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ABSTRACT

AAA ssstttuuudddyyyooonnnttthhheeeOOObbbssscccuuurrreeeEEExxxppprrreeessssssiiiooonnnooofffLLLiiinnneeesss
iiinnnWWWiiilllllleeemmm dddeeeKKKoooooonnniiinnnggg'''sssPPPaaaiiinnntttiiinnnggg

MMMiiinnnMMMyyyeeeooonnnggg---HHHwwwaaa
AAAdddvvviiisssooorrr:::PPPrrrooofff...JJJiiinnn,,,WWWoooooonnn---JJJaaannnggg,,,
DDDeeepppaaarrrtttmmmeeennntttooofffFFFiiinnneeeAAArrrtttsss,,,
GGGrrraaaddduuuaaattteeeSSSccchhhoooooolllooofffCCChhhooosssuuunnnUUUnnniiivvveeerrrsssiiitttyyy

   Line contemporary painting has been recognized as the important expressive language 

for achieving effective means of behavior and originality of an artist's internal expression 

unlike the past practice that line existed as framework for discrimination between things 

and their reproduction.  It recognized the importance of line as a menas for expressing 

internal world and unconscious behavior.

   Origin of line in painting was begun from desire for depicting external appearance in 

the primitive age and was also found in traditional painting of Egypt, Greece and the 

Orient, line of modern sense was appeared by internal necessity beyond limitation of real 

depiction through expressionism and cubism in the late period of the 19th century and line 

itself had the pictorial meaning not to remain the means of expressing object by Wassily 

Kandinsky (1866~1944).  World of dream and unconsciousness was expressed with 

descriptive line and spontaneity and expressionism of line were deepened more in action 

painting or informel.  Autonomy of line is the expression of man's immanent spirit and 

makes canvas of independent and new significance.

   In particular, Kandinsky defined line as an essential factor with color in expressin man's 

internal world and suggested laws of line systematically and artists such as Paul Klee, 

Funducio Joan Miro and Piet Mondrian composed line through their works.

   This study recognized the importance of line and focused on line in order to renew 



understanding of expressing internal world through reinterpretation of symbolic meaning as 

an essential existence and develop researcher's creative process through analysis of line 

shown in the works of Willem de Kooning (1904-1997).

   Willem de Kooning is abstract expressionism artist of America and typical artist of 

action painting which built unique painting area with abstract expression.  His art education 

in childhood in Netherlands became the background of his art activities in America.  Such 

a background became the source of creation of his painting.  Although he was not behind 

other artists in the side of his contribution to American contemporary art, the lack of 

researches on his art compared to other contemporary artists was in complexity of 

developing his art style.

   Although contemporary painting was divided into abstract and representational painting 

in general, de Kooning's works cannot be evaluated by applying them to a  trend because 

these two trends were incorporated into his work and theme.  He showed both abstract and 

representational styles rather than linear changes since his early works.  Many critics and 

people criticized his frequent uses of abstract and representational expression style to depict 

human body in his early works  But, it was interesting that it was the foundation of 

explaining his originality discriminated from other abstract expressionism artists. 

   Therefore, this study examines obscure expression of line in his works showing 

coexistence of abstract and representational expression styles and his various painting 

attitudes and views.

   In addition, the lines shown in researcher's works consider that conflict was started 

from meeting of man's internal consciousness with external world and the research wanted 

to find out the cue of essential solution of man's internal world by expressing by-product 

of internal conflict as line expressed on painting space.



국국국 문문문 초초초 록록록

현대회화에서의 선(線)은 사물간의 구분과 형태재현을 위한 윤곽으로 존재했던 과
거와는 달리,작가의 내적표현(內的表現)의 행위성과 독창성의 효과적인 수단을 위한
중요한 표현언어(表現言語)로 인식되었다.이는 내면세계의 표현과 무의식적인 행동표
현의 수단으로서 선의 중요성을 인식한 것이다.
회화에서의 선에 대한 기원은 원시 선사시대 외형적인 모습을 그리려는 욕망에서

시작되어 이집트,그리스,그리고 동양의 전통 회화 등에서 찾아 볼 수 있으며,인상주
의 이후 19세기 후반에 들어와 표현주의와 입체주의를 거치면서 사실적 묘사 기술의
한계를 뛰어넘어 내적 필연성에 의한 현대적 의미의 선이 나타나게 되고,칸딘스키
(WassilyKandinsky,1866～1944)에 이르면서부터 선은 단지 대상 표현의 수단에 그치
지 않고 선 그 자체만으로도 회화적 의미를 갖게 된다.꿈,무의식의 세계를 자동기술
적인 선으로 표현하였고,액션페인팅이나 앵포르멜에서 선의 자발성과 표현성이 더욱
심화(深化)되어 오늘에 이르고 있다.선의 자율성(自律性)은 내재(內在)된 인간정신(人
間精神)의 표출로서 독자적이며 새로운 의미로 화면을 이루게 되었다.

특히 칸딘스키는 인간의 내면세계를 표현하는데 있어서 선은 색과 더불어 필수적
요소라 정의하면서 선에 대한 법칙을 체계적으로 제시하였고,클레,미로 그리고 몬드
리안과 같은 작가들은 선을 그들의 작품을 통해 개성적으로 구성해 나갔다.
본 논문은 선의 중요성을 인식하고 선에 초점을 두고자 한 것은,선이 지니고 있는

본질 존재로서의 상징적 의미에 대한 재해석을 통해 내면세계의 표현에 대한 이해를
새롭게 하고,드 쿠닝(Willem deKooning,1904-1997)의 작품에 나타나고 있는 선에
대한 분석을 통해 좀 더 발전적인 본인 작품 창작 과정을 전개하고자 함에 그 의의가
있다고 하겠다.
윌렘 드 쿠닝은 미국의 추상표현주의 작가이며 구상성을 띤 추상 표현으로 독특한

회화 영역을 구축한 액션 페인팅(ActionPainting)의 대표적인 화가이다.네델란드에서
어린 시절 받은 미술교육은 미국에서 작품 활동의 배경이 되었다.이런 배경은 그의
회화에서 창조의 원천이 된다.드 쿠닝이 미국 현대 미술에의 기여라는 측면에 있어서



다른 작가들에 비해 결코 뒤지지 않음에도 불구하고 동시대의 작가들에 비해 연구가
미비한 것은 무엇보다 그의 양식 전개의 복잡함에 있다.
일반적으로 현대 회화가 추상과 구상으로 구별되고 있지만,드 쿠닝의 작업들은 어

느 한 경향으로 적용해서 분리시켜 평가할 수 없다.왜냐하면 이 두 경향은 그가 작업
하는 행위와 주제 속에서 통합되기 때문이다.그는 한 가지 양식에서 다른 한 방향으
로 점진적으로 변화되어 나가는 직선적 변화라기보다는 작품 활동 초기부터 끊임없이
추상과 구상 사이를 왔다갔다하는 양상을 나타내었다.많은 비평가들과 대중들은 추상
표현주의적인 관점에서 드 쿠닝의 초기 작품이 인체를 묘사하며 추상과 구상 사이를
끊임없이 넘나드는 것에 대해 비판적이었다.하지만 이러한 점이 다른 추상표현주의
작가들과 구별되는 드 쿠닝 만의 독창성을 설명해 줄 수 있는 근거가 되고 있다는 것
에 흥미를 갖게 되었다.
따라서 본 논문은 드 쿠닝의 다양한 작품과 회화 창작 태도,그의 작업에서 어떻게

추상과 구상을 공존시키면서 독특한 선의 조형적 특성을 지닌 작품세계를 펼쳐 나갔으
며,선의 모호한 표현에 대해 연구해 보고자 한다.
또한 본인의 작품에 나타난 선은 인간의 내면의식과 외부세계와의 만남이란 상황에

서 서로 대립하는 갈등의식이 시작된다고 보는데,이런 외부적 상황에 대응하는 자아
의 모습을 작품에서 선으로 응축시켜 드러내고 개인이 느끼고 있는 내면적 갈등의 산
물을 회화공간에 표출(表出)된 선으로 해석하여 인간 내면의 근원적인 해답의 실마리
를 얻고자 하였다.



ⅠⅠⅠ...서서서 론론론

AAA...연연연구구구의의의 목목목적적적

드 쿠닝은 1930년대 이후 미술계가 정치적 혹은 미학적 이념들이 꼬리를 물고 경합
을 벌이던 이념적 시대에 미국 미술계에 데뷔하여,2차 세계대전 직후부터 추상표현주
의 운동의 선구자로서 현대 회화에 커다란 영향을 끼쳤으며,현대 회화 전개에 하나의
방향을 제시했다.

드 쿠닝은 다른 추상표현주의 계열의 화가와는 달리 자연 세계에 대한 직접적인
관심을 보여 작품에서 추상성보다 표현주의적 성격을 강화하였다.제작 방법상 특징은
모든 표현의 직접성을 존중한다는 입장에서 작품의 완성에 관심을 두지 않아 드로잉이
적극적으로 사용되었다.그의 작품 세계는 미완성(未完成)의 문제,모호성,이미지의 증
식,행위와 반 행위,형상성의 추구,속도감,형상성과 추상성(抽象性)의 융합,3차원적
형상의 거부(拒否)등이 상호 복합적으로 작용하면서 형성하게 되었다.

추상표현주의가 2차 대전 후에 미국 회화사상 가장 영향력 있게 된 것은 미국 특
유의 개척정신을 바탕으로 빛나는 유럽문화를 흡수하여 독자적인 문화 영역을 형성하
였기 때문이다.추상표현주의의 출현은 그 이전에 행해지던 회화에 대한 의미를 재검
토하게 만들었다.요컨대 기존의 이미지를 화면에 투영시키는 것이 아니라 하나의 공
간 속에서 회화를 창조하기 위해 행하는 행위 그 자체의 순수성을 강조하기 시작했다
는 것이다.현대회화가 오늘날과 같이 전개되고 특히 방법론에 있어서 다양하게 발달
할 수 있었던 것은 추상표현주의 역할에 상당부분 기인한다고 볼 수 있다.액션페인팅
이나 앵포르멜1)에서 선의 자발성과 표현성이 더욱 심화(深化)되어 오늘에 이르고 있

1)앵포르멜(Informel):앵포르멜은 원래 부정형 또는 비정형의 뜻이다.앵포르맬 미술은 제
2차 세계대전 후에 정형화되고 아카데미즘화한 추상 특히 기하학적 추상에 대해 반발하
여 일어난 것으로서,미리 계획된 구성을 거부하고 자발적이며 주관적으로 표현한 경향
을 말한다.추상표현주의에 상응하는 동시대 유럽미술을 지칭하면서 시작된 말이고 서
정추상이나 타시즘과도 거의 혼용되고 있으나,사실상 유사한 성격의 미술들을 전부 포
괄하여 일명 뜨거운 추상 또는 부정형의 추상 전체를 양식적으로 대표하는 용어로 사용
되고 있다.『세계미술용어사전』(월간미술),p.304.



다.선의 자율성(自律性)은 내재(內在)된 인간정신(人間精神)의 표출로서 독자적이며
새로운 의미로 화면을 이루게 되었다.
현대 회화에 있어서 선은 과거처럼 단지 존재하는 물상을 그리는 재현의 목적으로

존재했던 것과 달리 추상미술로 오면서 작가의 내적 표현의 행위성과 독창적인 세계의
표현과 순수의식의 표현수단으로 이용되었다.
사물의 형태에 내포되어 있는 내적 요소에 대한 표현수단으로 관심이 증대된 선은

작가의 정신성과 사상이 내포되어 하나의 독자적이며 새로운 의미로 화면을 구성하기
에 이르렀으며,현대회화에 있어서 그 비중은 실로 막중(莫重)하다 하겠다.그러나 회
화에서의 이러한 선적 표현요소의 정확한 사용을 위해서는 회화적 요소로서의 선의 표
현에 대한 보다 다양한 분석과 이해가 따라야 함은 필수적인 일이라 생각된다.
본인은 화면상에서 선이 갖는 효과들에 대해 깊은 관심을 갖고 연구를 했다.선의

간결성과 함축성은 내면의 세계를 즉흥적이고 역동적으로 표현하기에 가장 적합했고
이러한 점이 본인이 선에 관심을 갖게 하는 가장 큰 요인이다.
드 쿠닝의 작품은 주로 어떤 이미지를 생각하고 무의식적(無意識的)으로 붓 가는

대로 그리다 긁고 덧입히는 과정 속에서 드로잉적인 선들의 반복된 흔적을 통해 나타
나는 우연적인 효과를 거두고 있으며 그러한 우연성의 잔영(殘影)에서 무의식적으로
표출(表出)된 내면세계의 진실을 나타내고자 한다.

이러한 선의 모호한 표현은 심상표출(心象表出)을 위한 본인의 회화세계에 새로운
방향성과 또 다른 가능성을 제시해 주는 중요한 의미로 생각된다.
이 논문에서는 드 쿠닝 작품에서 선의 회화적 분석을 통해 선에 대한 개념을 살펴

보고 회화에서 선의 애매모호한 표현들의 특성을 고찰해보고자 한다.

BBB...연연연구구구의의의 방방방법법법

본 논문에서는 미국의 추상표현주의 작가이며 액션페인팅의 대표적인 화가 드쿠닝
의 회화에 나타난 모호한 선에 관한 연구로서 구체적인 방법으로는 국내외 여러 문헌
연구를 위주로 하였고,작품 분석은 주로 도판을 이용하였다.다른 추상표현주의 화가



들과 비교되는 그의 회화 양식이 어떻게 형성되었는가를 밝히고 있다.

본 연구의 전개방법으로는 먼저 제 II장에서는 드 쿠닝의 사상의 기저가 된 추상표
현주의와 그 양상에 대해 설명하고자 한다.추상표현주의는 자연의 재현이 아닌 작가
의 내면세계를 중시하고 있으며 형태나 무의식의 상태에서 발생한 우연의 결과를 바탕
으로 자기 자신의 직관적인 표현의 행위를 예술로서 나타나게 했다.선의 회화적 분석
을 통하여 현대적인 추상표현과 전통적인 구상표현을 화면 속에 공존시키는 드 쿠닝
회화의 조형적 특성과 선의 개념,선의 분류 및 특성,선의 상징성 및 표현에 대해 다
루고 있다.
제 Ⅲ장에서는 드 쿠닝 예술의 형성을 작가의 성장과정과 드 쿠닝 작품에 흐르고

있는 추상표현주의와 작품분석을 통하여 나타난 선의 모호한 표현 특성으로 살펴보았
다.
제 Ⅳ장에서는 드 쿠닝 회화의 미술사적의의를 논하고자 한다.

