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속한다. 한국의 단색화가 지닌 이러한 특징은 평면적이고 깔끔한 시각적 특징을 보이는 서구의 미니멀 회화가 지닌 



시각중심적인 입장과는 크게 차별되는 부분이다. 그것은 근본적으로‘몸’중심적이며‘촉감’중심적인 세계이다.    

서구의 근대를 지배해 온 데카르트의‘코기토(cogito)’는 자아중심적이며 시각중심적인 사고의 소산이다. 주체와 

객체, 마음과 몸을 대립적이며 이원론적으로 파악한 그것은‘나’라고 하는 주관적 관점에서 세계를‘바라보고’ 

재단하며 지배한다. 이러한 남성 우월적 시각중심주의는 크레이그 오웬스(Craig Owens)가 적절히 지적한 것처럼   

‘몸의 물질성’을 빼앗는다. 

 

반면에 촉감은 전통적으로 시각에 비해 천한 감각으로 간주돼 왔다.‘코기토’의 입장에서 볼 때 촉각은 시각에 비해 

어딘가 모르게 불안정하다. 그렇기 때문에 그것은 모더니즘의 시대에는 늘 시각에 가려져 있었다. 그것이 부상하고 

재평가되기에 이른 것은 포스트모더니즘의 시대에 와서이다. 촉감은 여성적이며 대지적인 감각이다. 한국인들은 

예로부터‘고수레’라는 것을 했는데 그것은 궁극적으로 외경심을 갖고 대지를 대하는 우주적 사고의 소산이다. 

이러한 우주적 세계관은 서구의 손길이 닿기 이전의 아메리카 인디언 사회에도 있었다. 유럽의 침략자가 땅을 팔라는 

제안을 했을 때, 한 인디언은 이렇게 말했다고 한다.“땅(大地)은 내게 어머니와 같다. 그대는 나더러 어머니를 

팔라고 하는 것인가? 결코 그럴 수는 없다.” 

그런 관점에서 봤을 때 한국의 단색화에 촉각성이 두드러지는 것은 우연의 소치만은 아닐 것이다. 촉각은 신체적 

접촉을 매개하는 감각이라는 점에서‘소유와 정복’을 촉발하는 시각과는 반대되는 감각이다. 본다는 것은 

근본적으로 눈에 들어오는 것을 장악한다는 것을 의미하기 때문이다. 그렇게 보면 유럽의 아메리카 정복이 항해술과 

원근법의 등장과 함께 시작된 것은 우연이 아니다. 콜럼버스가 아메리카 신대륙에 도달해서 맨 처음 착수한 것은 

보이는 것들에 이름을 붙이는 일이었다. 그의 이러한 작명 행위는 그의 관심이 그곳에 살고 있는 원주민들이 아니라 

풍경에 있음을 말해주는 것이다.‘이름 붙이기를 좋아하는(nominophiliac) 유럽인들의 취미는 소유와 동일한 

의미이며 타자를 시각화하는 행위에 다름 아니다. 그것은‘발견하는 것’이다. 

한국의 단색화 작가들이 하나의 풍경, 즉 자기의 표현술을 찾아간 도정은 끈질긴 자기와의 싸움이었다. 그것은 

서구의 미니멀리즘이 70년대에 종언을 고한 것과는 달리 아직도 현재진행형이다. 세계사적인 지평에서 볼 때 이는 

무엇을 의미하는가? 그것은 운동인가, 아니면 하나의 개인적 양식들의 집합에 지나지 않는 것인가? 그것도 아니면 

모더니즘의 대장정이 막을 내리고 뒤를 이어 찾아온 포스트모더니즘마저 물 건너간 지금 흘러간 과거를 반추하는 

철지난 노래에 불과한가?

 [한국의 단색화] 란 타이틀을 내건 이번 전시는 이러한 질문에 대한 하나의 응답이다. 이번 전시는 한국의 단색화 

작가들이 40년에 걸쳐 이룩한‘마음의 풍경’이다. 그것은 발견된 것이 아니라,‘발견한’것이다. 
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■ 대표작품 설명 
김기린

 
김기린, 보이는 것과 보이지 않는 것, 1976-1977, 캔버스에 유채, 250x190cm, 리움 삼성미술관 소장

Kim Gui Line, Visible Invisible, 1976-1977, oil on canvas, 250x190cm, Leeum Samsung Museum of Art, Korea

김기린의 색은 물질성을 드러내기 위함이 아니라 회화의 평면성을 강조하기 위한 요소로 사용된다. 더 이상 환원할 

수 없는 본질로 돌아간 화면의 색채는 그 순도 자체로 감각적인 요소를 만들고, 반복적으로 두텁게 축적된 깊이는 

명상하는 공간을 제공한다. 화면 안에 형상이 완벽하게 사라졌지만 사각형에서 그 어떤 공허함도 찾아볼 수 없다. 

