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원더스퀘어 Wondersquare 
 

 

뮤지엄헤드, 기획전 《원더스퀘어》 개최 
 

 

뮤지엄헤드는 2025년 5월 1일부터 6월 28일까지 기획전 《원더스퀘어 Wondersquare》를 

개최한다. 전시는 회화의 모양, 물질, 방법을 탐구하는 여덟 명 작가—김아라, 김해성, 박미나, 

송민지, 신현정, 안은샘, 유지영, 홍정욱—의 작품을 통해 회화 매체의 역사와 현재를 고찰해 

본다. 

무엇보다도 전시는 현대 회화, 특히 한국 추상회화가 역사화되는 과정을 들여다보며, 특정한 

관점이 고착되어 온 것은 아닌지 질문한다. 우선, 그림을 개인의 심리, 관념, 초월성으로 

알레고리화하여 독해하는 오랜 경향에 의구심을 갖는다. 이와 더불어 ‘정신과 물질, 차가움과 

뜨거움, 전통과 현대’를 분리하는 비평/미술사 서술의 이분법적 관점을 반성한다. 그리고 그간 

회화 매체가 위와 같은 관점에 입각해 자기 폐쇄적 입장을 되풀이해온 것이 아닌지, 담론은 

그것의 은폐를 반복해온 것은 아닌지 묻는다. 

 뮤지엄헤드 Museumhead 
서울시 종로구 계동길 84-3, 1층 
1F, 84-3, Gyedong-gil, Jongno-gu, Seoul 
[보도자료] 배포: 2025년 5월 1일 

전시 제목 
원더스퀘어 

Wondersquare 

참여 작가 김아라 김해성 박미나 송민지 신현정 안은샘 유지영 홍정욱 

전시 기간 2025년 5월 1일 – 6월 28일 

전시 부문 회화 신작 및 구작 20여 점 

전시 장소 뮤지엄헤드, 서울시 종로구 계동길 84-3, 1층 및 야외 

운영 일시 12:00-19:00 (매주 일요일, 월요일 휴관) 

주최 및 주관 뮤지엄헤드 

후원 한국문화예술위원회 
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이로써 《원더스퀘어》는 한국 추상회화 논의에 공터처럼 자리하고 있는 지대를 가늠해보며, 

회화를 이해하는 기존 도식을 재구조화하길 제안한다. 그리고 물질로서의 평면, 사물로서의 

색상, 방법으로서의 그리기를 오늘의 전시장에 제시해본다. 

 

[첨부] 

1. 전시 서문 (전문) 

2. 참여 작가 및 출품작 소개 

3. 전시 포스터 (파일 별첨) 

 

 

 

 

 

 

- 보도자료 내 이미지와 텍스트는 저작권 정보를 필히 명기해 주시기를 부탁드립니다.  

- 보도자료 내 이미지와 텍스트는 홍보 목적으로만 전시 기간 내 사용되며 별도의 편집이 불가합니다.   

- 전시 작품/전경 이미지 등의 추가 자료는 별도 요청 부탁드립니다. 

 

문의 T. 02-742-9146/ museumhead.seoul@gmail.com 

이미지 및 전시 아카이브 www.museumhead.com 

추가 문의/ 담당 기획자 대표 소셜 미디어 

책임큐레이터 권혁규 

010-6359-2331 

hyukguekwon@gmail.com 

인스타그램: 

https://www.instagram.com/museumhead_/ 

페이스북: 

https://www.facebook.com/museumheadd 

http://www.museumhead.com/
mailto:hyukguekwon@gmail.com
https://www.instagram.com/museumhead_/
https://www.facebook.com/museumheadd


 [보도자료] 