본 연구의 구체적인 방법으로는 문헌 연구를 위주로 하였으며,작가 자신의 주변 환
경 및 회화,다른 미술가들에 대한 생각 및 비평을 알 수 있는 드 쿠닝 자신의 인터뷰
와 편지,강연 등을 참고하였다.
본 논문에 특히 유용했던 문헌 자료는 David Sylvester(ed.) WILLEM DE

KOONING :PAINTINGS.Washington:NationalGalleryofArt(1994)와 Corneilia
Butler,PaulSchimmel,RichardShiff,WILLEM DE KOONING:TRACING THE ,
I PrincetonUniversityPress.(2002)가 많은 도움을 주었다.



ⅡⅡⅡ...이이이론론론적적적 배배배경경경

AAA...추상표현주의추상표현주의추상표현주의추상표현주의

추상표현주의(AbstractExpressionism)는 1940년대와 50년대에 미국 화단을 지배하
던,미국 회화 사조 중 가장 중요하고 영향력 있는 회화 양식이다.추상표현주의란 용
어는 미국의 평론가 알프레드 바(AlfredBarr)가 1939년 미국에서 전시 중이던 칸딘스
키의 자유로운 화풍의 초기 작품에 대해서,형식적으로는 추상적이나 내용적으로 표현
주의2)적이란 의미에서 처음으로 사용했는데,그 후 1940년에 뉴요커지의 미술 기자 로
버트 코츠가 이 용어를 그대로 미국의 젊은 작가들,특히 폴록(JacksonPollock,191
2～1956)과 드 쿠닝의 작품에 적용함으로써 일반화되었다.그러나 평론가 해럴드 로젠
버그는 다음과 같이 말하며 추상표현주의란 용어 대신에 ‘액션 페인팅(Action
Painting)’3)이란 용어를 이들의 작품을 표현하는데 사용했다.

2)표현주의 :새로운 미술 운동을 지칭하는 이름으로 쓰인 표현주의란 말은 파리에서 시작
된 것으로 보인다.그 말은 마티스에 의해 사용되었으며 TheodprDäubler는 자신의 저
서 Im Kampf um die moderne Kunst,Berlin,1920에서 프랑스 비평가 Louis
Vauxcelles가 그 용어를 유행시킨 첫 비평가라고 주장하고 있다.그 용어는 베를린의
정기 간행물 DerStrum에 의해 1911년 이후 사용되었다.최초는 분리파전시회에 출품
한 프랑스 화가들에게 공감하는 독일 화가들을 지칭하는 등 무분별하게 쓰였다.1911년
DerStrum (Ⅱ,p.597-598)에 실린 논문에 보링거는 그 용어에 대해 처음으로 정의를
내리고 과거의 똑같은 형성 의지가 발현된 미술과 현대의 그런 의미가 발현된 미술을
연관지었다.PeterSelz,GermanExpressionistPainting (New York:Berkeley and
LosAngeles),pp.255-258.

3)액션페인팅 :제 2차세계대전 뒤 주로 뉴욕을 중심으로 일어난 추상회화의 경향.행위
회화를 뜻하며 미국의 추상표현주의와 같은 뜻으로 사용되는 경우도 있고,또한 프랑스
의 앵포르멜․타시슴과 같은 말이다.이 말은 비평가인 H.로젠버그가 1952년 《아트뉴
스》지 9월호에 발표한 ＜미국의 액션 페인터스＞에 따른 것으로 해프닝 이론에 영향을
주었다.로젠버그에 의해 1940년대부터 추구되어 온 행위의 고찰이 회화에 적용된 것으
로,캔버스는 완성․결과를 지향하는 예술표현의 수단이 아니라,소재와 싸우는 경기장
이며,그 과정에 가치가 부여된다.여기에는 다다이즘의 퍼포먼스,초현실주의의 오토매
티즘,실존철학을 비롯한 행위론의 영향이 있다.W.드 쿠닝이 그 전형적인 화가로 평
가되는데,그의 회화는 부분적으로 필치의 격렬함이 있으나 화면 전체는 입체파의 공간
형식을 따르고 있는 점에 이 용어의 모순이 있었다.그 뒤 로젠버그는 적용범위를 J.폴



“행위 그 자체를 완성하는 것은 아니다 그것은 완성을 향한 개인적인 것으로부터 멀
어지고 있는 것이다.따라서 최근 미국 회화의 명칭으로서의 추상표현주의라는 용어
는,자아와 개인적인 고뇌를 연상케 한다.액션 페인팅은 자기 창조,자기 규정,자기
초월과는 관계가 있을 수 있다.그러나 자기 표현과는 관계가 없다.자기표현은 있는
그 자체의 자아를 상처와 미술을 함께 받아들임을 전제로 하는 까닭이다.액션 페인
팅은 개인적이 아니다.그 주제가 화가의 개인적인 가능성일지라도...”4)

그러나 추상표현주의란 말속에는 이 회화의 성격과 그 예술의 원천 등이 잘 나타나
있어 비교적 저항 없이 받아들어져 왔다.
20세기 초의 미국 미술은 유럽의 새로운 사조를 받아들이는데 열심이긴 했지만 그

속도는 매우 늦었다.제 2차 세계대전 초에 이르면 사회적 사실주의(SocialRealism)와
지방주의가 지배적인 화풍으로 나타나지만 유럽의 인상과 같은 경향에 비하면 그것도
미약한 것이었다.
제 2차 세계대전의 발발로 많은 유럽의 예술가들이 미국으로 이주하여 전후 미국

현대미술의 형성에 기여하였다.그 중 표현적 추상미술의 선구자인 호프만(Hans
Hofmann,1880～1966)은 미국의 젊은 미술 지망생들을 지도했으며,신조형주의의 창시
자인 몬드리안(PietMondrian,1872～1944)의 기하학적 추상은 미국에서 높이 평가되
어 호의적으로 받아들여졌다.또 에콜 드 파리의 샤갈(MarcChagall,1887～1965),구
성주의 조각가 가보(Naum Gabo,1890～1977)등은 현대미술의 보호자이며 대대적인 수
집가였던 페기 구겐하임(PeggyGuggenheim)이 도미하여 운영하던 ‘금세기 화랑’과 관
계를 가지며 작품을 발표하였다.여기에서 유럽의 작가들과 미국의 젊은 미술 지망생
들의 접촉이 이루어졌고,이후 미국 회화의 새로운 방향을 제시하는데 결정적인 역할
을 하였다.
드 쿠닝에 대한 기하학적 추상의 영향은 각각의 그림을 측정된 간격으로 분활하는

가는 수평선과 수직선들이 사용된,그의 초기 추상 작품인 <무제>(1937)(도판 1)에 잘

록,그리고 드 쿠닝과는 상반되는 B.뉴먼으로까지 확대해 갔으나 그로 인해 독자성을
잃고 오늘날에는 추상표현주의라는 용어가 널리 사용되고 있다.로젠버그(H.Rosenberg),
『현대 미술의 상황』,(서울:삼성문화문고,1979),p.141.

4)허버트.리드,op.cit,p.133.



나타나 있다.이 작품은 추상적 생물학적 스타일과의 친밀감을 드러내고 있는데,로젠
버그는 유럽 회화의 영향을 받아 태동하기 시작한 추상표현주의 화가들을 다음과 같이
정의했다.

“이 당시 뉴욕을 주심으로 활동하는 화가들을 뉴욕파 (New YorkSchool)라 불렀는
데,이들은 독자적 스타일에서 유래하는 강렬하고 개혁적인 개성적 표현을 특징으로
하고 있다.이들은 하나의 그룹이라기보다는 뉴욕이란 공통적 도시 환경 속에서 서
로 의견을 교환하고,과거의 전통을 거부하면서 결국은 국제적 영향력을 지니게 되
었으며,강렬하고 본원적인 미국 회화를 창조 하므로서 결합되었을 뿐이다.”5)

이렇게 추상표현주의는 그 출발부터 서구 근대 미술의 복합적 요소를 모두 포함하
고 있었으며,야수파,다다이즘,미래주의,초현실주의로 이어지는 한 계보와 인상주의,
입체파,기하학적 추상의 계보를 모두 받아들였다.실제로 추상표현주의를 주도한 뉴욕
의 화가들은 당시 유럽의 화가들로서 초기 모더니즘 그 자체,특히 입체파에 대한 반
발의 극복과 표현주의를 이해하는 태도 속에서 추상표현주의를 발전시켜 나아갔다.
1951년 뉴욕 근대 미술관에서 열린 ‘미국 추상화 조각전’을 계기로 추상표현주의는

미국 미술사상 가장 강력하고 주도적인 미술운동이 되었다.추상표현주의는 뜨거운 추
상이라고도 불리며 엄격한 구성이나 조형을 버리고 직접 마티에르와 제스처에 의존하
는 자동 기술적인 표현을 특징으로 하기 때문에 그 격렬함이나 생명감의 긴장이 곧 표
현주의로 불리는 이유가 된다,그러나 단순한 양식을 넘어서 추상표현주의는 표현 당
하는 것,이를테면 표현 행위라는 과정을 역전 또는 동시적인 것으로 만듦으로써 표현
행위,그 자체를 강조하는,그래서 재래적인 표현 개념의 가치 전환의 계기를 창출함으
로써 현대 미술의 새로운 출발점이 되었다.
추상표현주의는 두 방향으로 발전해 나아갔는데,하나는 드 쿠닝,폴록,클라인

(FranzKline,1910～1962)등으로 대표되는 움직임으로 지속적인 자세를 견지하면서 대
단히 활동적이고 충동적인 방향으로의 붓의 행동이나 제스처(gesture),마티에르에 관

5) Rosenberg, Harold. "Interview With Willem de Kooning", Artnews 71
(Septtember1972),pp.54～57.



심을 갖는 ‘액션 페인팅’이고,다른 하나는 로드코(Mark Rothko,1903～1970),뉴만
(BarnettNewman,1905～1970),스틸(ClyffordStil,1904～1980)등으로 대표되는 것으
로 추상적인 기호나 이미지에 관심을 갖는 단일적인 색상,형,크기에 의한 작품을 그
리며 보다 순수하게 추상적인 방향으로 나아간 ‘색면회화’이다.
추상표현주의자들은 대체로 몇가지 공통점을 보이고 있다.그 중 두드러지는 것은

그들의 작품이 대부분 미완성인 것처럼 보이는 점인데,이는 그들이 즐겨 인용하는 연
속적 역동성의 논리에 그 근거를 두고 있다.또 모호성이 특징적으로 나타나며 제작
과정은 한결같이 우연과 무의식적인 행위를 존중하는데,이는 본래의 동기와 실제의
행위 사이에 무의식이 지배적으로 개입되기 때문이라 할 수 있다.다시 말하면 프로이
드나 융의 무의식의 세계에 깊은 관심을 가졌었다고 볼 수 있다,여기서 특히 모호성
의 문제는 각자의 개성에 따라 특유한 양상으로 나타났다고 또 개성에 따라 사라지거
나 지속적으로 추구되었다.
추상표현주의는 자연의 재현이 아닌 작가의 내면세계를 중시하는 추상형태와 무의

식의 상태에서 발생한 우연한 결과를 존중하는 20세기의 현대 미술의 변화된 요소들을
바탕으로 예술 활동의 중심 무대인 유럽을 떠나 미국을 중심으로 새롭게 출발하였다.
작가 자신의 직관적인 표현의 행위를 예술로서 나타나게 함을 원칙으로 하는 추상표현
주의는 현대미술을 새로운 영역으로 확장시키는 전환점이 되었다.

BBB...선선선의의의 회회회화화화적적적 분분분석석석

111...선선선의의의 개개개념념념
현대 미술에서 선은 단순한 묘사를 벗어나 주관성이 내포된 형태의 표현으로 작가

의 정신을 내포한다는 면은 같지만 현대 추상 미술에서는 선의 활용이 더욱 복잡 다양
해 졌다.기하학적 추상은 선을 지적인 표현 요소로 단순화 시켜 사용했고 액션 페인
팅이나 앵포르멜 같은 서정 추상에서는 감정과 직관에 의한 내적 표현의 수단으로 선



이 이용되었다.회화에 있어서 ‘선’이란 펜,연필,크레용,막대기등 끝이 뾰죽한 도구로
만들어진 단순한 흔적 이상의 그것은 길이와 폭을 갖는 하나의 형태이다.
선의 사전적 의미를 보면 「그어놓은 금이나 줄」,「가늘며 길게 뻗은 모양인

것」,「길이만 있고 폭과 두께가 없는 것」이라 정의6)되어 있다.즉 수학에선 폭과
두께가 없는 것을 선으로 정의하지만,미술에서는 보이는 것을 전제로 하기 때문에 폭
과 두께를 하나의 형태로 본,보다 포괄적인 의미로 정의해야 할 것이다.
기하학에서는 선을 「무수한 점들의 연속」이라고 정의한다.이것은 다른 말로

「하나의 이어진 동작을 눈으로 볼 수 있는 과정」이며 「하나의 움직이는 점」이라는
사실인데,이러한 정의는 선이 역동적인 실체라는 데 주의를 끈다.칸딘스키에 의하면
기하학상 선은 눈에 보이지 않는 본질로서 점의 움직임에 의해 생겨난 소산이며 점 자
체의 폐쇄된 휴식이 파괴됨으로써 생겨난 것으로,여기서 정적인 것이 역동적인 것으
로 비약하게 된다고 정의한다.또한 선은 회화에 있어서 최초의 요소-점(點)-에 대해
최대의 대립관계에 있으며,선은 2차적 요소7)라고 설명하고 있다.즉 칸딘스키는 선
을 점의 운동으로 생기는 동적인 것이라 정의했으며,점 자체의 정적인 긴장에서 방향
성을 추가한 것이라 할 수 있다.
선은 자연 속에는 많은 역할을 담당하고 있다.화면상에서는 다양한 성격을 지니고

있으며,무한한 가능성을 부여하는 매우 중요한 역할을 한다.리드(H.Read)는 ‘선은
사물의 윤곽을 나타낼 뿐만 아니라 선 그 자체의 자율적인 운동을 표현하며,선이 적
절히 조직될 때 그 리듬이 생긴다.’8)라고 했는데 그것은 선에는 직선 곡선이 있고 그
굵기 장단,수,각도,방향 등에 따라서 여러 가지 표정을 지니게 된다.‘선은 그 자체
가 감정,즉 미적 즐거움을 표현하는 능력을 지니고 있는 것이다.’9)그러므로 작가는
이런 선들을 선택,사용하여 자기의 정신적 표현을 가능하게 할 수 있는 것이다.
또한 선에는 행동이 내포되어 있다.왜냐하면 선의 방향을 나타내는 데는 행동이

따라야 하기 때문이다.10)따라서 선은 움직이는 도구에 의해 만들어지는 행동의 흔적

6)한갑수․이종택,『국어 대사전』,(흥문도서,1979),p.734.
7)칸딘스키(W.Kandinsky),『점.선.면』,안정언역,(미진사,1982),p.51.
8)허버트 리드(HerbertRead),『The meaning ofArt』윤주일역,(서울:울주문화사,
1969),p.51.

