
글. 오세원 (씨알콜렉티브 디렉터) 

 

1999년 그룹 ‘오존(ozone)’이라는 공공미술프로젝트 그룹을 결성하기 위해 권 혁 작가와 필자를 포함한 3~4

명의 작가 및 기획자가 만났다. 당시 우리는 소위 “피 끓는 청년(?)”이었고, 한국미술계에서 뭔가 새로운 시

도를 하고자 하려는 열망에 불타올랐다. 온라인 PC통신을 통해 자발적인 프로젝트 참가자를 모집하기도 했

고, 앞치마, 장화, 티셔츠 등에 오존마크를 직접 실크스크린하며 작업을 위한 전의를 불태우기도 했다. 우리

는 우리의 작업이 삶과 예술과의 경계에서 재미와 함께 의미화가 가능하길 원했고, 이십 대 후반, 삼십 대 

초반의 여성작가, 기획자로서의 사회적 역할에 대해 고민하였다. 권혁작가는 오존멤버에게 “언니”였고, 우리

에게 많은 작업적 영감을 주었다. 

 

권혁작가는 밀레니엄 초부터 다양한 현상을 드러내는 프로젝트들을 추진했다. 2006년 이후 2년마다 ‘움직이

다 프로젝트,’ 2008년 ‘나누다 프로젝트,’ 2010년 ‘Journey,’ 그리고 2011년 ‘Grasp the phenomenon’로 꾸준하

게 전시활동을 전개했다. 어느 날 작가는 매우 강렬하여 눈이 부신 반짝임에 매료되어 특수 필름지로 만든 

유사 햇빛(사람크기의 둥근 원판)을 만들었다. 휴먼사이즈 원판을 들고 세계 각국의 거리로 나가 시간과 장

소를 달리하며 관객들의 반응을 기록하는‘움직이다 프로젝트’(2005-2006)를 진행했다. 또한 우리나라 화려한 

전통 문양을 작은 조각보형식의 작품으로 만들어 온·오프라인on-offline을 통해 세계 각국의 사람들에게 문양

에 대한 의견을 묻는‘나누다 프로젝트’를 기획했다. 이는 문화, 언어, 사고가 다른 사람들과의 소통과 교류를 

통하여 수많은 차이를 드러내었다. 이러한 작가의 오랜 인상주의적 시각실험과 함께 국가·인종· 젠더gender

에 대한 존재론적 개념 실험은 이후 무질서의 질서, 자유로운 구속의 카오스chaos이면서 코스모스cosmos로 

사고를 확장하여 살펴본 생명의 본질과 근본에로 환원된다. 즉 다양한 사회문화와 개별자간의 인식실험을 

통해 끊임없이 변화하는 현상에 대한 작가의 회의는 불변하는 본질탐구에 대한 도화선이 되어 드로잉과 자

수페인팅으로 귀결되었다고 볼 수 있다. 작가의 본질, 삶, 생명에 대한 ‘구도자’ (사루비아다방의 이관훈 

“2014년 권혁개인전 서문에서”)적 물음은 미술사적 문맥과 함께 역사성을 가진다.  

 

작가는 사유의 운동 “에너지(기/氣)”를 흔적으로 남기는 과정에서 물질과 정신, 그리고 우연과 필연에 응하는 

통제와 비통제(controlled and uncontrolled)간 긴장감을 드러낸다. 작가는 거대하여 유의미하거나 또는 미세

하여 미비하거나 할 것 없이 생명에너지의 움직임 또는 흐름을 비정형의 물로 형상화하고, 자유로운 증식과 

무질서의 질서를 재봉노동을 통해 실의 흔적으로 남기는 작업을 지속해왔다. 평면 위의 유동적이며 수용 가

능한 물 형상은 퍼짐과 머금음이라는 긴장을, 재봉노동이 생산하는 반복과 차이는 드로잉 작업으로 물화한

다. 이는 꽃이 흐드러지게 핀 개념산수화나, 바위를 타고 내려오는 폭포 같기도 하며, 바람과 함께 일렁이는 

파도의 한복판 같기도 하다. 이렇듯 화면 안의 동적인 붓질과 스티치stitch로 인해 보는 이에게 형상에 대한 

몰입감과 다양한 상상을 가능하게 한다. 실의 겹침·재질감 넘치는 페인팅과 함께 휴먼사이즈를 넘는 화면의 

규모 속에, 오랫동안 훈련된 작가는 기술적 완숙함이라는 외연에 더해 자유의지를 가진 생명이 만드는 환경, 

환경에 영향 받는 생명의 상호작용 원리를 탐색하는 내연적 깊이를 담아 작품의 완성도를 높이고 있다.    



 

특히 작가가 사용하는 실은 일반적이지 않은 얇지만 견고한 특수자수 실인데, 이는 엄청난 반복노동에 의해

서 미묘한 차이들을 생산해낸다. 외유내강의 바늘과 실이라는 매체가 가진 존재감과 함께 봉합과정에서 남

겨지는 자수와 실오라기 같은 잔여물의 의미들은 이분법적 긴장으로 통합할 수 없는 주변의 모습과 다시 통

합하려는 지속적인 운동 에너지를 보여준다. 일반적으로 사물을 분리시키는 칼과는 달리 꿰매고 봉합하여 

세상에 해를 입히지 않고 이득이 되는 바늘과 실은 강한 존재감을 드러냄과 동시에 젠더적 의미를 더해, 작

품에 대한 소수자를 대변하는 페미니즘feminism적 시선을 기반으로 하는 의미화를 가능하게 한다. 이는 작

가의 이전 작업으로 거슬러 올라가면서 위생대 시리즈나, 한 때 성형이라는 폭발적 유행현상에 대한 부자유

함을 고발한 영상에서 작업의 맥락적 기원을 살펴볼 수 있다. 또한 상상력이 사라진 사회현실에서, 반복의 

견고함과 화면의 미세한 흩날림을 통해 영겁의 시간과 함께 봉제노동이 전하는 진정성을 발견할 수 있다. 

이는 마르크스가 말하는 탈소외적 노동이라는 창조적 예술작업에 해당하는 것으로 인간소외를 해체하는 노

동이라 할 수 있겠다. 결국 권 혁의 노동집약적 작업은 차이를 통해 생존하는 동시대 미술환경에서“다시 노

동”이라는, ‘다시 그림이다’라는 호크니(David Hockney)의 책을 떠올리게 한다.    

 

이번 윌링앤딜링에서의 전시<Controlled and Uncontrolled>에서는 생명을 상징하는 유동적인 물 페인팅과 

함께 다양한 숨의 양태를 통해 인간에 대한 관심, 삶에 대한 사유를 보여준다. 삼라만상 우주의 원리들을 카

오스모스 (Chaosmos : 카오스(혼돈) 과 코스모스(질서)로, 구 천년 역사의 책)와, 보이지는 않지만 절대성을 

가진 진리를 우주 수학의 원전인 천부경에서 찾아나가고 있다. 작품의 물질화·자본화에 비판적 잣대를 들어

대었던 아르테 포베라(arte povera) 작가들의 맥락과 같이 작가는 풍선과 실이라는 매체를 통해 숨을 물리적

으로 잡아두어 다양한 생명의 양태를 보여주기도 한다. 물-생명-숨으로 이어지는 연결고리는, 얇지만 견고하

고 단단한 꿰맴 노동의 미학 속에서, 작업을 대하는 중견작가의 진지하고 원숙한 태도와 함께 끊임없는 존

재론적 철학적 탐구로 이어지고 있다.  

 