원더스퀘어 Wondersquare 
 

[첨부] 1. 전시 서문 (전문) 
원더스퀘어 

 
《원더스퀘어 Wondersquare》는 회화전이다. 이 간결한 진술은 일련의 난해한 질문들을 호출한다. ‘무엇이 
회화인가?’, ‘회화는 스스로를 규정하거나 구체화할 수 있는가?’와 같은 의심 섞인 질문들, 대답을 위해 회화의 
윤곽을 선명히 그려야 할 것 같은 질문들 말이다. 그럼에도 불구하고 전시는 스스로를 회화전이라 말한다. 이 
선언은 위 질문들에 결코 고립되지 않겠다는, 요원하기만한 탐색을 회피하지 않겠다는 일종의 자기주문일지도 
모른다.  
 전시는 보다 구체적인 회화의 ‘모양’과 ‘물질’, ‘방법’을 사고하며 매체로서의 회화에 모종의 
‘고리걸기’를 시도한다. 이는 많은 회화, 특히 한국 추상회화가 개인의 심리, 관념, 초월성으로 해석되는 
경향에 대한 의구심을 배경으로 삼는다. 추상에서 ‘격정적인’ 붓질, ‘해체된’ 형상과 화면의 ‘분위기’는 내면 
또는 승화의 알레고리로 독해되곤 한다. 이처럼 감정과 정신의 표현에 과도하게 귀속된 해석은 현대 회화의 
자기 지시적이고 해체적인 속성을, 전진과 이행의 가능성을 협소한 추상의 관념에, 무기력한 초월성의 신화에 
가두기도 한다. 어느 미술사가의 말처럼 미술이, 회화가 과잉과 침묵, 잔여가 함께하는 해석(interpretation)1의 
대상이라면 그 문장은 어디에서 시작될 수 있는가. 개인에만 몰두한 붓질이 유일한 통로라면, 해석은 쉬이 
미궁에 빠지지 않는가. 회화는 늘 해독 불가능한 암호여야만 하는가. ‘미궁에 빠지는 일’이 미술, 회화의 본령, 
혹은 매혹이라 할지라도 그것이 관습과 정형화된 경로에서만 작동한다면 회화는 결국 자기 복제적 폐쇄성에 
갇히게 될 것이다. 그렇다면 미궁의 영역은 유동하는 시각성의 네트워크에서 이탈해 무의미한 동어반복으로 
남게 될 것이다. 
 《원더스퀘어》의 ‘고리걸기’는 단순한 은유에 머물지 않는다. 여기 언급된 ‘고리걸기’는 말 그대로 
사물과 물질, 방법의 차원에서 회화를 재고함을 가리킨다. 이는 회화가 작동하는 조건과 전제가 무엇인지, 
그것이 어떤 문화적·역사적 문맥 안에서 구성되었는지를 묻는 일이기도 하다. 같은 맥락에서, 전시는 앞서 
언급한 한국 추상미술의 관념과 초월성을 일종의 돌파해야 할 문제처럼, 또 단서이자 실마리처럼 마주한다. 
심영섭의 「아세아주의 미술론」(1929)부터 단색화로 이어지는 한국 (추상)회화의 흐름 속에 자리하는 ‘서구와 
동양, 정신과 물질, 차가움과 뜨거움, 전통과 현대’의 분리가, 또 어느 한쪽으로의 치우침이 회화를 특정 
범주로 고정시키진 않았는지 묻는다. 나아가 회화가 복잡한 관계 속에서 발생하는 것임을 간과하지 않았는지, 
근대성과 물질성을 정신성과 비물질성에 대비시키며 일종의 자기 타자화된 시선과, 그것의 은폐를 반복하진 
않았는지 묻는다.2 
 《원더스퀘어》는 위의 이분법이 규정해온 회화의 도식을 재구조화해본다. 한국 추상회화의 논의에서 
무엇이 괄호 쳐 있는지, 또 공터처럼 자리하고 있는지 질문하며 동시대 회화에서 물질로서의 평면을, 
사물로서의 색상을, 방법으로서의 그리기를 재발견해 본다. 전시에 참여하는 8명의 작가 김아라, 김해성, 
박미나, 송민지, 신현정, 안은샘, 유지영, 홍정욱은 각자의 방식으로 위 도식에 개입한다. 흔히 말하는 동양과 
전통을 이분화된 영역이 아닌 여러 재료와 물질에 교섭시키고, 환영과 추상을 동시에 견지하며 개인성의 
극복과 갱신을 상상하기도 한다. 수집과 조사의 방법론으로 회화의 구성 요소를 프로그램밍하기도, 추상회화를 
지탱하는 순수성의 개념과 방식을 주변 세계를 이해하는 도구로 실행해보기도 한다. 회화를 폐쇄적 기호로 
환원하지 않고 행위나 환경의 영역에서 발생시키기도, 구성(composition)의 논리를 집요하게 또 무모하게 
설정하며 회귀의 역설을 이미지의 노드로 삼는가 하면, 범례나 체계의 인식을 또 그 이면과 빈틈을 회화적 
시공간에 투영시키기도 한다.  
 위 설명은 개별 작가에게 분리되어 적용되지 않는다. 그간의 회화 실천과 담론이 어느 쪽으로 치우쳐 
왔는지 인지하고 있는 듯한 이들의 작업은 회화의 틀과 물질, 과정과 논리를 통해 어떻게 동시대의 시각성과 
맥락을 재구성할 수 있는지, 그간의 제한된 해석을 어떻게 유예, 확장할 수 있는지 모색한다. 작업들은 멀고 

