 유기적 관계가 드러난다. 

가로 9미터, 세로 3미터의 대작부터 28센티와 33센티의 소품까지 다양한 

크기의 작품을 그려내는 데에 익숙하다. 이처럼 그의 회화는 작업의 

크기와는 상관없이 화폭을 구성하는 요소들의 잠재성과, 이 땅에 

존재하는 모든 사소한 것들을 전면에 드러내는 반(反)영웅적인 몸짓이다.

호아킨 보스

Chanhee Han 
chanheehan@perrotin.com