9)이경성,『미술이란 무엇인가』,(서울:일지사,1981),p.34.



인 것이다.
이 ‘동적인 것’즉 선은 그 자체만으로 충분히 운동의 방향을 나타낼 수 있을 뿐 아

니라,현대 미술에서는 인간의 내면세계를 표현하는 데 중요한 요소라 할 수 있다.선
이라는 범주 속에서 선은 다양한 변형이 가능하며 그로 인해 예술가에게 있어 선의 표
현은 정서나 분위기를 나타낼 수 있는 풍부한 수단으로서의 의미를 지니다.
이러한 성격을 고려할 때 회회에서의 현대적 의미의 선의 개념은 단순히 사물과 사

물의 구분과 형태의 재현을 위한 윤곽으로서의 의미가 아닌 움직임과 감정까지도 그려
낼 수 있는,인간의 내적 충돌을 승화시킨 의미로 보아야 할 것이다.

222...선선선의의의 분분분류류류 및및및 특특특성성성
조형예술의 표현요소 중에 매우 가시적 역할과 작용을 하는 선은 그 자체로 자율적

운동을 표현하며 선이 적절히 조절될 때 리듬이 생겨 미술가는 자기의 감정에 따라 선
자체의 미적 즐거움을 표현하며 구체적,또는 추상적으로 정신표현을 가능하게 한다.
선은 그것의 굵기,장단,각도,방향등에 따라서 여러 가지 표정을 가지게 되며 변화된
다.점이 단 하나의 긴장을 간직한 것만으로 방향을 나타낼 수 없는 반면,선은 긴장과
방향,그 모두를 합하여 이루어지는 형태라 할 수 있다.이러한 표현언어로서 선은 그
종류에 따라 크게 직선,절선,곡선으로 나눌 수 있다.직선은 다시 수평선,수직선,대
각선으로,절선은 예각의 절선,직각의 절선,둔각의 절선으로 구분되며,곡선은 원,단
순한 곡선,파생 곡선등으로 나타낼 수 있다.
직선은 외부로부터 가해지는 힘이 점을 어떤 방향으로 움직이게 될 때 선의 최초의

형이 실현된다.이때 한번 주어진 방향은 영구불변이며,또한 선은 곧은 직선의 길을
무한히 진행하는 경향을 갖는다.이것이 바로 직선이다.따라서 직선의 긴장은 무한한
운동을 나타내는 가장 간결한 형태로 표현되고 있다고 할 수 있다.직선 중 가장 전형
적인 형태는 수평선,수직선,대각선이다.이외의 직선은 이들의 변형에 불과한 것이라
할 수 있다.수평선은 우리들이 걷는 지면을 상징하거나 또는 우주적인 의미로는 세상
의 ‘기초’내지 문명의 바탕을 나타내는 것으로 직선 중에서 가장 단순한 형태이다.수
직선은 따뜻한 운동을 나타내는 가장 간결한 형태로서 외적으로나 내적으로 수평선과

10)E.B.펠트만,『미술의 구조적 이해』,김춘일역,(열화당,1979),p.13.



완전히 상반된다.대각선은 냉과 난을 포함하는 무한의 운동을 나타내는 가장 간결한
형태이다.대각선이 임의의 직선과 다른 점은 평면 위에 굳게 부착되어 떨어지지 않는
다는 것이며,수평선 및 수직선과의 차이는 한층 커다란 내면적 긴장을 갖고 있다는
사실이다.
절선은 화면 공간 안에서 어떤 한 점에 대해 두 힘이 서로 교대로 작용할 때 각이

있는 선인 절선이 생기게 된다.절선의 가장 단순한 형태는 두 개의 선분으로 이루어
지며,한번 충돌한 것만으로 그 작용을 중지하게 될 때 성립된다.‘각’은 절선에 있어서
매우 중요한 역할을 한다.
곡선은 생명력과 활동력을 지닌 곡선은 직선보다 단정적이거나 예측적이지 않으며

내성적인 부드러움을 지니고 있다.선에 대한 수많은 의미들이 인체의 형상에서부터
돌출되는데,곡선 또한 여성적 성향과 연결시키기에 충분하다.곡선은 한 점에 대해 두
개의 힘이 동시에 작용항고 더욱이 압력에서도 한쪽의 힘이 항상 같은 비율로 다른 한
쪽의 힘을 능가하여 그 작용을 계속 할 때 생기는 것으로 일정한 자연현상의 운동성을
암시한다.원은 구심력과 원심력의 군형을 이룬 종합적 성격을 이루고 있으며,축을 중
심으로 긴장감과 역동적 에너지를 느낄 수 있다.파생곡선은 곡선에 플러스와 마이너
스의 압력이 주어질 때 생기는 것으로 이 압력의 균형여부에 따라서 기하학의 파생곡
선과 임의의 파생곡선 그리고 이들 양자를 조합한 경우로 세분된다.
인간은 사물이나 어떤 형태에 자기 나름의 중대한 의미를 부여함으로서 상징을 만

들어 종교나 예술로 표현하고자 한다.선사시대의 역사를 보더라도,그 당시의 우리 전
소에게는 종교와 예술의 혼연일체가 되어,감동적이고 의미심장한 여러 가지 상징과
상징으로서의 기호에 영향을 주었다.

333...선선선의의의 상상상징징징성성성 및및및 표표표현현현
예술은 인간적인 욕구를 재현하고 인간만이 지닐 수 있는 독특한 특성인 상징화의

능력에 기초하고 있다.상징(象徵)은 그리스어의 Symbon과 라틴어의 Symbolum을 어
원(語源)으로 표식(標識),기호(記號),의미(意味)의 지시형태(指示形態)의 뜻으로 이것
이 논리적으로 일정한 기능을 나타내는 역할을 하게됨에 이르러 상징은 일상생활의 여
러 분야,특히 종교,예술의 의미를 확고하게 형성하는 것으로 생각되었다.



선은 회화에 있어서 가장 기본적인 조형요소로 최초의 회화적 표현 수단으로써 중
요성을 지닌다.20세기 추상미술에서 선의 관심은 드로잉과 함께 순수한 의식을 토대
로 정신적인 차원으로 진행되어 갔고,이는 추상적인 형식의 과정으로 작품에 내재화
된다.21세기 현대미술은 과학기술의 발달로 정보,지식을 통한 커뮤니케이션이 대두되
면서 소통의 의미로 직접적인 방법인 최근 미디어로 나타나는 것이고,시,공간 속에서
소통과 관계의 언어로 대화에 근접하게 된다.
선은 드로잉의 기본요소로서 가장 일반적인 의미의 그리기란 흔적을 남기려고 평면

위에다 도구를 밀거나 당기고 끄는 것이라고 볼 수 있다.그러나 드로잉이라는 개념은
미술에 있어서 지극히 원초적인 문제를 지니고 있을 뿐 아니라 그 개념의 다양한 의미
로 말미암아 오늘날 대단히 복합적이고 중요한 미술적 문제의 하나로 부상하고 있다.
드로잉은 데생,또는 소묘라는 말고 혼용되어 왔는데 주로 선에 의하여 어떤 이미

지를 그려내는 표현방법을 의미하며 현실에 존재하는 사물만이 아니고 화가의 상상력
에서 생긴 사상이나 감정들 현실에 보이지 않는 것도 그 대상으로 하게 된다.
조형예술에서 볼 수 있는 다양한 선들이나 낙서는 우리의 마음속에 뭔가를 떠오르

게 한다.이러한 심상은 약간의 첨가나 수정을 통해 우리의 마음 속에 있는 생각을 대
변하는 구상적 형태로 전환될 수 있다.어떤 대상에 형태를 부여받는 기호는 그 형체
내에서의 보다 풍부한 표현을 통해서 자유롭게 전개시킴으로서 그 원초성을 회복하고
그 기호가 내포하고 있는 상징 역시 조형의 자율성을 명확히 의식한테서 비롯되는 것
으로 역시 원초성과 관련을 맺고 있음을 알 수 있다.자연이 우주창조의 상징적 표현
이듯이 ‘예술은 보다 높은 실재’의 상징적 표시이다.그들의 요소는 전체 그림 속에서
조화됨으로써 그 의미를 갖는 것이다.이러한 것을 현시적 상징작용(Presentational
Symbolisn)이라 하여 논변적 상징작용과 구별하였다.또한 랭거는 ’회화의 표현은 상
징이며,이러한 상징은 요소적 주제에 의해 이루어진다.’고 하였다.일반적으로 회화에
있어서 선은 기호와 상징적인 바탕 위에 구성되는 표현적 요소라 할 수 있겠다.



CCC...모모모호호호함함함

111...모모모호호호함함함이이이란란란???
보통의 말속에서 모호함은 재치 있는 표현을 하기 위해서,혹은 상대방을 속이기

위해 사용했었다.그래서 확실성이 진리로 군림하던 시대에 모호함은 악함을 의미했으
며,터부(taboo)11)로 모함을 받았다.또한 언행의 모호함은 자신이 정확히 알지 못함에
서 오는 자신감의 상실로 인식되었다.그래서 모호함은 사회생활을 하는데,해가되는
것으로 인식됐다.하지만 이 논문에서 말하려는 모호함은 자신감의 상실이나.소통의
어려움에 관한 문제나,지적 수준의 한계에서 오는 ‘흘려쓰기’(우리는 필기를 할 때 바
르게 듣지 못 했거나.알지 못하는 단어를 접할 때,끝을 흘려 쓰는 경향이 있다)를 이
야기 하지는 않는다.모호함은 극복의 대상이 아니라,적극적인 활용으로 대상의 특이
성을 생성하기 위한 것이며 ,대상의 정체성을 부여하는 본질적인 것이다.
하이데거가 존재에 대한 본질적 질문을 던진 순간부터 후대의 많은 철학자들이 그

본질을 찾으려 노력하였으나 그 과정이 깊어질수록 존재의 본질은 더욱더 하나로 정의
내려질 수 없는 애매하고 모호한 것이 되었다.이제 모호함은 불확실한 어떤 것이 아
닌 ‘모호함’그 자체가 하나의 본질을 말해주는 정의가 된 것이라 말할 수 있지 않을
까?그래서 현대의 수많은 작품들이 더욱더 모호함으로 그 정신을 드러내려 하거나 아
이러니하게도 우리는 그러한 알 수 없는 어떤 것들 속에서 감동 받는 것은 아닐까 하
는 생각을 갖는다.
논리학에서 명료성과 일의성의 결연인 다의성이나 모호함이 미학에서는 모순되지만

서로에 대해 반박할 수 없는 많은 의미를 허용하는 예술작품이나 예술적 과정의 특성
을 나타낸다.모호함이란 말은 ‘명확함’에 반대되는 말로,‘잘못 정의되거나 여러 가지
의 의미를 가지고 있는 모습’을 보여준다.그러나 모호함은 인간존재의 조건이다.왜냐
하면 실존은 결코 사전에 결정된(고정된)의미를 가지지 않기 때문이다.12)
모호함을 예술의 원리로 보여주고 있는 팝아트에서의 모호함은 본래의 사물과 재현

11)터부(taboo)폴리네시아어 (tabu)에서 나온 말로 ‘금(禁)기(忌)된’의 뜻.
12)S.Auroux,Nouveauvocablairedesetudesphilosophiques,(Y.will.Hachette,1989).
Paris.



된 이미지의 경계에서 유발되는 모호함으로 사물의 본질을 환기시키려는 의도를 보여
준다 팝아트는 대중적이고 일상적인 것들뿐만 아니라 코카콜라,만화 속의 주인공 등
범상하고 흔한 소재들을 미술 속으로 끌어들여 일상 속에서는 무가치했던 것들을 다시
주목하게 하고 그것을 새로운 시각으로 해석했다.또한 전통 미술에서의 재현의 대상
을 팝아트에서는 재현이 아닌 재료를 바꾸고 확대함으로써 대상의 성격이나 대상에 대
해 갖는 심리적인 태도에 충격을 준다 우리에게 익숙한,그러나 그들의 일상적인 전후
관계로부터 떨어져 나온 사물들을 우리는 새롭게 바라보게 되며,현대의 삶의 의미를
반영하게 되는 것이다.따라서 팝 문화는 물체에 관한 태도의 변화를 가져 왔다.물체
들은 더 이상 유일한 것이 아니다.우리는 우리가 사용하는 대부분의 물건이 서로 구
별할 수 없는 똑같은 수 개의 것으로 대량생산된다는 것을 알고 있다.우리는 그 자체
에 대해서가 아니라 그것이 수행하는 기능에 따라서 물건의 가치를 매기는 경향이 있
다.기능에 의거해서 거의 완전히 추상적인 방식으로 생각되는 것들이다 물건이 아닌
‘연기(演技)’나 ‘기능’으로 되어가고 있는 것이다.제스퍼 존스(J.Johns)의 경우 그는 일
상적 사물들인 과녁,깃발,알파벳들의 오브제(object)를 미술의 영역으로 끌어들여 그
것들이 하나의 오브제도,그렇다고 예술작품도 아닌 모호한 경계 속으로 놓았다.그는
우리의 사물에 대한 지각의 과정에 초점을 맞추고 우리가 알고 있는 것과 보는 것 사
이의 괴리를 노출시켜 왔으며,결과적으로 사물의 정체에 대한 의구심을 끌어내는 대
상이 되게 만들었다.
모호함 속에서 우리는 더 많은 진실을 볼 수 있다고 생각한다.그것은 불확실함이

주는 불안으로 인해 더 많은 진실을 알려하는 사람의 마음을 자극하기 때문인지도 모
르겠다.그렇다면 모호함은 존재의 본질에 더욱 가까이 가는 수단이 되는 것인가?
후기 구조주의자 중 한 명인 라캉(Lacan)은 예술에서 그 존재의 실체는 재현된 모