 
1 Georges Didi-Huberman, The Surviving Image: Phantoms of Time and Time of Phantoms, trans. H. Mendelsohn, 
Pennsylvania State University Press, 2017. 
2  국립현대미술관에서 열린 기획전 《한국의 기하학적 추상미술》(2023.11.16.~2024.5.19)에 관한 좌담회에서 
김복기, 임근준, 정연심은 한국 추상미술, 그중에서도 ‘기하 추상’의 전개를 해외 모던회화의 역사적 수용과 변용을 
중심으로 이해하는 한편, 국내의 사회적·문화적·미술계 내적 특수성에 따라 회화에서 정신성이 강조되고 특정한 물성 
연구는 도외시되었음을 지적하기도 한다. 「기하추상 바로 읽기」, 『아트인컬처』(2024 년 4 월호): 같은 맥락에서 
김계원은 한국 현대회화의 흐름을 고찰하는 역사적·비평적 서술에 있어 무언가 누락되고 결핍되어 있음을 지적하고, 
회화 매체의 특수성을 물질로서 탐구하는 ‘방법론’을 강조한다. 김계원, 「방법론의 회화: 박미나의 회화 및 드로잉 
연작(1996~2020)에 관한 연구」, 『현대미술사연구』48 (2020년 12월). 
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가깝게 서로를 인지하고 빌려오며 참작한다. 또 예기치 않게 배반한다. 그렇게 전시는 이들 작업을 통해 
회화의 관념을 상대화하며 조건과 구조의 확장을, 보다 구체적인 도식의 재배치를 그려본다.  
 마가릿 애트우드의 장편소설 『오릭스와 크레이크』3에서 주인공 눈사람(지미)은 폐허가 된 미래를 
배회하며, 과거를 회상한다. 쇼핑몰의 잔해 속에서 광고 화면을, 불멸과 진보를 약속하는 이미지를, 과거의 
시각적 과잉을 떠올린다. 이 장면이 흥미로운 건 파괴된 미래 도시의 풍경 그 자체가 아니라, 그곳에서 다시 
중개되는 과거 이미지의 조건, 기능들 때문이다. 이미 마주한 폐허는 결코 몰락을 형상화하지도, 스스로 
사라지지도 않는다. 디스토피아 소설에서 폐허는 과거 체계의 실패를 확인하지만 결국 무언가를 재조립하는 
(기이한) 생성의 현장이 된다. 오래된, 심지어는 죽은 폐허의 공간 4으로 여겨지는 회화를 진술하는 일도 이와 
크게 다르지 않을 것이다. 
 

김아라는 캔버스를 납작한 회화의 지지체가 아닌, 물리적이고 조형적인 구조로 바라보며 전통 한옥과 
궁의 건축적 원리 안에서 이를 재구성한다. 작가는 못 없이 짜 맞추어진 한옥의 유기적 목재 구조에서 착안해 
캔버스 틀을 해체하고 다시 조형하며, 회화의 안과 밖, 평면과 입체, 전통과 현대의 경계를 넘나드는 실험을 
지속한다. 실제 한옥의 창, 기둥, 공포 등을 연상시키는 그의 작업은 캔버스 프레임의 재료가 되는 적삼목을 
직접 깎아 구조를 만들고, 여기에 동양화 분채와 아크릴을 혼합한 색채를 입혀 단청의 시각적 효과를 
구현하는 방식으로 전개된다. 이 과정을 거치며 캔버스는 이미지를 담는 틀이나 배경을 넘어 독립적인 조형 
요소로 기능하며, 다양한 재료와 물질, 문화, 장소성의 교차점을 만들어낸다. 

