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Gregor Hildebrandt, Umatmen erwünschte Lüfte dir die beruhigte Flut (Breathe in the Desired Air on the Calm Tide), 2024, Inlays in plastic cases, wooden case, 213 × 197.5 × 9 cm. 
Photo: Roman März. Courtesy of the artist and Perrotin.

2024년 5월 14일 — 6월 29일
페로탕 서울은 독일 베를린을 중심으로 활동하는 작가 그레고어 힐데브란트의 개인전 《스쳐가는 두루미》를 개최한다. 2016년 페로탕 서울에서 선보인 한국 첫 개인전 이후 8년 만에 마련한 이번 전시에서는 카세트테이프와 같은 아날로그 음악 저장 매체를 이용한 그의 대표적인 연작과 더불어, 다채로운 색감이 돋보이는 바이닐(LP판) 기둥 조각을 포함한 작가의 최근 작품들을 한자리에서 만나볼 수 있다. 음악을 중심으로, 문학과 영화 등 다양한 문화적 레퍼런스를 바탕으로 발전해 온 그레고어의 작품들은 그 재료의 아날로그적 특성을 통해 우리의 기억과 노스탤지어를 자극하며, 새로운 공감각적 경험을 선사할 것이다.

매일 아침, 그레고어 힐데브란트는 베를린에 있는 자신의 집 침실 천장에 그려진 두루미를 맞이하며 하루를 시작한다. 두루미는 결코 한곳에 머무르지 않고 끊임없이 이동한다. 그들의 비행은 여름 서식지에서 겨울 서식지로 이동하고 다시 돌아오는 경로를 따르는 것이다. 이번 전시의 제목은 1957년에 개봉한 러시아 감독 미하일 칼라토조프의 영화 <학은 날아간다>에서 차용한 것인데, 이 영화는 사랑에 빠진 젊은 커플이 이른 아침 모스크바의 황량한 거리에서 춤을 추는 장면으로 시작한다. 하늘을 가로지르는 두루미 떼를 보려고 잠시 멈춰 선 두 사람은 때마침 지나가는 청소차가 흩뿌리는 물에 놀라고 만다. 하지만 이 연인의 기운은 꺾이지 않는다.

GREGOR HILDEBRANDT 스쳐가는 두루미그레고어 힐데브란트
May 14 – June 29, 2024

Kraniche Ziehen Vorüber (Cranes Passing By)

Perrotin Seoul is pleased to present Kraniche Ziehen Vorüber 
(Cranes Passing By), a solo exhibition by Berlin-based artist 
Gregor Hildebrandt. Returning eight years after his first solo 
exhibition in Korea at the gallery in 2016, the show will present 
the artist's recent works, including his signature series of colorful 
vinyl columns, as well as his use of analog music storage media 
like cassette tapes. Hildebrandt's evolving practice, which has 
drawn from rich cultural references, including music, literature, 
and film, will be presented through the analog nature of the 
materials, triggering our memories and nostalgia, offering 
viewers a synaesthetic experience. 

Every morning, the artist is greeted by cranes flying overhead in the 
ceiling painting of his Berlin bedroom. Cranes never linger, they stay 
on the move; their flight determined by their constant migration from 
summer to winter habitats and back. The exhibition’s title refers to a 
1957 film by Russian director Mikhail Kalatosov, The Cranes Are 
Flying, which begins in the early morning and shows an exuberant 
young couple in love dancing through the deserted streets of 
Moscow. They pause briefly to watch cranes migrating in the sky, at 
which point they are surprised by a street-cleaning vehicle and 
sprayed with water. But that doesn’t dampen the lovers’ spirits.  



Gregor Hildebrandt, Rhein, 2024, Compression-molded records, acrylic, metal bar, marble 
plinth, 218 × 31 × 31 cm. Photo: Roman März. Courtesy of the artist and Perrotin.

Gregor Hildebrandt, Donna, 2024, Ink jet print, plastic cases, inlays in wooden case, 159.5 
× 111.5 × 9 cm. Photo: Roman März. Courtesy of the artist and Perrotin.