방으로 드러나는 것이 아니라 그 뒤에 있는 존재자체를 의식하게 하는 욕동의 시각에
서의 ‘응시’로 나타나는 것이라고 했다.그는 제크시스와 파라시오스 그림의 비교를 통
해 제크시스의 포도를 든 아이의 그림이 인간의 욕망을 자극하지 못한데 비해 ‘하나의
장막(aveil)’만은 그린 파라시오스의 그림은 장막 너머의 세계를 궁금하게 한다는
결론을 끌어낸다.13)결국 그는 예술작품이랑 실재와 같은 환영 보다 보는 이로 하여

13)로마의 플리니우스 저서에는 그리스의 두 화가가 기량을 다툰 이야기가 전하는데,즉



금 ‘보고자 하는’혹은 ‘알고자 하는’욕망을 자극해줄 원인으로서의 ‘욕망의 덫’의 기능
을 하여야한다고 주장 하고 있다.이는 존재의 결여가 주는 모호함이 우리를 더욱 그
존재에 집착하게 함을 보여주는 것이 아닐까?
모호함으로 존재의 본질을 찾았던 화가로 우리는 레오나르도 다 빈치(L.vinci)를

빼놓을 수 없다.그의 유명한 작품인 <모나리자>(도판 57)를 통해 모호함을 표현했다.
여기서 그는 모호함을 ‘스푸마토(spumato)’14)기법으로 표현하고 있는데 이는 모나리자
가 오늘날까지 명작으로 꼽히는 근거로서 작품 전체에서 풍기는 묘한 분위기인 것이
다.그는 그때까지의 많은 화가들이 했던 것처럼 대상을 표현함에 있어 윤곽를 정확하
게 선으로 그려 인상이 하나로 고정되게 하지 않고 하나의 형태가 다른 형태 속으로
뒤섞여 들어가게 만들어 무엇인가 상상할 여지를 남겨놓은 희미한 윤곽선과 부드러운
색채를 표현했다.이 작품에서 그녀의 얼굴표정이 하나로 말하여 질 수 없는 것은 그
녀의 입술 끝과 눈이 마치 그림자 속으로 사라지는 것 같이 ‘희미하게 사라짐’으로 인
해 보는 이의 각도에 따라 그 표정이 다르게 보이도록 표현하였기 때문이다.베일에
싸인 듯 정확하지 않은 불확실한 모호한 형태 속에서 떠오르는 형태는 더한 존재감을
불어넣어 준다.
경계의 불확실한 모호함으로 존재의 본질을 더욱 잘 드러나게 하는 또 다른 예로

색면주의 화가들의 작품에서 찾을 수 있다.색면주의 화가들은 제2차 대전을 겪으면서,
전쟁의 비극을 인한 고독과 불확실성의 현대사회는 전통적인 미술언어로 표현될 수 없

제크시스는 포도를 그려 새의 눈을 속이고 파라시오스는 화면에 현수막을 그려 사람의
눈을 속였다고 한다.http://kr.dic.yahoo.com/search/enc/result.html?pk=19446800&p=제
크시스

14)스푸마토(Spumato)기법 ‘연기’라는 뜻의 이탈리아어‘스푸마레'(sfumare)에서 유래된 말
로 공중에서 사라지는 연기같이 색을 매우 미묘하게 변화시켜서 색깔 사이의 경계선을 명
확히 구분 지을 수 없도록 부드럽게 옮아가게 하는 기법.물체의 윤곽선을 자연스럽게 옮아
가게 하는 기법.물체의 윤곽선을 자연스럽게 번지듯이 하여 형태의 윤곽이 엷은 안개에 싸
인 것처럼 차차 없어지게 그리는 명암법에 의한 대기 원근법이다. 바자리Giorgio
Vasari(1511~1574)에 따르면,15세기초 대가들의 특징인 ’지나치게 또렷하고 거친 윤곽을 부
드럽고 아름답게 하는 능력’을 지닌 레오나르도 다빈지LeonardodaVinci(1452~1519)와 지
오르지오네Giorgione(1476~1510)에 의해 처음으로 도입된 방법이다『세계미술용어사전』
(월간미술),p.269.



다고 생각하고 다른 방법을 모색한다.그중 가장 대표적 인물인 로스코(M.Rothko)는
그의 작품에서 특정한 의미를 지닌 상징들은 추상적 기호로 변해야 영원성과 보편성을
가질 수 있다고 생각함으로서,신화의 모든 상징과 문화적 관련성을 제거하고 단순화
시키는 추상으로서의 전환을 통해 더욱더 큰 신비와 영원성으로 회화를 발전시키고자
하였다.구상에서 추상으로의 전환은 관념과 관람자 사이에 가로놓여 있는 장애물을
제거하고 관람자에게 보편적인 전달을 꾀하며,구체적인 대상이 사라진 추상은 ‘보이지
않는 리얼리티’에 대한 접근이라고 할 수 있다.특히 선으로 윤곽 지워져 결정된 것이
아니라 빛과 공기의 진동처럼 떠오르는 투명한 색채는 비가시적 존재의 신성한 빛을
발산한다.다시 말해 그의 비물질적인 작품에서 색과 형태의 모호함은 관람자를 명상
으로 이끌어 가는 가장 큰 요소로서 인간 심연의 깊숙한 본질에 가까이 가려는 시도라
할 수 있다.여기서 그는 무언으로 관람자에게 자신의 능동적 자아를 물러나게 하고
우주와의 자기동일성을 이를 것을 요구하는 듯 보인다.
극도로 결제된 기호로서 강한 존재감과 관객을 명상으로 이끄는 작가로 볼프랑 라

이프(WolfgangLaib)를 들 수 있다.그의 작품에 사용되는 밀랍,쌀,우유 등의 물질들
은 종교적인 명상으로 관람자들을 이끄는 기호가 된다.작가는 관람자에게 지표(index)
만을 제시함으로써 그들을 작품 안으로 끌어들여 작품과 상호교감하며 스스로 작품을
완성하게 한다.이제 작업에서 모호함은 그 자체가
작품에서 하나의 기호가 된 것은 아닐까?
이제 아무런 형체 없이 그저 그 모호함 자체만으로 강한 존재감을 느낄 수 있고,

존재의 본질에 대한 어떤 답이 아닌,답을 구할 수 있는 명상으로 관람자를 유도하게
되는 더욱 적극적인 참여를 유발시키기에 이르렀다.
미술에 있어서 기호화는 세계의 변하지 않는 본질의 법칙을 화가의 눈으로 해석하

려는 것이라 할 수 있는가?그러한 의도로 이 세계를 기호로 해석하려한 대표적 작가
로 몬드리안을 둘 수 있다.그는 변화하는 자연의 외형이 아니라 자연의 본질,핵심을
구조적인 질서로 파악하여 자연의 본질을 드러내려 하였다.그는 자연을 점차 단순화
하여 ‘수직과 수평’의 “+”와 “-”의 대비로 우주와 자연의 모든 법칙을 요약하고 그것이
자연의 불변의 핵심이라 생각했다.“+”와 “-”“수직과 수평”의 기호로서 화면 위에 사
물의 가장 보편적이며 객관적인 핵심을 나타낸 것이다.



ⅢⅢⅢ...드드드 쿠쿠쿠닝닝닝의의의 예예예술술술의의의 형형형성성성

AAA...드 드 드 드 쿠닝의 쿠닝의 쿠닝의 쿠닝의 성장 성장 성장 성장 과정과정과정과정

드 쿠닝은 1904년 4월 24일 네델란드 로테르담에서 출생하였다.그가 5세 때의 부
모의 이혼은 그의 유년 시절을 어둡게 하였다.어린 그에게는 정신적 충격이었던 사건
들 때문에 그는 일생동안 불안한 감정을 갖게 되었다.아버지와의 생이별은 어머니에
대한 증오로 그의 작품에 중요한 주제로 등장시키고 있다.예를 들면 초기에 보이는
우수에 차있는 남자상들과 후에 나타나는 찢겨지고 증오에 차있는 듯한 거만한 여인상
들이 그렇다.그리고 애매모호한 표현을 하고 확실한 선택을 피하는 경향을 갖게 되었
다.이런 점으로 미루어 볼 때 소년기의 영향은 그의 작품에 형상에 큰 비중을 차지했
다고 볼 수 있다.
1916년 12세 때에 로테르담에서 중학교를 마쳤으며,이미 10세 때부터 생계를 돌보

아야하는 환경으로 그곳의 상업미술을 취급하는 쟌과 잽기딩(JanandJaapGidding)형
제의 견습공으로 들어가 낮에는 일을 하는 한편,야간에는 로테르담의 미술공예학교
(Rotterdam AcademyofArtandTechnigue)에 입학하여 뎃생에 몰두했으며,1924년
그는 20세가 될 때까지 공부하였다.1920년에는 로테르담 백화점의 미술부에서 임시
용원으로 일을 했으며 또 이 기간에 당시 신조형주의 운동의 중심그룹인 6데 스틸
(DeStill)715)의 새로운 미술과 그 사상에 접하게 되었는데,당시 드 쿠닝은 나이가

15)DeStill(데 스틸):�양식(thestyle)'에 해당하는 네덜란드어이며 반 되스부르크(The
vanDoesburg,1883～1931)를 축으로 몬드리안(PietMondrian,1872～1944),화가 겸 조
각가 반통걸루 (GeorgesVantongerloo,1886～1965),시인 코크,영화감독 리히터(Hans
Richter(1888～1976).건축가우드J.J.P.Oud및 리에트벨트GerritRietveld(1888~1964)등에 의
해 1917년 네덜란드에서 결성된 기하학적 추상미술 그룹이다.반 되스부르크가 창간한
미술잡지≪데 스틸≫은 라이덴과 파리에서 1928년까지 계속 발생되었다.이 그룹은 몬
드리안의 신조형주의를 강력히 옹호하고 새로운 조형예술운동을 전개하였다.참가한 사
람들을 보면 알 수 있듯이 데 스틸 운동은 단순히 회화에만 국한된 것이 아니라 조각,
건축,디자인 등 각 분야에 걸쳐 신조형주의의 원리를 넓히려 했으며,네덜란드는 물론
이고 양차 대전 사이에 유럽 예술 전체의 동향에 커다란 영향을 주었다.1920년경에는



어려서 그 그룹에 직접 참여하지는 못하고 간접적인 영향을 받았다.그리고 ‘웬디겐
(Wending)’이라는 한 전위적 미술 잡지를 통해서 네델란드어판 ‘아누르보(Nouvea
u)16)’운동의 강령(綱領)과 목적 및 새로운 미학에 매혹되었다.
1924년 미술 공예학교를 졸업하자 드 쿠닝은 네델란드와 벨기에를 여행하며 앞으로

진로에 대하여 생각해 보기로 했다.미술 공부를 더하기 위하여 다시 로테르담에 돌아
와 이번에는 정식 미술학교인 아카데미에 입학하여 주로 회화공부에 몰두하게 되었다.
원근법과 비례의 훈련,지적이고 합리적인 교육,미술사와 미학의 강의를 통한 아카데
미의 교육은 증세 길드(Guild)적 성격과 지적인 성격이 함께 섞여져 있었으며,이러한
수업이 그에게 있어 무한한 가능성을 펼치게 했던 것이다.이것은 그의 작품에 나타나
는 특징인 모호성을 이루는 한 근거가 되기도 하였다.그러나 고국에서의 취업 기회가
일개 미술학생에게는 기껏해야 상업이나 공예 분야에서의 일거리 밖에 없었고,또 당
시의 고식적인 네델란드의 전통적 정밀 사실주의 그림에 권태를 느껴,새로운 인생의
개척과 화가로서의 가능성을 찾아 미국으로의 이주를 결심하고,1926년 21세 때 미국
에 밀항하였다.
그는 당시 뉴욕의 젊은 예술가들이 많이 모여 살던 그린위치 빌리지(Greenwich

Village)42번가로 이주하였고,그곳에는 1920～1930년대의 미국의 모더니즘의 그림과
시(詩)의 전통이 있었다.드 쿠닝은 그곳에서 뉴욕의 화랑과 박물관을 자주 다녔으며,
소년 시절에 가졌던 그림에 그 자신이 몰두할 수 있는 방향을 발전시켰다.그는 1935
년까지 건축가로서 진열장이나 술집의 실내장식과,간판 화가로서 가구를 그리고 목공
일을 하며 그의 존재를 굳혀 가면서 일요화가로 지내고 있었다.1927년 맨하탄에 정착
하면서 당시 미국에 유럽 모더니즘 회화 소개의 촉매 역할을 하였던 아쉴 고르키
(Arshile-Gorky,1904～1948),스튜어트 데이비스(StuartDavis1889～1974)를 비롯한

바이카르의 바우하우스와 상호 협력하였으며,그 결과 사업 디자인,상업 미술 등에 강
력한 영향을 미쳤다.『세계미술용어사전』,(월간미술),p.87.

16)아르느보(Nouveau):새로운 미술이라는 뜻으로 예술을 수립하려는 당시 미술계의 풍조
를 배경으로 하고 있는데 특히 모리스의 미술공예운동,클림트나 토로프,블레이크 등의
회화의 영향도 빠뜨릴 수 없다.아르누보의 작가들은 대개 전통으로부터의 이탈,새 양
식의 창조를 지향하여 자연주의,자발성,단순 및 기술적 완전을 이상으로 했다.『현대
미술용어사전』,(중앙일보사),p.238.16.



다른 미국 화가들과의 인연을 맺었다.그들을 통해 더욱 유럽 미술을 적극적으로 수용
할 수 있었으며,흥미와 재능을 일깨우는 계기가 되었다.특히 고르키(그의 나이 16세
였던 1920년에 미국으로 이민)를 만나 1930년대에는 한동안 화실을 함께 운영하였다.
그의 작품은 6연속적 역동력7 이라는 방법으로 표현하였다.고르키는 드 쿠닝에게
8현실적인 부피감을 유지시키면서,어떻게 형태를 평면으로 처리했는지를 배우라9고
했다.이렇게 고르키와 드 쿠닝은 서로에게 영향을 주고받으며,모두 열렬한 예술의 찬
미자들로서 현대 미술 사상의 일대 혁신적 운동인 추상표현주의의 원동력이 되었던 것
이다.