오히려 부재를 통해 늘 보이지 않았던 우리 주변에 현존하는 그 무엇을 더욱 풍부하게 드러내고 있다. 

박서보 

박서보, 묘법 NO.43-78-79-81, 마포천에 유채, 연필, 193.5 x 259.5cm, 국립현대미술관 소장

Park Seo-Bo, Ecriture No.43-78-79-81, 1981, pencil, oil on Hempen cloth, 193.5 x 259.5cm, National Museum 

of Contemporary Art, Korea 

박서보의 <묘법> 연작은 작가의 쉼 없는 반복적 행위를 통해 화면 전체를 균질적으로 보이게 한 작품이다. 이 

무위자연의 행위는 자기 성찰의 과정으로 작가가 작품과 합일하려는 의도에서 탄생한다. <묘법> 연작은 크게 전기와 

후기로 나뉘며 변모하였다. 1970년대 묘법은 채색된 캔버스 위에 연필로 드로잉을 함으로써 표면으로의 환원을 

보여준다. 이후 1980년대부터는 한지의 물성을 이용한 작업을 하는데, 물감으로 흠뻑 젖은 한지를 손이나 도구를 

이용해 누르고, 상대적으로 밀려나간 한지의 연한 결들이 뭉쳐 선으로 돌출한다. 이처럼 창작과정에 정신성을 

부여하고 꾸준한 자기연마를 예술로 승화시킨 박서보는 한국 단색화 고유의 미를 잘 드러내고 있다. 
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윤형근 

윤형근, Burnt Umber & Ultramarine Blue 86-29, 1986, 캔버스에 유채, 300x150cm x(2), 국립현대미술관 소장

Yun Hyong-Keun, Burnt Umber & Ultramarine Blue 86-29, 1986, oil on canvas, 300 x150cmx(2), National 

Museum of Contemporary Art, Korea

윤형근의 작품은 네모난 색면 속에 대담함과 단정함이 함축된 숭고미를 보여준다. 일회로 완결되지 않고 몇 차례 

겹쳐지는 선들의 어울림에 의해 완성된 화면은 서로 스미고 배어나오면서 깊이와 평온을 더한다. 그는 생지의 캔버스 

위에 직접 물감을 바르는데, 이는 천연 마포의 색을 그대로 살리고, 그 질감에 예민하게 침투하는 물감의 농담을 

이용한 번짐 효과를 위함이다. 이렇게 그려진 청색과 다색(황갈색)의 사각형으로 구성된 캔버스는 색면과 여백, 

유한과 무한, 충만함과 허함이 동화된 자연의 음양 이치를 담아낸다. 

이동엽 

이동엽, 상황, 1972, 캔버스에 유채, 162.2x130.3cm, 작가소장

Lee Dong-Youb, Situation, 1972, oil on canvas, 162.2x130.3cm, Courtesy the artist

이동엽은 1970년대부터 현재까지 백색의 단색화를 꾸준히 제작하고 있다. 그에게 있어 흰색은 자연이 환원된 

색이며, 그로 인한 화면은 의식의 여백이자 사고를 담는 그릇이다. 1980년대부터 그는 <사이> 연작을 제작했다. 

동양화를 그릴 때 쓰는 넓은 평붓을 사용하여 흰색 바탕 위에 또 다시 흰색 선을 정교하게 닦아 나가듯이 붓질을
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반복한다. 이와 같은 행위와 행위의 무수한 중첩에서 생성되는 자연스러운 겹침과 스며듦이 곧 작품이 된다. 이렇게 

작가는 정신성의 구현을 위해 물질감을 가능한 한 배제하고, 붓의 필세와 물감의 양을 줄이면서 구도하듯이 무수한 

붓질을 반복한다. 

이우환 

이우환, 점으로부터, 1976, 캔버스에 안료, 117x117cm, 국립현대미술관 소장

Lee U-Fan, From Point, 1976, glue and stone pigment on canvas, 117x117cm, National Museum of 

Contemporary Art, Korea

이우환의 작업세계는 서구의 미니멀리즘이나 개념미술과 차별화되는 우리 고유의 동양정신을 구현하는 것으로, 동양 

최초의 자생적인 현대미술 운동인 모노하 운동에 영향을 미쳤다. 그는 모노하 시기와 국제적 실험미술의 과정을 거쳐 

1970년대 중반 무렵 한국의 단색화 전개에 중요한 역할을 한다. 그의 작품 <점으로부터>, <선으로부터>, <조응> 

연작은 점과 선을 동양적인 기와 생명력의 근본 요소로 간주함으로써 구현된 작업이다. 질서와 균형이 담겨 있는 

점의 집합 상태나 선의 나열을 통해 시공간 속 생성과 소멸의 과정을 반복적으로 표현하고 동시에 화면에 움직임과 

운율을 더한다. 궁극적으로 이우환이 추구하는 것은 조형적 결과물보다는 마음을 비우고 선을 긋는 제작 과정에 

내재된 본질적 의미의 발견이고, 그 과정을 통해서 세계와 사물, 인간 간의 관계성을 드러내려는 시도라고 할 수 있다.