그레고어 힐데브란트는 사랑에 빠진 연인이다. 그는 삶과 예술, 영화, 음악을 사랑하며, 예술을 통해 이러한 사랑을 세상과 아낌없이 나눈다. 음악이 그의 작품 세계를 관통한다고 말하는 것은 과언이 아니다. 작가는 테이프, 레코드와 같은 음향 매체를 작품 창작에 활용할 뿐 아니라 템포, 리듬, 강조, 멈춤, 반복, 운율을 아우르는 음악의 모든 영역을 활용한다. 그리고 그의 작품에서 멜로디는 수백만 번에 걸쳐 되풀이되고, 기억되지만 온전하게 드러나지는 않는다. 작가는 음악적 재능을 갖춘 이들을 후원하며, 직접 만든 레이블을 통해 엄선된 음악가들의 바이닐 앨범을 정성스럽게 제작해 발매하기도 한다.

음악은 시간에 따라 전개된다는 점에서 본질적으로 그림과 다른 성격을 지닌다. 음악을 이해하기 위해서 청중은 귀를 기울이고 그 전개를 면밀히 따라가야만 한다. 여기에는 되돌릴 수 없는 어느 정도의 시간이 걸리지만, 이는 무엇과도 바꿀 수 없는 경험을 제공한다. 미술 작품 역시 한 번 보고 나면 되돌릴 수 없는 건 마찬가지지만, 보는 사람의 눈에 온전히 드러나며, 관람의 선형성은 각 관람자의 시선에 달렸다. 따라서 회화의 내러티브는 개별적으로 전개되는 셈이다.

다채로운 색상의 바이닐(LP판)을 그릇처럼 쌓아 올린 기둥 작품들은 현대 
조각의 위대한 고전인 콘스탄틴 브랑쿠시가 만들었던 <끝없는 기둥>에 
경의를 표한다. 바이닐의 색상은 작가 파트너의 어머니가 입고 있던 
스웨터의 줄무늬 패턴을 모방함으로써 사적인, 거의 내밀한 모티프를 
차용한다. 한때는 디지털 파일 형태이던 음악이 자유로운 네트워크 환경 
속에서 그 형체를 잃어버리고 있는 이 시대에, 바이닐이나 비디오, 
카세트테이프는 구식 매체로 여겨지곤 한다. 그러나 힐데브란트의 
작품에서 추상적 음악이 실체를 얻고 형체를 유지하며 음악 작품과 
연주자, 나아가 그와 관련된 이야기 및 신화와 직접 이어질 수 있는 것은 
바로 이러한 아날로그 매체의 사용 때문이다. 이 재료들은 사실에 대한 
직접적인 인상에 해당하고, 음악적 진동의 흔적이지만, 아무런 소리를 
전달하지 않기에, 관람객의 상상력과 주관적 연상을 위한 공간을 
열어내며, 이를 통해 일종의 내적 경청을 위한 울림의 공간을 형성한다. 

Gregor Hildebrandt is a lover. He loves life, art, film and music, and he 
generously shares this love with the world through his art. It would be 
an understatement to say that music runs through his artistic oeuvre; 
indeed, the artist not only creates his work from sound carriers—tapes 
and records—but he also plays with all the registers of music in his art, 
with tempo, rhythm, emphasis, pauses, repetitions and cadences. 
And with melodies, remembered a million times over, but which never 
fully emerge as such in his work. He is also a supporter of musical 
talent and releases meticulously produced vinyl albums by selected 
artist-musicians on his own label. 

The essential difference between a painting and a piece of music is 
that the piece of music unfolds in time. It requires the audience to 
listen, to follow it closely in order to understand it. This takes a certain 
amount of time that cannot be regained, but offers an experience that 
cannot be undone. The work of art cannot be unseen either, but it 
presents itself in its entirety to the eyes of the viewer, the linearity of 
viewing is reserved for the gaze of the individual viewer, so each 
pictorial narrative unfolds individually. 