BBB...드드드 쿠쿠쿠닝닝닝의의의 추추추상상상표표표현현현주주주의의의

1930년대 이후 미국,특히 뉴욕은 유럽을 중심으로 태어난 근대미술의 성취에 세계
에서 가장 적합한 장소가 되어가고 있었다.최초의 아모리 쇼(AmoryShow)전시회에
서부터 입체주의,초현실주의의 미학이 도입되고,뉴욕 근대미술관,비대상미술관
(Non-ObjectiveMuseum)등이 잇달아 개관되어 유럽거장들의 작품전 개최와 그 이념
들을 차례로 소개하였다.
전후 미국의 젊은 화가들은 유럽으로부터 수입된 경향을 버리고 비양식 또는 반양

식에 자신의 미술을 걸기로 결심한 것이다.전통이 없고 배경을 제거하려는 미국 미술
은 일종의 원시미술로 귀착하여 어떤 유럽적인 원칙 위에 서 있던가 아니면 전혀 미술
로부터 유리될 모험을 무릎쓰던가 하는 어느 한 길을 택해야 했다.이른바 미국미술은
‘나는 모든 것을 만들어 내지 않으면 안된다.’17)고 한 웰트 휘트맨의 주장은 추상표

현주의자들의 생각을 잘 나타낸다.
추상표현주의자들은 회화에 있어서 즉흥적인 것을 좋아했다.어느때인가 일군의 미

국화가에게 있어서 캔버스는 실제 또는 상상속의 대상을 재생하며 재현한다고 분석했
고 또한 표현하는 공간이기보다는 오히려 행위하는 장으로서의 투기장으로써 보이기

17)이일,『현대미술의 궤적』,(서울:동화출판공사,1974),p.59.



시작했다.캔버스 위에서 일어나야 할 일들은 그림이 아니라 사건이었다.18)
회화와 함께 행동하는 것,행위의 과정 그 자체가 회화인 추상표현주의에 있어 드

쿠닝은 지속적인 자세를 견지하면서 대단히 활동적이고 충동적이며 형상성을 내포하는
방향으로 나가며 작품에 내재한 긴장감의 상당부분은 이미지와 배경,그림과 캔버스,
채색과 드로잉,일루젼과 평면,그리고 한편으로는 자서전적인 순간의 통찰력과 함께
내재적으로 부합되는 끝없는 복합성 사이의 해결되지 않는 이율배반적인 관계의 우유
부단한 성질에 기인한다.
이러한 것을 표현해 가는 단계에 있어서 그려진 주제를 의도적으로 유보해 버리는

점에서 폴록에 접근하지만,그의 붓질은 폴록의 쏟아 부은 에나멜의 혼란과 로드코의
빛과 색채가 확장되는 조각난 붓자국 처럼 추상표현주의의 상당한 신호가 되었다.그
는 계속해서 한번에 완전한 그림을 그려내는 작업에 관심을 가지고 있었고 항상 그림
의 표면이 비정형적으로 젖어있게 하려고 노력했으며 작품제작 과정의 신속함은 매우
중요하다.그의 선은 매질을 가한 것 같기도 하고 때로는 굵고 가늘게 충만하거나 약
하게 나타나기도 하는데 그것들은 포착할 수 없는 민첩함으로써 회화적 깊이감을 추구
하는 것이다.
드 쿠닝은 그림을 그릴 때 나는 드로잉을 하지 않고 그저 생각 없이 그린다고 말한

적이 있다.요컨대 자신의 예술 속에 그의 변모해 사는 인생의 방식을 옮기기 위해서
사전에 계획하지 않은 행위에 의존하였는데 이것은 회화에 있어 새로움과 기대하지 않
았던 가능성을 계속 유지시킬 수 있게 해주었고 폴록의 과대한 흘리기 기법의 습관화
와 위축된 방법주의에서 벗어날 수 있게 해주었다.그의 행위는 흘리는 것보다 오히려
긁어대는 것이고 폴록의 것보다 계획된 것이 없음에도 덜 우연적이다.19)그의 단색회
화는 가장 추상표현주의적인 작품이며 그 구성은 자동기술법의 수법을 사용하고 1940
년대 중반의 신화적 관심에 부합하는 공명하는 이미지를 채용하고 있다.20)
전술한 바와 같이 그는 자신의 형식에 내재한 추상형을 희생시키면서까지 추상표현

18)허버트 리드(HebertRead),op.cit,p.134.
19) Irving Sandler,The Tryumph ofAmerican Painting,(New York :Praeger
Publisher,1970),p.30.
20)칼라스 헤리슨(CharlesHarrison),『 추상표현주의』,이영철역,(서울:열화당,1988),p.
25.



주의의 표현파적 성격을 강화시켰다.그는 페인트의 질감에서 시작하여 시시각각으로
산만하게 흩어졌다가 다시 형태성을 부여하는 혼돈으로 되돌아가는 그런 심상을 다루
고 있다.그가 현대 유럽의 표현주의 화가들과 뚜렷이 구별되고 돋보이는 것은 미국
특유의 대담성과 그의 그림에 나타나는 바와 같은 대형적인 느낌이다.그가 풍경에서
얻은 심상에다 표현의 바탕을 두고 있을 당시 그의 작품은 마치 중국의 대담한 문인화
가가 먹을 휘두른 듯한 소탈하고 활달한 추상방법을 발견한 것처럼 보였다.
독창적인 이미지에 대한 애착이 완전히 사라지지 않았으며 여인이라는 연작에서처럼

그가 더 직접적이고 형상적인 방법으로 그림을 그릴 당시에는 모든 성적인 자극이 그
림에 담겨 있는 듯 했다.이러한 내두른 글씨 같은 심상은 뒤뷔페 초기의 작품과 여체
라는 연작의 부류와 일치한다.그러므로 그의 작품은 유럽과 미국미술의 사이가 접합
되는 중요한 기점을 이루는 것이다.로젠버그는 드 쿠닝은 개인적인 격정 및 맹렬하게
억센 붓질,세련된 서체적 추상,맹맹한 구도와 무한한 공간을 지닌 화면의 특성들을
종합시켰으며 그림을 통해 자기정의를 하려는 미국의 신세대 화가들을 위하여 그는 동
시대의 진실성을 추구하는데 있어 그들의 의식의 본질을 대표하게 되었다21)고 추상표
현주의에 대한 그의 위치를 설정해 놓았다.
드 쿠닝의 작품은 전반적으로 보아 지배적이고 특징적인 두 개의 주제에 의해 성숙

한 발전이 이루어 졌다고 할 수 있다.즉,추상계열의 것들과 인물화계열의 것들이다.
인물화계열의 작품은 3단계로 나눌 수 있다.첫 단계는 1934～1948년으로 이때의 작품
은 정적이며 수동적인 균형을 보여 주었고 두 번째는 1949～1959년으로 첫 단계에 비
해 매우 동적이며 맹렬하고 격정적인 폭발 상태이고,1960년대에서 현대에 이루는 세
번째 단계는 더욱더 강열하고 자유분방한 모습이며 초기에 나타나는 증오보다는 애정
과 모성애에 대한 향수를 나타내고 있다.특히 그의 전 작품을 통해 볼 때 인물이 거
듭 중요한 주제로 등장하는데,이는 인물이라는 구상성으로 해서 그가 마치 추상에서
탈피하고자 노력한 것이 아닐까하는 의문도 있을 수 있겠으나 오히려 인물의 추상화
작업을 통해 사물의 객관적 실체를 지배하려 했다고 볼 수 있다.
전 작품을 통하여 볼 때,우리 앞에 제기되는 문제들은 미완성의 문제,모호성,이

미지의 증식,행위와 반 행위,고도의 속도감,끊임없는 구상성의 추구,구상성과 추상

21)H.Rosenberg,DeKooning,(New York:Abrams,1978),p.15.



성의 융합,3차원적 형상의 거부 등으로 집약해 볼 수 있다.그리고 이러한 모든 문제
는 상호 복합적으로 작용하여 작품들을 형성시켰던 것이다.

CCC...드드드 쿠쿠쿠닝닝닝 작작작품품품에에에 나나나타타타난난난 선선선의의의 모모모호호호한한한 표표표현현현

드 쿠닝은 표현의 직접성을 위해 완성으로서보다 표현 과정을 중요시한다는 입장에
서 선을 사용하고 있다.모호성이 특징적으로 나타나며 제작 과정은 한결 같이 우연과
무의식적인 행위를 존중하며 특히 모호성의 문제는 각자의 개성에 따라 특유의 양상으
로 나타났다가 또 개성에 따라 사라지거나 지속적으로 추구되었다.
드로잉 ‘선을 긋는다’는 원초 회화개념의 표현 행위이며 대상을 가시화 시키는 윤곽

으로의 동기를 가진다.이점에서 드로잉은 서양 회화의 본질적 의미를 지니는 것으로
무엇인가를 그린다는 표현의 행위로서 결국 표현한다는 실체 행위이다.따라서 드로잉
은 최종적으로는 행위 속에 내포되어 있는 새로운 의미로 행위와 캔버스의 일체화를
의미하며 신체적 동기로서 대상과 일체화되기도 한다.
‘선을 긋는다’는 것은 회화의 원초적 표현이요.또한 회화 행위체험의 한 방식이라

는 것을 의미한다.22)이것은 또한 그 자체로서 창조적 동기를 가지며 본질적 의미를
지님과 동시에 드로잉에 있어 표현한다는 것은 존재에 대한 확인 행위로서 의미를 지
니기도 한다.‘선을 긋는다’는 의미의 드로잉은 현대회화에 있어 독자적 양식으로 그
의미가 확대되었으며,이러한 행위에 의한 드로잉은 특히 추상 표현주의 작가들에 의
해 주목되는데 잭슨,폴록,드쿠닝,아르통,마티유등에 있어서는 그 자체외의 어떤 목
적을 지니지 않는 행위로서 ‘그린다’는 것의 가장 원초적 행위로 되돌아간다.그리하여
드로잉은 그린다는 그 자체를 의미하겠다.예를 들면 폴록은 행위는 창조적 과정을 의
미하며,그는 내 그림 속에 있을 때 나는 내가 무엇을 하고 있는지 의식하지 않는다.
고 말했으며,마크 토비는 선에서의 무념(無念)의 의미는 모든 대상세계에 관심을 지니

22)이일,『현대 미술의 시각』,(서울:미진사,1985).p.21.



지 않고 모든 대상 세계를 전부 없애 버리려 했다.23)그의 작품의 대부분은 굵고 가는
선 빠르고 느린 선들의 엉킴,즉 반복 행위에서의 선이 모두 ‘운동감’과 ‘리듬감’을 지
니고 있으며 그러한 행위는 반복에 의해 무의식적이고도 의식적인 표현을 한 것이라
할 수 있다.이렇듯 선을 긋는 행위 자체만으로도 존재 확인으로서의 리얼리티가 될
수 있었던 것이다.
드쿠닝은,눈을 감고,내면에 집중하고,자신의 감각을 집중하고 강화함으로써,그의

인물 드로잉을 촉진시킨다.그렇게 함으로써,그는 상상력을 위해 의도된 손에 의한 이
미지 제작에서 눈을 이동시킴으로써 “내가 눈을 감고 그것을 그린 것은 사실이다....나
는 눈을 감는 것이 나에게 매우 도움이 되었음을 알았다.”며 무의식의 세계에 내면적
공감을 형성하였다.24)
드 쿠닝의 1930년대 초반에는 기하학적 구성을 강조하는 비 대상 작품들이 등장하

기 시작해서 후반에는 데 스틸의 영향을 받은 다수의 작품들을 제작했는데,그 중에서
1937년의 <무제:데 스틸 추상(Untitled)>(도판 1)이 대표적인 예이다.
화면은 평면적이고 반들반들하며 추상적인 공간으로 채워져 있고 어느 면에서는 30

대 중반의 미로와의 연결이 보이며 아르프의 소재와도 관련이 보여 진다.기하학적 형
상들과 강렬한 색채를 사용한 이 작품은 대체로 선과 묘한 압력에 의해 일그러진 뾰족
한 단형들로 되어있다.서로 밀고 당기는 듯한 이러한 형체들은 생활주제를 단순화함
에 따라서 또 다른 방향으로부터 추상주의에 이르렀다,눈에 잘 뛰는 색조인 대체로
청색과 핑크색으로 회색과 황토색에 대비되도록 처리되어 화면의 평형을 이루고 있으
며 이는 매우 자극적이다.
추상화이거나 인물화를 막론하고 전경이라든가 후경이라 할 수 있는 원근적 구분이

없고 화면 전체가 하나로 처리되어 있다,특히 인물화 <마음의 여왕(Queen of
Hearts)>(도판 2)의 경우,인체는 약해 보이는 바탕 위에 배치해 놓았으며 보다 돌출
해 보이는 배경 속으로 흡수되는 듯 하다.즉 배경들이 화면의 전면으로 밀고 나오는
것처럼 보이기도 한다.이 작품은 인체가 대단히 왜곡된 공간에 쌓여있고 의자나 테이
블,창문 등은 저마다 강도를 지닌 볼륨으로 처리되어 있으며 때로는 이것들이 인물의

23)고형신,『선의 설례』,(서울:삼일당.1976),p.132.
24)Paul Schimmel,RichardShiff,Willem deKooning,(princetonUniversity),2002,p159



전면으로 밀고 나오는 것처럼 보이기도 한다.이러한 균형은 3차원적 형상의 거부에서
우러나온 것이라 할 수 있으며 일종의 독단이라고 보여 진다.
배경과 비교될 만한 불확실하고 얕은 공간에 비슷한 짙은 분홍과,파랑,녹색,그리

고 노란 오렌지색을 썼다.배경의 갈색과 녹색의 장방형들은 창문을 나타내고 있는 것
같지만 이 형태들을 닮았다.의자나 테이블 꽃병과 같은 가구들을 생략함으로써 드 쿠
닝은 6내부 공간의 모호성7 과 그 배경에 대한 6인문의 연관성7을 강조했다.사실,
배경에 강렬한 청색과 짙은 녹색을 선택한 것은 아마 의도적으로 풀과 하늘의 풍경 색
채를 암시한 것일 것이다.여자 머리의 핑크색 살색 톤들과 짙은 핑크색을,옷에 금빛
오렌지색을 덧칠하면서 그는 색의 활기찬 상호작용을 만들어 냈다.그는 그림 표면의
매끄러운 균일성을 유지하면서,<마음의 여왕>(도판 2)에서 뚜렷한 구도적 수정을 구
체화했다.그는 <앉아있는 여인>(도판 5)에서보다 목은 그가 또한 여자의 눈과,어깨,
가슴의 위치를 바꿨다는 사실을 드러낸다.그는 목탄으로 완전히 왕관을 묘사했다.이
런 눈에 띄는 수정과 즉흥적인 것 같은 디테일들은 얼굴과 몸의 왜곡을 심화시켰다.
두 개의 관련된 목탄화들은 <마음의 여왕>(도판 2)최종 완성품에서 자연주의와 결별
하는 중요한 단계를 나타내 주고 있다.
1930년대 중반의 작품에서 지속적으로 나타나는 특징은 무엇보다 추상과 구상의 관