김해성의 〈버팔로〉(2025)에는 변강쇠의 도상, 이응노 회화를 참조한 붓질, 작가 개인의 노트와 
이레즈미 도안이 중첩된다. 최근 작업에서 ‘연결’과 ‘화합’의 붓질을 탐구해온 작가는, 이를 자신의 회화적 
문맥 속으로 끌어들여, 과거와 현재의 작업을 엮고 파편화된 기호와 도상, 붓질의 흔적을 상호 연동시킨다. 
정면뿐 아니라 측면과 후면으로 회화의 경계를 확장하고 공간에 직립한 회화는, 초월적이거나 관념적인 
사유의 장이라기보다 서로 다른 사고와 물질, 방법들이 충돌하고 마찰을 일으키는 구체적 현실의 장으로 
제시된다. ‘그리기’를 신체적·물리적 훈련과 학습에 비유하는 작가는 도상과 행위, 물질성이 교차하는 회화를 
통해 남성성과 개인성, 추상과 구상, 평면과 입체의 범주를 문제적으로 횡단, 갱신하려 한다.  

박미나의 작업에서 전통적 회화의 자율성은 사회적·산업적·문화적 조건과 체계에 의해 빈번히 
재고되곤 한다. ‘컬러 콜렉팅-가구’ 시리즈(2002-)에서 작가는 상업적 수요와 균질한 주거 환경을 전제로, 
시판 중인 특정 색상의 물감을 조색 없이 칠하고, 하단에 규격에 맞는 사이즈의 가구를 도형화해 배치한다. 
언어와 시각 기호 사이의 관계를 전유하고 전도하는 ‘딩벳 페인팅’ 시리즈(2007-) 역시 주어진 규칙으로부터 
도출된, 능동적 도식의 출력값처럼 인지된다. 색채·도상·재료 등의 회화적 요소가 외부 조건에 의해 
지속적으로 재편되는 가운데, 작가는 조정자이자 해체자로서 그 위치를 유동적으로 점유한다. 박미나의 작업은 
상이한 회화의 조건과 언어들이 상호 연동되고 재배치되는 구조의 단면으로 목격된다. 

송민지는 회화의 관습적 조건, 특히 붓질을 중심으로 한 저자성에 모종의 회의감을 내비친다. 작가는 
붓 대신 빗자루, 철망, 테이프 등의 도구를 활용하고, 캔버스 천을 틀에서 해체한 뒤 접고 펼치며, 물감을 
여러 방향으로 흘리는 등 물리적 상황 자체를 매체적 대상으로 삼는다. 여기서 회화는 프레임 너머의 여러 
물리적 환경으로 확장되기도, 시간성과 우연성, 신체성을 적극 수용하기도 한다. 작업실, 더 나아가 도시의 
환경과 조건에 관계하는 회화는 대상의 단순한 재현이나 추상의 징조라기보다 일련의 물리적·신체적 과정을 
통해 발생한 사건처럼, 또 흔적처럼 자리한다. 작가의 작업은 단일 이미지의 완결을 지향하기보다, 매체의 
조건과 그 발생/흔적을 시각화하고 추적하는 시도로 다가온다. 

신현정은 야외 공간을 회화의 장소로 확장하며 지지체로서의 평면, 즉 캔버스를 근본적으로 
재사유한다. 그의 작업에서 회화의 화면은 더 이상 고정된 평면이 아니라, 바람과 습도 같은 환경적 요소에 
반응하며 끊임없이 형상을 바꾸는 유동적인 물질로 존재한다. 작가는 염색된 천이 야외 환경에 자율적으로 
자리하도록 유도하며, 회화를 작가의 ‘손’에 귀속시켜 온 근대 회화의 신화, 그리고 이를 특정 서사나 의미로 
환원하려는 기호학적 독해를 비껴간다. 나아가 깃발 형식을 차용한 작업은 그 웅변적 상징성을 탈색하고, 
바람에 반응하는 우연성과 환경적 변주의 흐름 속에서 그 정치적·역사적 의미를 재고한다. 회화의 조건을 
일상적인 표피(살갗)의 감각으로 인식해온 작가는, 그간의 실험을 보다 넓은 의미의 환경과 사회가 교차하는 
상황 안에 확장해 보인다. 