Free-standing columns of colorful painted vinyl records, shaped into 
bowls and stacked on top of each other, pay homage to the great 
classic of modern sculpture, Constantin Brancusi’s Endless Column. 
The records’ colors mimic the striped pattern of Gregor Hildebrandt’s 
partner’s mother’s sweater, thus taking up private, almost intimate 
motifs. At a time when it seems commonplace that music, in the form 
of digital files, has evaporated into the ubiquitous “cloud”, records, 
video and audio tapes are often seen as obsolete storage media. But 
in Hildebrandt’s artworks, it is precisely these media that enable the 
abstract pieces of music to acquire a body, to remain tangible; they 
represent a direct link to the musical work and the performers—as well 
as the legends and myths associated with them. As analog objects, 
they are direct impressions of events, of transmitted acoustic 
vibrations, which, precisely because they remain silent, open up a 
space for the viewer’s imagination, for subjective associations, thus 
forming a resonance space for a kind of inner listening.  



Gregor Hildebrandt, Kehren die Kraniche wieder zu dir (Do the Cranes Return to You 
Again), 2024, Audio cassette tape, acrylic on canvas, 147 × 117 cm. Photo: Roman März. 
Courtesy of the artist and Perrotin.

Gregor Hildebrandt, Und suchen zu deinen Ufern (And Do Seek Back to Your Shores), 
2024, Magnetic audiotape coating, adhesive tape, acrylic on canvas, 147 × 117 cm. Photo: 
Roman März. Courtesy of the artist and Perrotin.

Gregor Hildebrandt’s process for creating his works actually produces 
two images, similar to analog photography: a positive and a negative. 
Sound or video tapes mounted on canvases are further processed by 
the artist using acrylic paint, often with gestural markings reminiscent 
of abstract expressionist artists. The tapes are then peeled off again 
and, depending on how the canvas has been prepared, the magnetic 
layer may or may not stick to the canvas. The removed tapes 
themselves form a kind of negative of the first picture and are mounted 
on a second canvas, forming the complementary counterpart to the 
first picture, both carrying the same music and signs, only inverted, like 
flickering mirror images or echoes of barely remembered dreams. 

The interplay between negative and positive is itself the subject of 
two new works, which consist of cassette tape racks—the paper 
inserted into the sleeves forming the motifs. Donna (2024) depicts 
the actress Natalie Portman wearing make-up for her role in Darren 
Aronofsky’s 2010 film Black Swan. It shows the path of an ambitious 
dancer in her self-destructive struggle to claim the antagonistic roles 
of the black and white swans in Piotr Tchaikovsky’s ballet Swan 
Lake, which dramatically escalates in hallucinatory episodes until 
the cadence, which deals with artistic perfection and self-destruc-
tion. In the ink jet print of the actress’s portrait there is a hole torn by 
the artist, like a large tear, through which the original titles on the 
cassette sleeves reveal themselves. There, the name of pop diva 
Madonna stands out, introducing another layer of pop-cultural 
references, an intensification and distillation of the portrayal of the 
obsessive artist. 

Umatmen erwünschte Lüfte dir die beruhigte Flut (2024, in awkward 
approximation by the author, and only for the purpose of this text: 
breathe in the desired air on the calm tide) is a nearly untranslatable 
line from the 1801 hymn dedicated to divinity in nature and the glories 
of ancient Greece, Der Archipelagus, by Friedrich Hölderlin. It was 
written in what is now Bad Homburg, Hildebrandt’s birthplace, and 
begins with the motif of returning cranes. Hildebrandt’s work bearing 
this title takes the subject of white and black swans and in turn 

그레고어 힐데브란트의 작품 제작 과정은 실제로 아날로그 필름 사진에서 찾아볼 수 있는 두 가지 이미지, 즉 포지티브와 네거티브를 생성한다. 캔버스에 부착된 카세트나 비디오(VHS)의 자기테이프 위에는 아크릴 물감으로 추상 표현주의 작가들을 연상케 하는 제스처의 흔적이 덧붙여진다. 그 뒤, 테이프를 다시 떼어내면 캔버스를 어떻게 준비해 두었는지에 따라 테이프의 자기 층이 캔버스에 달라붙거나, 제거된다. 떼어낸 테이프는 첫 번째 그림에 대한 일종의 네거티브 이미지를 형성하며, 두 번째 캔버스에 부착되면서 첫 번째 그림과 상호 보완적 관계를 이룬다. 동일한 음악과 기호를 담고 있는 한 쌍의 캔버스는 마치 흐릿한 거울상이나 흐릿하게 기억되는 꿈의 잔상처럼 뒤집혀 있다.