심이 동시에 표출되는 점이며,따라서 이 시기는 추상과 구상 사이의 서로 상반되는
문제점을 해결하기 위해 구상 이미지의 여러 가지 가능성을 실험하는 시기이다.1930
년대 중반부터 나타나는 드 쿠닝 초기의 추상화 작품들에서 보면 그의 미완성적이고
모호한 논리가 잘 나타나고 있으며,여기에 점차로 이미지가 증식되어 1940년대 후반
에 보이는 그 특유의 기하학적인 형태들로 이루어진 추상화작품들이 이루어졌고 할 수
있다.이 시기부터 드 쿠닝은 주목할 만한 추상화를 확신에 차서 기교를 부려 그리기
시작했다.이 그림들은 그의 민감하고 밝은 색상 혼합의 대담한 사용과 유기체적 형태
들을 띤 추상 기하학의 기술적 완성을 나타낸다.이것은 몬드리안의 기하학적 추상에
대한 영향인데,<무제(Untitled)>(도판 1)의 가는 수평선과 수직선들의 사용에서 증명
된다.
인물화들에서 드 쿠닝은 자신의 이전 추상화들을 특징지어주었던 형태의 분명한 정

의로부터 결별했다.드 쿠닝은 1930년대의 기하학적 추상화와 생물학적 추상화에 대해



특별한 확신을 가지고 그림을 그리면서 아예 인간의 형상을 무시한 것은 아니다.사실
1930년대 중반 이후 1940년대까지 그는 추상화와 구상화의 창작을 동시에 하고 있었
다.이 기간 동안에 그는 별개의 연작들을 제작했다.이 연작들 초기에 드 쿠닝은 뉴욕
에 거주하는 인간의 모습에 초점을 맞추었다.그는 앉아있거나 서있는 1인상이나,때로
는 2인상이나 군상의 남자들도 그렸다.
제니스(Janis)전시회에 포함된 드로잉 작품을 헤스(Hess)는 드로잉의 지지적 역할

을 인정하였다.예를 들어,그는 드쿠닝은 대규모의 예비 목탄 드로잉을 만듦으로써 회
화를 시작했고,그러한 회화는 여러 개의 펜슬 드로잉에 의해 더욱 형태가 부여되었다
고 말했다.드로잉과 회화 사이의 상호 작용에 관해,그는 다음과 같이 서술하였다.
“변화를 시도하기 전,드 쿠닝은,투명한 종이나,전체 구도에 목탄을 가지고 그리

는 회화 과정을 중단하였다.단계 1에서,스커트와 무릎의 위치는,오버레이에 의해 이
동되었다...기술적으로,이 방법은 작가가,취소할 수 없는 조치를 취하기 전에 변화의
가능성을 연구할 수 있도록 해준다.종종 드 쿠닝은 종이 오버레이에 그림을 그리고
색깔과 드로잉의 차이를 시험하기도 한다.그가 캔버스로 돌아가면 그것은 두 개의 서
로 다른 전개 단계에 있는 영역과 관련이 있을 수 있다.-즉 오버레이와 그 아래의
상태 오프 바란스(off-balance)가 강조되고 가능성은 증가된다.-화가는 애매함을 현실
로 만든다.애매함은 이러한 예술에서 결정적인 요소이다.25)
1939년작 <앉아있는 남자(SeatedMan)>(도판 3)와 두 개의 연작 소묘화에서 그는

얕은 무대 같은 공간 속의 테이블 옆에 앉아있는 벗은 상반신의 인물상을 그렸다.드
쿠닝은 작품들 속에서 드 쿠닝은 인물과 배경의 상호관계에 대한 일생을 건 탐구를 시
작했다.밝은 분홍색과 초록색,황갈색,분홍 살색톤의 활기에 찬 색채로 칠해진 <앉아
있는 남자(SeatedMan)>(도판 3)는 모호한 내부 공간의 왼쪽 중앙에 위치해 있다.
세 부분으로 나눈 형태를 보여주기 위해서 인물의 바지의 접힘 부분을 어둡게 하면서
그는 거의 스케치에 가까운 간결함으로 머리,얼굴,상반신의 윤곽을 그렸다.결과적으
로 인물은 짙게 채색된 배경에 흡수되어 보이기도 하고 돌출되어 보이기도 한다.그
배경은 수긍할 만한 공간도 진짜 배경도 아니다.

25)Ibid.p,144



1930년대말의 일련의 작품 <서있는 두 남자>(도판 4)의 이미지들은 드 쿠닝의 무
형식의 과정에로 향한 자화상에 가까운 것들이다.이 시기의 인물들은 거의 입상이거
나 좌상의 남자상이며 대개 내성적이고 소심한 분위기의 한결같은 슬프고 고독한 인물
들이 많다.또한 그 자신의 영락한 상태와 공황기의 수백만의 미국인의 상태를 나타내
는 축 늘어진 어깨며 구겨진 노동복 바지를 걸치고 있으며 작품의 경향은 피카소와 앵
그르의 영향이 보인다.폼베이 벽화의 영향을 받고 그린<서있는 두 남자>(도판 4)의
눈은 앞쪽을 응시하고 있으며 검고 정지된 눈동자는 배경의 색조를 반사하는 듯하다.
한마디로 공허와 비극이 그 주제인 듯 보인다.그는 그림은 삶의 한 방편,즉 생활의
한 형태로 나타난다.라고 말했다.
1940년 제작된 <앉아있는 인물(SteadFigure)>(도판 5)에서는 그림의 배경이 되는

화실 벽에는 추상적인 정물의 형태로 좌우에 나타나있는데 이는 인물에 대한 일종의
암시적인 소도구이기도 한다.공간은 1930년대 중반에 그려진 드 쿠닝의 추상화들에서
나타난 기하학적 평면들을 닮았다.그의 추상화들에서의 생물학적 형태들이 중간의 기
하학적 공간에 떠있는 것 같아 보이는 것처럼 그림의 표면 가까이에서 맴돌고 있다.
이런 초기인물화의 공간적 모호함은 때때로 큐비즘의 변형된 원근에 비유되고 있

다.그 자신만이 특유한 추상적 형태의 창안이라는 관점에서 흥미를 주며,이후에 나타
나는 그의 추상계열의 작품들에 대한 어떤 전조로서 의의가 있다고 할 수 있을 것이
다.따라서 드 쿠닝의 이 시기 작품들은 추상과 구상이 서로 나누어져서 나타나기 보
다는 구상이 지배적이고 추상이 지배적인 정도의 차이는 있지만 추상 작품에도 구상
이미지가 중요한 역할을 하고 있으며 구상 작품에도 추상이 융합되어 나타난다고 보는
것이 옳다.
1930년대에서 후기에 이르는 그의 작품에는 설명할 수 없는 저율과 형이상학적인

고조된 광채가 흐르고 있다.그리고 40년대 중반을 통하여 그는 상대주의적 지성을 가
지고 서로 다른 유파와 시대를 통하여 제안된 기법,태도,감정을 조합시키려 노력하는
가운데서 새로움과 낡음,깊이와 평면성의 모호함을 교묘히 다루고 있다.한편 드 쿠닝
의 스타일의 전개는 지속적인 과정을 거쳐 단계적이고 논리적이며 확실한 양상으로 나
타난다.
제니스(Janis)전시회에 포함된 16개의 드로잉 중,13개는 파스텔이었고,한 개는 그



래파이트,다른 두 개는 종이에 오일이었다.드쿠닝이 파스텔화를 제작했던 정확한 연
대기 순서는 알 수 없지만,스타일의 분석은,그들이 아마도 하나의 서 있고 앉은 인물
에서,여름의 두드러진 모티프로 진행하였음을 제시하고 있다.또한,드쿠닝이 과거에
도 파스텔을 사용하였지만,결코,그렇게 집중된 시간에 그러한 정도로 파스텔이라는
매개에 빠지지는 않았다.
많은 파스텔화의 구도는,회화와는 상당히 다르다.회화는,그림의 영역을 채우는

하나의 단조로운 (획일적이고 자유가 없는)인물에 초점을 둔다.반대로,파스텔화 중
9개는 더블 피겨(double-figure)구도이다.모두,풍경,건축 그리고 정물에서 나온 요
소들에 대한 구체적인 언급을 포함하고 있다.회화란 회화 자체의 작용을 의미하기 때
문에,파스텔은 드쿠닝이 그렸던 현실과 더 가까웠다.그는,제니스 전시회의 설계를
계획했을 때,이러한 차이에 대해 의식했음이 분명하다,왜냐하면,드로잉은 관객에게,
회화를 만드는 과정에 관해 알려주고,또한,회화에서 애매하였던 구체적인 디테일에
대한 약간의 이해를 제공하기 때문이다.26)

1952년에 <여인 Ⅵ를 위한 습작>(도판 7)은 트레이싱지에 파스텔,목탄,연필으로
특히 대담한 드로잉인 여인<Woman,1951-52>(도판6)에서,드쿠닝은 인물과 건축 모
두에서 반향되는 일련의 반복된 형태와 모양을 만들기 위해 목탄에 의존하였다. 풍부
한 바로크 방식으로,인물과 지면은 혼합되고,색채는 단지 구도를 강조하기 위해 제한
된 방식으로 사용된다. 토르소,가슴,무릎 그리고 건축은 모두 팽창력 있는 원추로서
실현된다.
1938년대의 초상화 작품들과 1945년대의 작품 <핑크빛 천사(PinkAngels)>(도판 8

)를 비교해 보면,우리는 거기에서 조용하고 조화를 이룬 균형이 몇 년에 걸쳐 단계적
인 변모를 거듭하면서 맹렬하고 격정적인 모습으로 변해 갔음을 볼 수 있는 것이다.
<핑크빛 천사(Pink Angels)>(도판 8)는 1946년의 작품 <8월의 햇빛(Lightin

August)>(도판 9)의 출현을 예시해 준 것이라 할 수 있는데,이 두 작품은 유사한 점
이 많으며 헤롤드 로젠버그에 의해 액션 페인팅이라 명명되기도 했다.그리고 이두 작
품을 놓고 화면 가득한 커다란 형체들을 잘 관찰해 보면 두 작품에서 보이는 유사성은

26)Ibid,p145



오히려 서로의 차이점을 보다 강조해주고 있음을 알 수 있다.
<핑크빛 천사(PinkAngels)>(도판 8)는 1940년대 작품과 흑백추상작품사이의 전환

점으로 볼 수 있다.하단 중앙에 보이는 것과 같은 상어의 이미지는 흑백추상작품에도
등장하는 이미지로 이러한 이미지가 당시 전투용비행기에 널리 쓰이던 것이었음을 알
수 있다.이렇듯이 주변 환경에 관심을 보이는 점은 드 쿠닝의 미술에 지속적으로 나
타나는 특징이라 할 수 있다.이 작품은 뒤샹을 회상시키고 마따(Matta)와 고르키의
유기적 형태를 평행시키면서 신체의 분리된 부분,추상적인 모양들,멋대로 쓴 글씨 등
으로 드 쿠닝의 드로잉 및 회화작품의 절정에 이르고 있다.핑크빛 및 노랑색의 엷게
칠해진 색조,이중으로 칠해진 선의 움직임과 약간의 추상성이 부족한 떠돌아다니거나
밀치는 듯한 모호한 모양들이 있는데 매우 중요한 과도기적 작품이다.
1948년의 <무제(Untitled)>(도판 10)에서는 매우 기괴하고 이상한 생물형태적인 형

상을 찾아볼 수 있으며 이상한 여인의 일그러진 형상이 추상화된 듯한 느낌을 받는다.
이 여인들은 매우 혼탁하게 해부되고 분리되며 마치 일그러진 풍경화를 보는 듯한 인
상이다.같은 형태로 배치 구성된 1949년작의 <무제(Untitled)>(도판 11)에서 회화적인
잉크 드로잉 기법의 이미지와 비틀어지고 꼬인 몸체,파편과 같은 인체의 날카로운 여
인상들의 구상성을 보여 주는 여인상 시리즈를 제작하였다.드 쿠닝은 ‘추상형일지라도
우리가 알고 있는 어떤 것과 닮지 않으면 안된다.’라고 말한 적이 있다.오로지 검정과
흰색을 사용하여 사람의 모습을 그리면서 보다 인간적인 모습을 나타내려 했다.
여기에서 추상형이 어떤 것과 닮았다는 것을 바로 작가가 지니고 있는 어떤 것과

같다라는 뜻이며,작가 내면의 어떤 것과 닮았다는 것은 바로 작가가 지니고 있는 어
떤 것과 같다라는 뜻이며,작가 내면의 어떤 것이 작품을 통하여 외부로 표출되고 이
내면과 외적인 것이 융해되어 균형있는 조화를 이룬다는 것을 뜻한다고 할 수 있다.
1940년대는 드 쿠닝에 있어서 추상표현주의의 형성기라고 할 수 있다.
“나는 작품에 관해 확고하게 단언하는 사람이 아니다.나의 인생에서 확고한 형태

들은 적다.난 밤새 바꿀 수가 있다.…나는 커다란 그림을 몇 주 동안 그리며 물감들
은 항상 젖어 있게 하는데 그래야 내가 그것을 바꾸고 또 바꿀 수 있기 때문이다 내
말은 같은 것을 고치고 또 고친다는 말이다.”무에서 그림을 고친다는 것이 아니라 이
미 만들어진 이미지에서 출발점을 찾았다.이미지들을 고치고 또 고쳐서 그가 바라는



이미지가 될 때까지 바꾸었다.그리고 모호함은 그가 일부러 남기는 중요한 회화적 요
소이기도 했다.분명한 것은 어느 한 가지만을 지적하지만 모호함은 객관적으로 전체
를 포용한다는 것을 대가들의 그림에서 발견했다.친구들은 그가 그림을 미완성으로
남겼다고 말했지만 지금 남아 있는 그의 그림들을 보면 그러한 판단은 그의 미학에 대
한 무지의 소지임을 알게된다.그는 “나는 우연히 취사선택하는 화가이다.”고 말하였
다.27)
이 당시 유럽의 모더니즘이 미국 미술에 영향을 준 중요한 측면은 초현실주의의 오

토마티즘과 생물 형태적 양식이 사용을 들 수 있다.유럽 미술을 수용하는데 적극적이
었으며 당시 뉴욕 화단에서 매우 영향력을 행사하고 있었던 그레함이 1937년 예술의
체계와 변증법(System andDialecticsofArt)을 출판한 이후 융(C.GJung)심리학의
성행과 함께 초현실주의의 오토마티즘이 더욱 번성하게 되었다.
오토마티즘은 무의식으로부터 불가능했던 이미지를 표출해내므로써 기대하지 않았

던 이미지를 표출할 수 있다는 점을 이용한 것으로,이 당시 마더웰,폴록,고르키 등
이 적극적으로 수용하였으나,드 쿠닝과 클라인(FranzKlein,1910-1962)은 이 운동에
크게 관심을 보이지 않았다.
드 쿠닝은 자동 기법을 무의식 표출을 위해 시도하기보다는 의식적인 생각의 한정

된 범위내에서 기능으로써만 수용한 듯 하며,자동 기법보다는 유기적인 형태의 사용
에 관심을 보였다.
1940년대 뉴욕에 등장한 유기체적 형태 사용의 유형은 초현실주의와 후기 큐비즘의

유산이 자연,자동기법,신화,무의식 등이 되어 나타난 현상으로 드 쿠닝,고르키 이외
에도 폴록이 1930년대부터 사용하고 있었고 40년대에는 보다 많은 화가들이 이를 수용
하여 사용하게 된다.
드 쿠닝의 작품에서 초기부터 1940년대 말까지 지속적으로 나타나는 유기체적 형태

는 고르키의 영향이 큰 것으로 추측되지만,드 쿠닝의 유기체적 형태는 1943년 <여름
쇼파(Summercouch)>(도판 12)나 1945년 <핑크빛 천사(PinkAngel)>(도판 8)에서는
더욱 심화되어 나타난다.
<여름 쇼파(SummerCouch)>(도판 12)의 중앙 하단에 보이는 노란색 유기체적 형태

27)김광우,『폴록과 친구들』,(서울:미술문화,1997),p.99.