 
3 마가릿 애트우드, 차은정 역, 『오릭스와 크레이크』, 민음사, 2019. 
4  이브-알랭 부아(Yve-Alain Bois)는 종말을 내재한 행위로서의 추상회화, 죽음의 공허한 동어반복으로서의 
추상회화를 말한다. 이브-알랭 부아, 「회화: 애도의 임무」, 이영철 편역, 『현대미술과 모더니즘론』, 시각과 언어, 
1995. 77-98. 
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안은샘은 점, 선, 면의 기하학적이고 단순한 조형 단위를 화면에 도입하면서, 그것들을 특정한 
‘의미’로 수렴시키는 대신 임의적인 ‘수치’로 산술화한다. 작가의 주관적 판단에 따라 선과 색, 면에 무게가 
부여되기도, 회화 구성에 자, 저울, 컴퍼스 같은 측정 도구가 사용되기도 한다. 또 물감 대신 천 조각이나 
종이, 실 등을 화면에 콜라주하는 방식으로 화면을 구성하기도 한다. 이러한 작업 방식은 얼핏 정교한 논리 
체계를 따르는 듯하지만, 그 기준이 임의적이고 불분명하기에 체계 자체를 비껴나며 자의적으로 설정된 
기표들의 조합으로 남기도 한다. 이 같은 임의성과 해체의 가능성은 단순한 파기나 무효화에 머무르지 않고, 
회화를 추상과 논리, 의미와 비의미 사이에서 작동하는 자가 연동적 체계로 전환시킨다. 

유지영은 무언가를 이미지화하거나 담아내는 회화의 ‘틀’과 ‘구조’를 관계적 시공간으로 인지한다. 
그의 작업에 등장하는 시계, 달력, 원고지, 용기, 가구 등은 시간, 활자, 정보, 물질을 특정한 방식으로 
구조화하는 장치이자 인식을 위한 체계로 작동한다. 작가는 이러한 ‘틀’과 ‘구조’를 회화의 지지체이자 매체적 
형식으로 전유하며, 관습적인 사고를 교란시키기도, 회화 형식을 재구성하도 한다. 그의 작업은 선형적 시간과 
고정된 의미 체계에서 이탈한 시각성을 구축하거나, 실제와 상상, 시간과 공간의 경계를 흩트려 놓는 물질적 
매개를 실험한다. 작가는 회화적 시공간의 제한과 가능성 사이에서 기존 구조를 재고하고 감각의 틈을 
드러내며, 관계성과 인식 조건을 재조정하는 열린 장으로 작업을 확장해 나간다. 

홍정욱은 프레임과 그 위에 천을 씌우는 ‘틀 짜기’의 공정에 적극 개입하며 ‘캔버스’의 정형성을 
개조한다. 작가는 관습적인 사각 프레임을 다른 형태로 입체화하고, 일반적인 캔버스 천이나 회화의 붓질 대신 
다양한 재료의 색과 면, 덩어리를 덧입힌다. 물리적·조형적으로 변형된 캔버스는 정면에서 감상되는 평면 
회화가 아니라 공간 안에서, 다양한 시점과 거리, 움직임에 반응하는 이미지이자 물질로 제시된다. 
〈o’er〉(2025)에서도 작가는 기존에 그림이 걸리지 않던 전시장 내 기둥이나 유리창 같은 장소들을 조건 
삼아, ‘사물로서의 회화’가 환경으로 확장되고 또 구체화되는 운동을 만들어낸다. 작가는 평면에서 모든 것이 
완결되는 결정적 매체가 아니라, 지지체와 이미지, 물질과 사물의 관계망 속에서 회화를 확인한다. 
 

기획/글 권혁규 
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[첨부] 2. 참여 작가 및 출품작 소개 

김아라 (KIM Ahra, b.1989.) 

김아라는 한국 전통 건축의 구조를 조각으로 이해하고 그를 추상적으로 표현하는 작업을 해오고 있다. 
전통 구조의 결구(結構) 요소를 통해 건축과 조각, 회화의 교차점을 탐구한다. 《OVERPASS》(2022, 
GALLERY2, 서울), 《교차하는 순간》(2021, 갤러리 강호, 서울) 등의 개인전과 《수요일 
수요일》(2023, 소현문, 수원), 《UNBOXING PROJECT 2: Portable Gallery》(2023, 뉴스프링프로젝트, 
서울) 등의 단체전에 참여했다. 

 

무제 (Untitled). 2024.  
acrylic and pigments on wood frame for canvas. 36.8 x 25 x 2.7 cm. 

 

무제 (Untitled). 2023.  
acrylic and pigments on wood frame for canvas. 66.7 x 88.7 x 21 cm. 
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김해성 (KIM Hae Seong, b.1990.) 