네거티브와 포지티브의 이와 같은 상호작용은 카세트테이프 선반으로 구성된 두 점의 신작이 다루고 있는 주제이다. 이 작품들은 테이프에 삽입된 라벨 종이로 구성되어 있다. <Donna>(2024)는 배우 나탈리 포트만이 대런 애러노프스키의 2010년 영화 <블랙 스완>에서 맡은 역할을 위해 분장한 모습을 묘사한다. 이 영화는 차이콥스키의 발레 작품 <백조의 호수>에서 서로 대립하는 흑조와 백조 역할을 차지하려 자기 파괴적 투쟁에 임하는 야심 찬 무용수의 여정을 보여준다. 이 이야기는 예술적 완벽함과 자기 파괴를 다루는 대목에 이르면서, 환각적 에피소드를 통해 극적으로 고조된다. 여배우의 초상을 담은 이 잉크젯 프린트 작품에는 마치 인물의 눈물처럼 보이도록 작가가 찢어 둔 구멍이 있는데, 이를 통해 카세트 라벨에 적힌 원래의 제목들이 드러난다. 특히 팝 디바 마돈나의 이름이 두드러지면서, 작가는 강박적인 예술가에 대한 묘사를 강화하고 그 정점을 추출하며, 또 다른 층위의 대중 문화적 레퍼런스를 덧붙이고 있다. 

<Umatmen erwünschte Lüfte dir die beruhigte Flut > (2024, 본 텍스트의 
목적을 위해 어색하지만 그럴싸하게 번역하면 다음과 같은 의미이다: 
잔잔한 조류에서 갈망하던 공기를 마시다)은 1801년 프리드리히 횔덜린이 
자연의 신성과 고대 그리스의 영광에 헌정한 송가 <Der Archipelagus>의 
한 행으로, 번역이 거의 불가능한 문장이다. 이 작품은 힐데브란트의 
출생지인 오늘날의 바트 홈부르크에서 쓰였고, 떠난 곳으로부터 돌아오는 
두루미를 모티프로 시작된다. 이 행을 제목으로 삼은 힐데브란트의 작품은 



More information about the exhibition 

PRESS CONTACTS Perrotin Seoul
pressseoul@perrotin.com

작가 소개

1974년 독일 바트 홈부르크에서 출생하여 베를린을 기반으로 활동하는 작가 그레고어 힐데브란트는 카세트테이프와 바이닐을 주재료로 삼아, 이들을 콜라주하거나 조립하여 미니멀하면서도 낭만성을 지닌 회화, 조각, 설치 작업을 선보여왔다. 작가가 사용하는 아날로그 저장 매체의 광택 있는 표면 너머에는 그의 작업을 관통하는 핵심인 음악과 영화가 숨어있다. 그의 회화와 조각 작품 제목은 음악이나 영화와의 연관성을 암시하는데, 이러한 대중 문화 매체의 사용은 우리의 집단적 기억과 개인적 기억을 모두 불러일으킨다. 또한, 작가의 시그니처로 자리 잡은 
‘떼어내기’ 기법은 캔버스에 붙인 양면 접착테이프에 자성 코팅을 문질러 복잡하고 찾기 어려운 가루 패턴을 추적하는 것으로, 기억의 과정을 은유한다. 건축적인 종합 예술 작품을 연상시키는 그레고어의 바이닐 조각 작품과 거대한 음향 장벽, 풀린 카세트테이프로 만든 커튼과 같은 설치 작품들은 감상자를 위한 길이 되며, 이를 통해 관람객은 그레고어의  작품 세계에 담긴 과거와 기억의 아름다움을 포착하게 된다. 