는 인체의 누어있는 모습을 단순화시킨 것으로 초기 작품에 나타나는 것과 같이 물체
의 이미지를 단순화시킨 형태임을 알 수 있으며,쇼파와 인체가 추상적 공간에 떠다니
는 느낌은 초기부터 지속되어온 특징이다.또한 이 작품에서는 작은 집안 물체를 크게
확대시켜서 그림 전체의 구도를 지배하는 새로운 방법을 도입하고 있고,이는 이후에
는 여러 가지 물체가 화면 전체에 등장하여 화면을 가로질러 배열되는 형태로 발전해
간다.드 쿠닝은 추상화 작업을 통해 비중을 차지한 흑백추상화를 1946년경에 시작하
여 1949년까지 계속되었다.이 기간 동안인 1948년에 아이겐 화랑에서 흑백 추상시리
즈로 첫 번째 개인전을 가졌다.
이 전시회에서 드 쿠닝이 선보인 흑백구상화는 추상표현주의 계열의 다른 화가들과

는 달리 계속해서 자연세계에 대한 직접적인 관심을 유지해 왔다는 점이다.그는 현대
와 전통의 두 선례를 고려하면서 혁신적인 면에서 폭넓은 추상적 방법의 범위를 확대
하여가는 길을 걸었다.
1948년 아이겐 화랑에서의 최초의 개인전에서 선보인 <검은 금요일(Black

Friday)>(도판 13)에서는 이제까지 보이던 드로잉과 유화와의 혼합이 사라지기고 흑과
백에 의한 강한 대비가 나타나게 된다.여기서는 선이라 할 만한 것도 보이지 않으며,
전경도 후경도 없고 모든 요소는 같은 속도로 진출과 후퇴를 반복한다.
드 쿠닝의 경우,이러한 흑과 백에 의한 작품은 밝고 선명하게 채색된 추상화의 과

정을 거쳐 나타났다.색채는 점차 황토색이 주조가 되도록 바꾸어가다가 결국은 색채
가 사라지고 흑과 백이 화면을 지배하게 되었던 것이다.또 1949년도 작품 <아쉬빌
(Ashvie)>(도판 14)과 <바보(Zot)>(도판 15)<우편함(Mailbox)>(도판 16)에서는 흑과
백 사이에 밝은 색채를 약간씩 섞어 넣기도 했다.
한마디로 말하면,그의 이러한 시도는 흑색과 백색에 의해서 모든 형태를 서로 용

해시켜 버리는 고도의 모호성을 성취하기 위한 것이었다고 볼 수 있다.
흑백회화의 상징주의적 추상작품에서 걸작인 <8월의 햇빛(LightinAugust)>(도판

9)은 전체 화면을 지배하는 형태들로 대부분은 무엇인가를 암시하고 있는 듯한 유기체
적인 형태들이고 그중 왼쪽 하단의 2쪽의 창문 모습이나 풍선,오른쪽 중앙 하단의 옷
걸이 등은 형태를 비교적 선명하게 나타내고 있다.
이렇게 공간에 밀집된 물체와 같은 형태들은 검은색의 색채와 더불어 이 작품이 투



시한 엑스레이 같은 느낌을 주게 한다.유기체적인 모양들은 자연에서의 그들 본원으
로부터 분리되어서 삼각형,정사각형 또는 일련의 평행선들이 잠재적,감정적 내용을
전달한다.굽은 곡선은 에로틱한 자세를 의미하기도 한다.또 머리모양「○」자가 되고
정사각형은 창문 또는 흉부 골격이 된다.가슴의 윤곽은 추상적인 배열 안에서 고리
모양으로 되기도 하고 풍경 중에 있는 길이 되기도 한다.매체로서 두껍고 때로는 빛
나는 검은색은 튜브에서 짜낸 물감이 아니라,애나멜이며 그것에 속돌을 섞음으로써
색도가 내려가고 점도가 바뀌게 되었다.장식용 애나멜 페인트를 사용한 것은 색채를
단순화시켜 이미지와 추상이라는 회화적 문제점을 해결하려는 형식적 실험을 부각시켰
다.
드 쿠닝은 흑색회화들에서 힘찬 형태의 조직,저항할 수 없는 이미지,능란한 즉흥

성과 함께 상징적 이미지,서예적인 붓 자국,보이지 않는 행위의 종합을 성취하였다.
<검은 금요일(BlackFriday)>(도판 13)그리고 <도시광장(TownSquare)>(도판 17)과
같은 작품에서 그 시대의 가장 강한 추상적인 것을 그려냈다.
그러나 그는 완전한 추상 이미지에 복종하지 않았고 실재하는 세계와 문자의 조각

들,인물의 일부를 상기시키는 형태의 증거들이 남아있게 하였다.다른 것들에 주의를
갖고 있었던 것처럼 그는 역설을 즐겼고 그것은 정확하게 이러한 표면상으로 모순되는
요소들은 특성이며 그것을 흑색회화에서 이용한 것이다.
검정색이 지배적인 화면에서 1949년경에는 흰색바탕이 지배적인 화면으로 옮겨가는

데 1949년 <다락방(Attic)>(도판 18)과 1950년 <발굴(Excavation)>(도판 19)이 그 대
표작이라고 할 수 있다.<다락방(Attic)>(도판 18)은 흑백으로 색채를 제한시켰다는
점, 평면화된 물고기모양의 이미지가 등장한다는 점에서 피카소의<게르니카
(Guernica)>(도판 20)와 종종 비교되는 작품이다.
<다락방(Attic)>(도판 18)의 복잡한 구성은 처음 제작한 드로잉을 투명한 종이로

복사하여 처음 제작한 드로잉 위에 어슷하게 놓은 뒤 형상이 겹쳐진 모습을 다른 비
치는 종이에 그려내고 이것을 다시 다른 형상과 겹쳐 놓은 이 작업을 계속 반복하여
얻은 형태로,꼴라쥬와 비슷한 이러한 기법은 여인시리즈의 구성이나 후기 작품에도
이용되는 법이다.
<발굴(Excavation)>(도판 19)에 등장하는 이미지는 여체의 여러 부분을 변형시킨



것이며,인체 뿐 아니라 주변 환경도 융합하여,이미지를 보여 주면서도 평면화된 공간
을 독특한 방법으로 창출하고 있다.그의 작품 활동들은 결코 자동적 활동이나 낙서행
위로 하여금 결론을 내리지 않는다.모호한 선들의 엉킴이다.비록 그것들이 갈겨 그린
것으로부터 출발한다 하더라도 그의 형태들은 그 안에서 그의 그림에 대한 아이디어들
이 직관에 의해 활성화되어 있다.드 쿠잉은 이 작품에서 추상성을 거의 완성시켰다.
<토요일밤>(도판 33)과 <누구의 이름이 물위에 쓰였나>(도판 50)는 여러 이유로

드 쿠닝 일생의 작품을 통하여 중요한 위치를 점유하고 있으며 인물과,평면,형태와
선,흑과 백을 자유롭게 종합한 회화이고 평면 속에 색채를 다시 통합하고 지배하는
이미지 없이도 표현을 활동적인 작품이다.여기에서 보이는 순수한 형태의 난무는 일
종의 고도의 속력을 지닌 형태에 대한 실험이라고 할 수 있으며,그 특유의 모호성의
특징이 잘 나타나고 있다.
특히 드 쿠닝이,종이에 연필이나 파스텔을 사용할 때,그의 지우기 행동은 긍정적

인 제스처의 인물을 취하였다.Women(1951,도판23)과 TwoWomen(1954,도판24)
이,첨가에서와 마찬가지로 제거에 의해 구성된 대표적인 작품들이다.가장 긍정적인
것에서 가장 부정적인 것까지,드 쿠닝의 기술적 연습의 모든 요소는,그것이 반대가
될 수 있다.마크는 직접적이면서도 간접적이고,자발적(즉흥적)이면서도 통제되어 있
다.그들은,드 쿠닝이 오목에서 볼록으로 그리고 다시 거꾸로 그들을 꼬고 뒤집으면
서 그들의 특징을 변화시켰다.그의 관점에서,완성하는 것은 단지,만족스러운 애매
함의 상태에 이르는 것이었다.
피카소의 <앉아있는 도라마르,(1937)>(도판 58)가 평평한 형태로 그의 인물들이

왜곡했던 것처럼 그는 화면에 있는 것을 공간에 짜낼 때가지 형태들을 평평하게 요약
하는 과정을 계속했으며 그렇게 함으로써 거의 추상에 가까운 것과 여인시리즈의 인물
표현에 대한 새로운 관심을 선언하는 것으로 볼 수 있다.
<츄리히(Zurich)>(도판 21)작품에서 그는 문자들과,단어들,회백색 배경을 가로질

러 얽히고 설킨 줄의 변덕스러운 배열을 통해 자동적 제스처와 독창적인 전위들의 표
현적인 영역을 확대했다.흑백의 애나멜,주택용 페인트의 제한된 색채들을 사용하면서
드 쿠닝은 그림을 도시의 회색빛과 단편적인 상징들로 채웠다.드 쿠닝의 기호 같은
글자들과 한정된 색상,계획적인 상업적 재료들의 선택은 그의 훈련과 경험을 반영했



다.
로테르담에서 간판 화가로 일했을 때 그는 숫자들과 글자들의 표현적 잠재력과 추

상 형태들을 음미했었다.1930년대 후반과 1940년대 동안에 그는 때때로 빈 캔버스에
되는대로 글자들과 숫자들을 그려 넣고는 정물화적 요소들과 추상적 요소들로 그 형
태를 수정하게 된다.이 임의적인 형태의 구성은 초현실주의자들의 자동화를 닮기도
했다.
<츄리히(Zurich)>(도판 21)에서의 글자들 -ZOT -같은 기호적인 요소들은 제스

처를 반영한 격렬한 붓질,모호한 형태의 선들,구불구불한 선 등 그림의 표면을 역동
적으로 만드는 모든 것들 사이의 상호작용을 강조한다.
드 쿠닝의 대담한 문자사용은 대중적인 편지들과 광고들,맨해튼 거리를 메우고 있

는 간판들의 몽타주에 대한 그의 열의를 반영했다.로데르담 에서 간판 화가로 일했을
때 그는 숫자들과 글자들의 표현적 잠재력과 추상 형태들을 음미했었다.1930년대 후
반과 1940년대 동안에 그는 때때로 빈 캔버스에 되는대로 글자들과 숫자들을 그려 넣
고는 정물화적 요소들과 추상적 요소들로 그 형태를 수정하게 된다.이 임의적인 형태
의 구성은 초현실주의자들의 자동화를 닮기도 했다.
<츄리히(Zurich),1947>(도판 21)그림들에서 드 쿠닝은 찢어진 거리 광고 간판과

버려진 신문들에서부터 보도의 깨진 틈새까지 도시 생활의 변화무쌍한 단편들에 몰두
하고 그것을 재창조했다.드 쿠닝의 도시적 초기 추상 표현은 그가 40년대 말에 완성
한 흑백 추상화들 속에서 절정에 달했다.
<바보(Zot)>(도판 15)같은 작은 이젤 그림과 벽화 크기의 <발굴(Excavation)>(도

판 19)에서 1940년대의 작품 속의 양식과 주제를 종합했다.이 두 작품 사이의 스케일
의 차이에도 불구하고,두 작품 모두에서 드 쿠닝은 신경질적인 선들의 모호함과 움직
이는 모양들이 담긴 전체 화면의 기술적 역동성을 통해 형태와 공간 사이에 균형을 획
득하고 있었다.
<특급배달>(도판 27)은 대형화면 위에 펼쳐진 검정과 흰색면의 날카롭게 찢긴 듯

한 수직성 구성은 관객을 압도하면서 거대한 산과 같은 자연의 장엄함을 느끼게 한다.
어떠한 암시도 배제하고자 하였고 자연을 모방하지는 않았으나 그럼에도 작품에서는
자연의 생명력과 초자연적인 힘이 드러나며 나아가서는 경외감마저 불러일으키는 것이



특징이었다.
무제(도판 34),무제 (도판 35)는 선들의 강열한 힘과 민감하고 밝은 색상 혼합의

대담한 사용과 유기적 형태들을 띤 추상 기하학의 기술적 완성을 나타낸다.이것은 몬
드리안의 기하학적 추상에 대한 설명인데,<무제>(도판 1)의 가는 수평선과 수직선들
의 사용에서 증명된다.
여인 테마(도판 6),(도판7),(도판 22),(도판 23),(도판 26),(도판 36)에서 보여주