나는 마주했던 대상이 실존하기까지 어떤 시간들이 반복되고 축적되는지 탐구하며 대상을 관찰한다. 
긴 시간 대상을 바라보며 사유했던 시간들과 대상을 탐구하는 과정에서 파생된 다양한 태도들을 
대변할 수 있는 조형 언어를 모색하며 그림을 그리고 있다. 2022년부터 지속적으로 그림을 그리기 
위한 동력을 모색하기 위해 회화의 조건을 다양하게 설정하여 그림을 그리거나, 성찰적 태도로 
미술사를 탐구하며 그림을 그려나가고 있다. 

 

괴물 9. 2024.  
나무 판넬에 한지, 먹, 아크릴, 가변크기. 

 

도깨비 4. 2024.  
캔버스에 천, 종이 콜라주, 아크릴, 180 x 60 x 10cm. 
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박미나 (MeeNa Park, b.1973.) 
박미나는 로드 아일랜드 미술대학에서 회화과 학사를 졸업하고, 헌터 컬리지 뉴욕 시립대학원에서 회화과 석사 
학위를 수여했다. 페리지갤러리 《검은》(2024, 서울), 서울시립미술아카이브《이력서: 박미나와 
Sasa[44]》(2023-4, 서울), 아뜰리에 에르메스 《아홉 개의 색, 아홉 개의 가구》(2023, 서울), 서울상상나라 
《꿈의 상상》(2023, 서울), 시청각랩 《왜 빗방울은 푸른 얼굴의 황금 곰과 서커스에서 겹쳤을까?》(2020, 
서울), Over the Influence 《스크림》(2019, 홍콩), 서울시립북서울미술관 《빨주노초파남보》(2016, 서울) 등 
다수의 개인전을 가졌다. 2020년 문화체육관광부장관 표창, 2010년 제 1회 두산연강예술상 등을 수상한 바 
있으며, 주요 작품 소장처는 국립현대미술관, 서울시립미술관, 삼성 리움미술관, 경기도미술관, 영은미술관, 
일민미술관 등이 있다. 현재 성균관대학교 미술학과 교수로 재직 중이다. 

 

오렌지 페인팅. 2002-3. 
캔버스에 아크릴릭, 전체 220 x 210cm (2parts). 

  

1에서 10. 1998. 
색칠공부 위에 펜, 접착식 비닐, 32 x 23cm. 

2023-전체-리스트. 2023. 
실크스크린 종이 위에 아크릴릭, 84 x 60cm, A.P. 
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송민지 (SONG Min Ji, b.1997.) 

송민지는 시간, 중력, 신체적 개입이 작용하는 물리적 구조에서 회화를 구축하고 있다. 서울에서 
활동하며, 개인전 《WELL》 (2024, 인터럼, 서울)과 《Park》 (2024, 상히읗, 서울)를 열었으며 
《겨울회화》(2024, 대안공간 루프, 서울), 《언두 이펙트》 (2024, 하이트 컬렉션, 서울) 등 기획전에 
참여했다. 

 

마커 (Marker). 2022.  
캔버스에 유채, 262 x 166 cm. 

 

무제 (Untitled). 2023.  
캔버스에 유채, 145.5 x 193.9 cm. 
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신현정 (Hyunjung Fay Shin, b.1979.) 

신현정은 표면과 지지대로 이루어진 열린 구조의 회화를 탐구한다. 자신을 둘러싼 환경과 자연, 
물질과의 관계를 되돌아보며 존중과 응답의 감각을 회복하는 것에 관심이 있다. 개인전으로 《림파 
림파!》(갤러리 조선, 2023), 《멀베리, 락스, 아크릴의 상태》(인천아트플랫폼 프로젝트 스페이스 2, 
2022), 《우리 안의 공기》(갤러리 수, 2020) 등을 선보였고, 일민 미술관, 아르코 미술관, 우란문화재단, 
아마도 예술공간, 인사미술공간, 합정지구 등 다수의 기관이 기획한 그룹전에 참여했다. 

 

500만년 만에 펼쳐진 몸. 2022-3.  
아크릴, 잉크, 스프레이, 염료, 리오셀, 모달, 쉬폰, 스테인리스 스틸, 가변크기. 