About the artist

Born in 1974 in Bad Homburg and based in Berlin, Germany, Gregor 
Hildebrandt’s signature media are cassette tape and vinyl, which he 
collages and assembles into apparently minimalist yet latently roman-
tic paintings, sculptures, and installations. Resting in silence behind 
the glossy surface of his analog aesthetics, which verges on black 
and white monochrome, music and cinema haunt his practice. 
Whether pictorial or sculptural, all of his works contain prerecorded 
materials, which he references in the titles. These pop-cultural sourc-
es, usually a single song, are meant to trigger both collective and 
personal memories. Like analog storage media, his distinctive rip-off 
technique is a metaphor for the mnestic process itself: it consists in 
rubbing magnetic coating against double-sided adhesive tape stuck 
on canvas to trace intricate and elusive powdery patterns. Further 
relating to architectural Gesamtkunstwerk, Hildebrandt’s monumental 
sonic barriers made of stacked, bowl-shaped records and his sensual 
wall curtains made of unreeled tapes create paths for the visitors of 
his shows.

depicts two swans facing each other, inspired by Swedish painter 
Hilma af Klint’s most famous painting: The Swan, Group IX/SUW, No. 
1 (1915), showing a white swan on a black background and a black 
swan on a white background, their beaks and the tips of their wings 
touching.  For Hilma af Klint, the swans symbolized the overcoming of 
a world that was deeply polarized along dualities such as good and evil, 
day and night, man and woman. At the beginning of the twentieth 
century, the artist experienced a creative phase lasting several years, 
during which she perceived her hand as being guided by a higher 
power while painting, thereby revealing an otherwise hidden perspec-
tive on the world of cosmic unification. 

Gregor Hildebrandt’s version turns the motif from Klint’s painting on 
its head, her white swan is black in his painting and vice versa, but the 
fundamental change hardly alters the overall impression and thus 
emphasizes Klint’s point. A significant difference in motif, however, 
lies in the fact that the artist poetically concretizes the cosmic union. 
The swans were not placed over the existing inlays of the cassettes, 
as in the case of Donna, but were cut out directly from black and 
white inlays. The information on the backs of the cassettes thus 
remains partially visible,—in what at first glance seems like an arbitrary 
arrangement of titles and artist, resulting in a kind of meta-poem, full 
of emotional confusion, dream images and chimeras, memories and 
fantasies. Where the beaks of the two swans meet, on the back of a 
cassette, there is only a single word: lover.  

Andreas Schlaegel (writer, artist) 

스웨덴 화가 힐마 아프 클린트의 작품 가운데 가장 널리 알려진 
<The Swan, Group IX/SUV, No. 1>(1915)에서 영감을 받아 서로 
대립하는 백조와 흑조를 주제로, 검은 배경에 있는 백조와 흰 배경에 있는 
검은 백조의 부리와 날개 끝이 맞닿은 모습을 그린다. 클린트에게 백조는 
선과 악, 낮과 밤, 남성과 여성 등의 이분법으로 인해 극도로 양극화된 
세상에 대한 극복을 상징했다. 20세기 초, 클린트는 수년간 이어진 창조적 
시기를 경험했는데, 이 시기 그는 그림을 그리는 동안 자신의 손이 보다 
고차원적인 힘에 의해 인도되는 것을 인식하고, 이를 통해 우주적 통합의 
세계에 대한 숨겨진 관점을 드러냈다. 

그레고어 힐데브란트의 그림은 힐마 아프 클린트 작품의 모티프를 뒤집어 
백조를 흑조로, 흑조를 백조로 그렸다. 하지만 이러한 근본적 변화는 
그림의 전체적인 인상에 거의 아무런 변화를 일으키지 않으며, 오히려 
힐마 아프 클린트 작품의 요점을 강조한다. 그러나 그레고어가 우주적 
통합을 시적으로 구체화했다는 사실에 모티프 상의 중대한 차이점이 
존재한다. <Donna>의 경우에서와 같이 카세트테이프 케이스 안에 있던 
속지 위에 백조와 흑조를 묘사하는 종이를 끼운것이 아니라, 흑백의 
속지를 직접 잘라내 만든 것이다. 따라서 카세트 라벨의 정보는 언뜻 
보기에  부분적으로만 드러나며 마치 제목과 아티스트를 임의로 배열한 
것처럼 보인다. 그 결과 감정적 혼란과 꿈의 이미지, 불가능한 희망, 
기억과 환상으로 가득한 일종의 메타(meta)적 시가 탄생한다. 카세트의 
라벨, 백조와 흑조의 부리가 만나는 지점에는 오직 ‘연인(lover)’이라는 한 
단어만 존재한다.
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