듯이 불변인 것은 예술가 인생의 형성조건이 갖는 집합적 산물인 생리적 욕구,욕망,
그리고 쾌락의 양식과 관계되어 있을 수 있다.드 쿠닝이 자주 사용하는 부분은 눈,
입,가슴,생식기,그리고 발(신발)이다.이런 성의 테마는 그의 회화에 중요한 부분이
며 가장 중심적인 상징적 모티브이다.1964년 초에 그는 다리를 벌린 여인의 모습을
담은 드로잉과 유화를 많이 그렸다.드 쿠닝은 시작이나 끝 어느 것도 추구하지 않았
다.그는 이미 통용된 이미지를 선택,다른 두 가지 감각(모호함은 그를 기쁘게 했다)
으로 근원을 끌어들임으로써 작품에 착수했다.즉 그는 박물관이나 광고판에서 보이는
사물로부터 모티브를 끌어내거나 아니면 그의 이전의 작품을 베끼거나 직접 끌의 드레
스,립스틱,메니큐어등 이러한 요소들에 의해 미국적인 동시대를 나타내고 있다.그는
8나는 메시지를 갖고 있지 않다.9고 밝히며 그 자신의 순수한 예술적 근원이나 근거
를 인정하지 않았다.다시 말해서 그의 예술은 여성의 노출이라는 고전적 전통방식과
광고와 대중회화의 일시적인 결합임을 알 수 있다.
비평가 토마스 헤스(ThomasHess)는 드 쿠닝의 개인적 성벽에 문화가치를 돌리며,

드 쿠닝이 확립된 형식을 강박 관념적으로 취하고 하나의 토픽(Monomania)을 고집하
는 것은 그가 가지고 있는 심리적 상태 때문이라고 지적했다.드 쿠닝은 마치 일생동
안의 작업을 새로운 그림마다의 각 부분에 담기라도 해야 하는 것처럼 끊임없이 오래
된 형태를 다시 취하고,그것들로부터 새로운 것을 재창조했다고 볼 수 있는데,드 쿠
닝은 8그림은 항상 변하기 때문에 (여인테마)를 항상 유지할 수 있다.9고 하였다.
그는 한동안 매우 공격적이고 격정적인 형상을 한 <여인>(도판 6)연작을 하였는

데,이 작품들은 많은 사람들에게 충격을 안겨 주었다.이 그림 역시 대형 사이즈로 그
려진 것이다.이런 격노한 여인의 형상이 초대형 캔버스에 그려져 있다고 생각해 보라.
어떤 사람들에게는 끔찍스러운 일로 느껴질 거다.그림 속의 여인은 참지 못할 분노의



형상인 것 같기도 하고,사랑과 증오가 투쟁하고 있는 형상인 것 같기도 하였다.모든
사람이 드 쿠닝의 여인들을 끔찍스러워 하지는 않았다.그의 그림에서 사용된 거칠고
과격한 붓놀림은 찬사의 대상이 되기도 했다.드 쿠닝의 과격하면서도 파괴적인 붓 텃
취는 그 난폭성으로 인하여 과장된 공포감을 효과적으로 전달하고 있다.사실 붓을 다
루는 그의 능란한 솜씨는 당대 비평가들에 의해 "새로운 미국회화의 선구자"로 찬양되
었다.어쩌면 "액션 페인팅"이라는 용어는 잭슨 폴록보다 드 쿠닝에게 더 어울리는 것
같다.드 쿠닝의 그림을 보고 있노라면,그의 격렬한 움직임과 그 에너지가 느껴진다.
즉 그의 그림은 그의 그리는 과정의 실체라고 할 수 있다.
드 쿠닝의 작품이 국내에 선보였다.2002년 서울 종로구 가회동 갤러리 서미에서

열리는 윌리엄 드 쿠닝7전이 1980년대 이후 작품을 중심으로 20여점이 전시되었는데,
국내에서 그룹전 방식으로 한 두 점씩 선보인 적은 있으나 그의 작품만 한데 모아 전
시하기는 처음이었다28)).추상화인 듯 하나 내부에는 구체적인 형태가 꿈틀거리는 듯
하고,폭풍처럼 격정적인 듯 하지만 잔잔한 선이 고요히 흘러가는 듯하고…,미국 추상
표현주의의 대가인 드 쿠닝 작품의 매력이다.“제자리에 머무르기 위해 항상 변화 한
다9던 드 쿠닝의 말이 떠오르는 대목이다.

28)동아일보,2005.8.23.



ⅣⅣⅣ...드드드 쿠쿠쿠닝닝닝 회회회화화화의의의 미미미술술술사사사적적적 의의의의의의

새로운 물결의 흐름이 지속적으로 나타나고 있는 현대회화의 조류에서 추상표현주
의 운동의 주역이자 회화의 독특한 양식과 이론으로 인하여 드 쿠닝이 차지하는 비중
은 크다.드 쿠닝은 보다 생존 가능성이 있는 조형수단을 제시함으로써 추상표현주의
의 경향에 대해 하나의 새로운 활력을 주었다.
드 쿠닝의 회화는 그 독특한 양식과 논리,뉴욕화단에 근본적으로 반이성적이며 본

질상 실존적인 정신적 유대감을 구현한 대표적 작가로서 현대 회화에서 중요한 위치를
차지하고 있다.
특히,드 쿠닝은 호프만과 함께 추상표현주의의 제 1세대 중 가장 폭넓은 영향력을

미친 화가였으며 추상표현주의 선구자로서 그의 논리와 양식을 통하여 현대회화에 커
다란 영향을 끼치었고 현대 회화의 전개에 하나의 방법을 제시했다고 볼 수 있다.
드 쿠닝은 그림을 재현적일 수도 추상적일 수고 있다고 생각했다.또 깊이와 평면,

큐비즘에서 영향 받은 서로 연관된 구조와 인상주의에서 나온 서로 연관성이 없는 색
면,또 과거 예술에 수용적인 태도와 배타적 태도 등 모든 반대되는 명제에 대해 개방
적이 태도를 보임으로서 선택 혹은 종합이란 모든 가능성을 제시하였다.
그의 논리의 핵심은 모호성의 창조적 활용이라고 할 수 있다.한편 그는 주제에 대

해 남다른 선별감상을 가지고 있으며 이 선들이 몇 가지 주제의 논리를 구체화하고 특
이한 양식으로 표현하였다.
추상표현주의의 지나친 추상성과 지적풍토,아카데미즘,검증이 따르지 않는 행위

의 지나친 표현성은 20세기 후반에 들어오면서 반동을 맞이하게 된다.이때의 반동은
부정적이라기보다는 긍정적이고 개선하고자하는 욕구의 표현이라 할 수 있다.즉,추
상표현주의의 작가들에게서 보였던 영웅주의와도 같은 고뇌에 찬 창작행위는 별 의
미가 없게 된 것이다.예를 들어 팝아트(Pop Art)의 작가들인 앤디 워홀(Andy
Warhol)이나 리텐스타인,올덴버그 등에서 볼 수 있듯이 주제는 기계화되고 표준화된
공산품이나 선전광고 심지어는 만화 등에 나타나고 있는 것이다.즉,그것으로도 충분
히 성공적인 창작에 도달할 수 있다고 믿게 된 것이다.때로는 비극적으로 때로는 희



극적으로 나타났던 것이다.팝아트에서 보이는 구상성의 추구와 색채감각은 특히 드
쿠닝에 대한 긍정을 보여주며,그의 영향이 현대회화에 미친 좋은 예라 할 수 있다.
즉 그가 구상화 작업을 통해 사물의 객관적 실체를 지배하려 시도한 점은 현대회화
가 지향하는 물질에서 정신으로의 탈출과 깊은 관계가 있다고 할 수 있다.
또 그의 대담성과 세련되지는 않으나 정력적이고 활발한 스케일 감각은 현대작가

들에게 다양하고 대담한 실험을 가능케 해주었으며,미술사상 새로운 운동의 제 1세
대가 갖은 속성적인 단절과는 달리,대단히 융화적이며 모든 것을 포용하려는 의도는
현대작가들로 하여금 모든 개념과 시도를 종합하고 포용할 수 있는 전례를 보여주었
다고 할 수 있다.3차원적 형상의 거부에서 우러나온 2차원적 관점은 현대 작가들로
하여금 보다 자유로운 방법의 시도를 화면에서 할 수 있도록 예를 보여주었다.
“드쿠닝은 결국,인간의 독특한 이미지를 회복하고자 하지만,추상 회화의 장식적

이고 물리적 요소의 어떤 것도 희생시키지 않는다...그의 선은 결코 완전히 추상적인
요소가 아니라 인간의 형태로 다시 되돌아오고 있다.”
주제에 대한 그의 선별적 감각과 주제에 큰 의미를 부여하고 그것을 통하여 자신

의 내면세계를 표현하려는 노력은 앤디 워홀등과 같은 작가들에게 계승되어 독특한
주제의식을 낳았다고 할 수 있다.무의식성,유동성은 현대회화에 전달되어 지성으로
부터 어떠한 제한도 받지 않고 잠재의식의 세계에 직접적인 표현을 부여할 수 있게
해 주었다.한편 자유분방한 또 대담한 색채는 반동과 공감을 동시에 불러일으키며
다음에 오는 후기 색채추상파와 팝아트,옵아트에 연결되어 새로운 양상으로 변모했
다.
전반적으로 볼 때 그의 회화는 20세기 후반의 현대 작가들에게 새로운 도약의 계

기를 보여주었고 불만과 안일을 탈피할 수 있는 돌파구를 만들어 주었다고 할 수 있
는 것이다.요컨대 드 쿠닝은 전통 유럽 미술을 기반으로 미국 미술을 현대 미술사에
큰 획으로 자리 잡게 한 장본인이요,폴록과 함께 추상표현주의 미술의 두 축을 형성
한 20세기 예술의 대표적인 인물이라 할 수 있다.특히 추상과 구상이 어우러진 독특
한 그만의 회화양식은 20세기 전반의 모더니즘 회화에도 많은 영향을 미치고 있다고
할 수 있으며 다음 세기에도 의미 있는 추종자를 불러오기에 충분하다 할 것이다.



ⅤⅤⅤ...결결결 론론론
오늘날 사회는 더욱 복잡해져 가고 있다.많은 화가들이 그 속에서 하나의 본질을

찾기 위해 불필요한 것들을 밀어내고 점차 그 본질을 기호화하여 표현하고 있다.동
시대의 같은 문화를 공유한 사람들은 기호로 해석된 이러한 작품들에 자신을 투영시켜
나름의 해석으로 작가와 또 다른 많은 사람들과 그 공감대를 형성하고 있다.
드 쿠닝의 작품제작 과정에서 이전까지의 작품의 내용을 파괴하여 버렸을 경우 그

파괴가 새로운 시작의 길을 열어주기 때문이다.또한 그는 억압이나 규제에 대한 반발
로서 어떤 예술적인 형식을 만들기를 거부한다.이것은 그의 예술 성격을 특징짓는 중
요한 요소로써 작품 전반에 걸쳐 나타나는 행위의 반복,이미지의 증식,끊임없는 형상
성의 추구,선들의 모호성으로 그를 이끌었다.
드 쿠닝의 추상과 구상의 공존성은 자신의 내부로부터 나온 것들의 기록인 넓고 빠

른 붓 자국의 독특하고 개성적인 추상요소가 은연중에 만나게 되는 어떤 구상적인 이
미지와 결합함으로써 생겨난 것임을 파악할 수 있었다.그의 회화에서 보여주는 무의
식에서 형성되어 추상적 이미지 속에 마치 우연인 것처럼 얽혀져버린 형상은 표현적
움직임의 여러 요소의 중복으로 인한 이미지의 조형성의 결과임도 알 수 있었다.
이제까지 살펴본 바와 같이,드 쿠닝에게는 작가 자신이 삶의 경험과 주변 환경을
작품 속에 반영하는 것이 어떤 특정한 주제나 형식에 몰두하는 것보다 훨씬 중요한
문제였다.
개개의 예술작품이 제각기 특유한 개인적인 양식을 갖고 있지만 예술가는 모두 역사
속에서 역사적 존재로서 살아 나가야 하기 때문에 거기에 유파와 국토나 민족과 시대
의 양식이 커다란 몫을 차지하며 언제나 한 시대에는 그 시대 나름의 상징을 낳는다.
이런 상징은 특히 미술에 잘 나타난다.미술은 그 시대를 살아가는 사람들의 직관이기
때문이다.
드 쿠닝의 예술세계의 특징은 모호성의 창조적 활용,즉 모호와 혼돈에서 부터 어

떤 질서의 창조를 실현하기 위해 몇 가지의 방법론적 요소들을 도입했다.미완성에 의
한 행위의 연속성의 중복,고도의 연속감 그리고 끊임없는 구상성의 추구와 구상성과
추상성의 미묘한 융합이 그것으로,이들 제 요소는 선별된 그의 주제들을 통하여 반복



적으로 또한 복합적으로 상호작용하면서 그의 회화세계를 구축해 주고 있는 것이다.
드 쿠닝의 경우 그의 전 생애의 창작활동을 통해 증명되었듯이 종합이나 종결의 단

계가 배제된 변증법인 긴장상태에서 이루어지는 창작에 대한 무한한 욕구와 가능성의
실험은 그의 특유한 본질과 또 다른 논리의 장점을 소화하여 그는 의식적으로 모호함
의 창조적 활용이라는 방법,즉 혼돈과 모호함 속에서 어떤 질서를 얻으려 했다고 할
수 있다.작품에 나타난 선들은 하나의 선에서 출발하여 수많은 선들로 변화하게 된
다.이 선들은 서로를 경계하면서도 상호작용을 이뤄내어 조화로운 화면을 구성해 나
감을 날수 있었다.하나하나 마다의 방향성을 제시하고,그 선들은 무의식의 흐름에
따라 시각적인 공간을 형성한다.드 쿠닝의 예술세계는 주제의 선택 이상으로 아직도
우리 젊은 화가들에게 깊은 감명을 주고 있다.
본 논문에서는 드 쿠닝을 통해서 그의 예술의 형성과정과 그 내면적인 세계 항상

살아있는 것에서의 형태감을 추구하며 구상과 추상을 적절히 조화시켜 나아간 그의
고유한 회화양식을 고찰해보았으며,드 쿠닝의 작품 속에서 보이는 현대 미술에 있어
서 선의 의미들을 염두에 두고,이것을 발판으로 해서 선을 통한 한층 더 고양된 현대
적 회화관을 가질 수 있는 정신적 계기가 되었으며,다양한 조형적인 실험을 통하여
회화적으로 더 깊이 있는 작품을 만들 수 있도록 노력할 것이다.
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