(개인전 《림파 림파!》 전시 전경, 갤러리 조선) 

 

저항 끝에 다다르는 투명함. 2022.  
아크릴, 염료, 탈색된 면, 실크, 레이온, 생쪽, 치자, 먹, 블루베리, 멀베리, 스테인리스 스틸, 가변크기. 
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안은샘 (AHN Eunsaem, b.1999.) 

안은샘은 현실의 역학과 대상의 성질에서 조형의 원리를 도출하고, 작은 단위의 조형 요소들이 평면 
위에서 만들어내는 힘의 강약과 무게에 주목한다. 미세한 긴장 상태를 조율해 균형을 맞추고, 화면 속 
요소에 관념적인 숫자를 부여하는 콜라주를 제작하며 추상을 바라보는 고유한 방식을 연구하고 있다. 
서울을 기반으로 활동하며 스페이스 카다로그, 다이브 서울에서 개인전을 가졌다. 

 

Shooting. 2023. 
oil on canvas, 194 x 390 cm. 

 

315g. 2023. 
collage on red oak, 38 x 38 cm. 
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유지영 (YOO Jiyoung, b.1991.) 

유지영은 회화, 조각, 설치를 통해 시스템이 시공간 차원에서 개인의 일상과 의식구조에 개입하는 
방식을 탐구한다. 홍익대학교 회화과와 University College London 산하 Slade School of Fine Art를 
졸업했으며, 개인전 《사이-횡단》(2023, 기체), 《유지영: 시간들의 서랍》(2022, 리움미술관 ROOM 
Project), 《커보드》(2021, 디스위켄드룸), 《One After Another》(2019, 전시공간), 《엎지른 
물》(2018, 레인보우큐브)을 가졌다. 레지던시로는 아크미 런던 레지던시(2024), 금천예술공장(2021), 
홍콩 침례대학교 레지던시(2018)에 참여했다. 

 

you can’t own it,. 2024.  
oil on birch plywood, Jesmonite, clock mechanism with brass second hand, 30 x 28.5 x 4 cm. 

but you can use it.. 2024. 
oil on birch plywood, Jesmonite, clock mechanism with brass minute hand, 30 x 29.5 x 4 cm. 

  

Long-Distance Relationship_Good Morning, Good 
Night. 2023.  

oil and acrylic on birch plywood, 61 x 68 x 80 cm. 

8:00 AM. 2021. 
oil on canvas, painted wood, soap, clay, Jesmonite, 

hook, painted plaster, 200 x 140 x 13.8 cm. 



 [보도자료] 

원더스퀘어 Wondersquare 
 

홍정욱 (HONG Jung-Ouk, b.1975.) 

홍정욱은 고정관념을 깨고 확장성을 탐구하며, 사각형 캔버스를 넘어 면을 넘어 부피와 공간, 그리고 
구조까지 확장하는 작업을 이어오고 있다. 이 과정에서 회화적 요소를 재고하며, 새로운 형식과 
매체를 통해 표현할 수 있는 다양한 가능성을 모색하고 있다. 《ONGONG》 (2025), 《ENTITY》 (2022) 
등의 다수의 개인전 및 기획전에 작품을 선보였으며, 다양한 프로젝트 작업을 진행한다. 김종영미술관 
올해의 젊은 조각가, Bloomberg New Contemporaries 2009 등을 수상하였다.  

 

Cacophony. 2024.  
acrylic color, magnet, wire, wire clothing and wood-ball on shaped canvas and decagonal satin-acrylic panel, 

110 x 110 x 14 cm. 

 

ENTITY. 2024.  
acrylic color on shaped canvas & acrylic color and satin-acrylic panel on birch-plywood structure, 90 x 142 x 9 

cm. 



14 / 14 

 

 [첨부] 3. 전시 포스터 (이미지 파일 별첨) 

 
이미지: 《원더스퀘어》 전시 포스터 
그래픽 디자인: 김태룡 

 

 

 

 

- 보도자료 내 이미지와 텍스트는 저작권 정보를 필히 명기해 주시기를 부탁드립니다. 
- 보도자료 내 이미지와 텍스트는 홍보 목적으로만 전시 기간 내 사용되며 별도의 편집이 불가합니다. 
- 전시 작품/전경 이미지 등의 추가 자료는 별도 요청 부탁드립니다. 
 
 

뮤지엄헤드 Museumhead 
주    소: 서울시 종로구 계동길 84-3, 1층 
운영시간: 12:00-19:00 (매주 일요일, 월요일 휴관) 
문    의: museumhead.seoul@gmail.com 