정상화

정상화, 무제_07-9-15, 2007, 캔버스에 아크릴릭, 259x194cm, 국립현대미술관 소장

Chung Sang Hwa, Untitled_07-9-15, 2007, acrylic on canvas, 259x194cm, National Museum of Contemporary 

Art, Korea
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정상화는 1970년대부터 현재까지 단색의 평면 회화인 <무제> 연작을 작업해오고 있다. 화면 전체는 바둑판 모양의 

규칙적이고 균형 잡힌 네모꼴로 구성되어 있는데, 네모꼴을 하나하나 떼어 냈다가 아크릴 물감으로 다시 메워 가는 

작업을 수없이 반복한다. 그래서 작품의 주요 제작 방식은 뜯어내기와 메우기이다. 이 같은 반복 행위에 의해 작가는 

동양적 정신성으로의 접근을 일관되게 추구하고 있다. 즉 그의 작품은 결과물로서의 작품 이전에 제작과정 그 자체가 

곧 작품이다. 물질로서가 아닌 정서로서 물감의 스며듦을 보여주고, 명상의 세계로 이끌고자 함이다. 

하종현

하종현, 접합-7, 1982, 마포천에 유채, 120x220cm, 국립현대미술관 소장

Ha Chong-Hyun, Conjunction-7, 1982, oil on Hempen cloth, 120x220cm, National Museum of Contemporary Art, 

Korea

하종현은 올이 굵고 성긴 마포의 물질적인 특성을 활용하여 마포의 뒷면에 물감을 두텁게 바르고 이 물감을 천의 

앞면으로 밀어 넣는 독창적인 방식인 배압법(背押法)을 구현한다. 이렇게 해서 올 사이로 나온 물감을 다시 도구나 

손을 사용하여 재구성한다. 기존의 회화적 관습을 버리고 제작한 <접합> 연작에서 눈 여겨 볼 부분이 바로 캔버스 

표면에 알알이 맺힌 물감 알갱이들이라 할 수 있다. 물감을 밀어내는 힘의 차이로 만들어진 우연적이고 자연스러운 

얼룩 그리고 작가의 개입이 남긴 캔버스 표면의 흔적들은 그 자체로 독특한 미감을 전해준다. 

김춘수

김춘수, 울트라-마린 1034, 2010, 캔버스에 유채, 200x200cm, 작가소장

Kim Tschoon-Su, Ultra-Marine 1034, 2010, oil on canvas, 200x200cm, Courtesy the artist

김춘수에게 청색은 특별하다. 흰 바탕 위에 눈이 시리도록 푸른 청색을 칠하는 그의 작업은 1990년대 중반부터 

지금까지 이어지고 있다. 화면을 가득 메운 푸른색은 하늘, 구름, 바다 등을 떠올리게 하면서 보는 이의 관점에 따라 

다양한 여지를 제공한다. 바다 혹은 푸른색 저 너머의 세계를 암시하는  <울트라-마린> 시리즈나  무언의 세계에  
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대한 깊은 성찰이 녹아있는 <수상한 혀> 연작에는 이데아를 향한 작가의 태도가 투영되어 있다. 수직으로 긋거나 점을 

찍거나 혹은 짧게 끊는터치와 같은 반복적인 행위를 통해 점차 높아지는 밀도의 형광빛 푸른 세계는 생명의 원시적 

에너지를 닮아 보고자 하는 이상향의 세계로 수렴되는 듯하다. 

김태호

김태호, 내재율 2011-44, 2011, 캔버스에 아크릴릭, 163x260cm, 작가 소장

Kim Tae-Ho, Internal Rhythm 2011-44, 2011, acrylic on canvas, 163x260cm, Courtesy the artist

김태호의 작품은 선과 면의 반복패턴으로 덮인 단색의 표층을 가지고 있다. 그러나 첫 눈에 보이는 하나의 색면 

밑에는 중첩을 거듭한 여러 겹의 색층이 존재한다. 작가는 무수한 안료의 겹으로 이루어진 층을 만들고 난 후, 이것을 

날카로운 칼로 다시 도려내는 과정을 반복하여 작품을 완성한다. 반복적으로 흐르는 무수한 선과 면, 그리고 그 

사이로 깎여진 다색의 편린들은 화면의 긴장감을 도모하고 더 나아가 생성과 소멸의 이중적 구조를 드러낸다. 

지층변화와도 같은 색층의 틈새는 마치 스스로를 비우면서 동시에 스스로의 현존성을 확보하려는 듯하다.

문 범

문범, 천천히, 같이, 천천히 #395, 패널에 아크릴릭 폴리아크릴 우레탄, 124x124x8cm, 작가소장

Moon Beom, Slow, Same, Slow #395, 2003, acrylic polyacryl urethane on panel, 124x124x8cm, Courtesy the 

artist

"인간은, 미술은 그 이름을 걸고 예전부터 현실적인 것에서부터 이야기의 질서, 의미의 기승전결, 재현의 다양한 결과 

등을 흠모해 왔던 것 같다. 그러나 우리를 둘러싸고 있는 이 세계는, 사물들은 미술이 집요하게 던지는 판단과 분류의 

촘촘한 그물 사이로 항상 매혹적으로 빠져나간다. 이러한 절망과 그때마다 나타나는 유혹들이 나와 현대미술 주변을 

서성거리고 있다. 나의 미술은 오래 전부터 전혀 관계없는 다수의 공간들 속에서 살아 움직이거나 죽어서 떠도는 

영혼들의 날갯짓, 혹은 그 그림자들, 그것의 주름진 교차의 음계 속으로 사라져가는 것들에 대한 예찬, 절절한 그리움 

같은 망설임의 징후들 속에서 꿈틀거리고 있다. 그것은 바로 바닷물이 끊임없이 밀려와 만들어내는 물거품의 
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유리알만큼이나  눈부신 무질서들 속에서 천천히 움직인다. 그리고 또 그것은 어떤 질서와 같이 출발한다. 그러나 

아무리 애를 써보아도 소용이 없다. 나는 그곳에 도달하지를 못한다." - 작가의 글 중에서 

  

안정숙

안정숙, 긴장 2008-A-2, 2008, 캔버스에 유채, 85x85x8cm, 작가_소장

Ahn Jung-Sook, Tension 2008-A-2, 2008, oil on canvas, 85x85x8cm, Courtesy the artist

안정숙은 인간관계의 갈등, 삶의 과정 속에 드러나는 대립과 충돌의 긴장을 작품의 모티브로 삼는다. 수많은 

인간관계의 스펙트럼 속에서 우리는 갈등의 과정을 필연적으로 겪게 되는데, 작가는 이것을 극복하여 공통적으로 

함께 나눌 수 있는 어떤 합일점을 찾고자 한다. 직선적인 사고방식의 문화가 있다면, 곡선적인 사고방식의 문화도 

또한 존재하기 마련이다. 이 두 요소의 조화로운 만남과 자연스러운 관계로 평화롭게 화합시키는 것이 작업의 

궁극적인 지향점이다. 캔버스를 가로지르는 곡선은 정적인 캔버스 위에 팽팽한 긴장감을 유발한다. 서로 팽팽하게 

대립하여 보이기도 하나 동시에 유기적인 관계로 서로를 지탱해주며 조화와 균형을 이루기 위해 존재하는 것 같아 

보이기도 한다. 이러한 유기적인 결합은 안으로는 마음의 평정을, 밖으로는 견고한 평화의 상태를 지향하고 있는 

것이다.

이강소

이강소, <허(虛)-09260>, 2009, 캔버스에 아크릴릭, 333.3 x 872.8cm, 작가 소장

Lee Kang-So, Emptiness-09260, 2009, acrylic on canvas, 333.3 x 872.8cm, Courtesy the artist

이강소의 작품은 자유로운 기의 존재를 드러낸다. 굵은 선, 빠른 필치의 붓놀림, 필선의 변화에서 오는 역동성을 담은 

대담한 몇 개의 획만이 화면의 기조를 이룬다. 사물의 모습을 너무도 깊숙이 투영한 나머지 형태를 잃어버린 
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소재들이 존재론적인 의미를 지닌 필선으로 환원된 까닭이다. 강한 스트로크와 검고 흐린 색들로 이어진 호방한 

붓놀림 속에는 작가의 거친 숨소리가 잠겨 있고, 이는 기의 발현과도 같다. 묵직한 필선에서 배어나오는 기의 흐름은 

보는 이의 마음에 따라 슬픔이요 눈물이요 의지와 힘이 되기도 하며, 때로는 가는 필선으로 경쾌한 리듬을 지닌 

선율은 보는 이로 하여금 즐거움을 느끼게도 한다. - 김성희, <이강소>,마로니에북스, 2011, p. 104 수정 발췌

다운로드 (작품 이미지)

 - 웹하드 주소  http://webhard.moca.go.kr

 - 아이디  mocapr

 - 암호  0987

 - 상단아이콘 [전용탐색기/웹탐색기/백업] 중 [웹탐색기] 클릭 ▶ [마이디스크 - 전시홍보] ▶

    [보도자료] 국립현대미술관 한국의 단색화 전 개최


