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나의 수(手)를 읽고, 나의 패(霸)를 두다 
라흰갤러리 큐레이터 조은영 
# 주체적 사유와 직관이 스며든 화폭 

“ 추상은 난해하다 . ” 
 

 
 
예술을 둘러싼 해박한 지식 여하를 막론하고, 추상 회화에는 번번이 ‘감상도, 해석도 까다롭 
다’는 꼬리표가 따라다니곤 한다. 과연 추상을 이해하는 데에는 그토록 많은 제약과 필요조건 
들이 따르는가? 그러나 겨울의 초입인 11월, 조현선 작가가 라흰갤러리에서 선보이는 작업들 
을 보노라면, 추상이 정신성과 함축된 개념의 테두리에서 벗어나 미증유의 새 지평을 넓힐 수 
있다는 가능성을 감지하게 된다. 그는 2006년에 개최한 첫 개인전을 시작으로 꾸준히 추상의 
조형 언어를 탐구해왔다. 그런데 작가는 이처럼 추상의 조류에 동참하면서도, 어떠한 메시지 
를 전달하기보다는 화면 내부의 일체가 스스로에게 소급되는, 일종의 ‘자기화된 기량’이 누적 
된 회화를 구축하고 있다. 이번 전시 《셔플 Shuffle》에서 조현선 작가가 출품한 작업들은 이 
와 같은 맥락에 방점을 찍는다. 
사전적 의미에서 ‘셔플’은 특정 대상을 이쪽저쪽으로 바꾸는 것을 가리키며, 특히 카드놀이에 
서 이 용어는 주어진 카드를 잘 섞어 그 순서를 바꾸는 행위를 의미한다. 조현선 작가의 신작 
인 <반달색인_위장된 오렌지_초콜렛> (이하 <초콜렛>) 연작은 이와 같은 포커 (poker) 게임의 
원리를 대입하여 보면 한층 순조롭게 접근할 수 있다. 
통상 카드놀이에 임하기 위해서는 다음의 세 가지 요소가 요구된다. 먼저 자신에게 주어진 패 
를 고려하여 상대가 쥐게 될 패의 다양한 경우의 수들을 계산해야 한다. 또한 나와 상대의 내 
면 심리를 진실하게 파악하는 것이 승패의 관건이 되며, 무엇보다 패가 오고 가는 카드놀이에 
서는 선수들이 서로를 유심히 관찰해야만 한다. 그렇다면 조현선 작가의 ‘셔플’에서 그와 패를 
주고받는 대상은 누구인가? 나는 베일에 싸인 이 미지의 상대로부터 작가 자신의 그림자, 다 
시 말해 조현선의 자아를 본다. 
간단히 환언하자면 그는 그동안 쌓인 작업의 결과물들을 펼쳐놓고, 과거의 조현선과 그의 작 
품들을 카드놀이의 상대로 세운다. 그리고 작가는 그가 만들어냈던 패턴들을 숙지하며, 새로 
펼쳐내야 할 다양한 상황을 정리한다. 말하자면 ‘나의 수를 내가 읽는’ 흥미진진한 과정인 것 
이다. 여기서 작가의 ‘수’는 회화의 원론과 전통에 대단히 충실한 면모를 보여준다. 그의 관심 
사는 가령 회화와 색과 제스처가 과연 무엇인지 스스로에게 끊임없이 질문하고, 다른 누군가 
가 아닌 자신의 화면 안에서 해답을 찾는 데에 있기 때문이다. 
화폭에 남겨진 본인의 발자취를 찾아 다시 새로운 길을 이어가는 것. 이는 조현선 작가의 굳 
은 신조이다. 특별히 이번 <초콜렛> 연작의 동기는 2019년에 제작한 <반달색인_위장된 오렌 
지> 작업으로 소급해 올라간다. 기존 작업의 짓눌리고 일그러진 부분과 틈새들, 무수한 선택 
지로 확장될 수 있는 색채와 조형 요소로부터 작가는 새 지점을 모색했다. 추상을 다루는 
작가에게는 화폭 내의 모든 것이 기호에 따라 선택될 수 있는 여지를 지니므로, 작가는 다음 수 
를 읽는 과정에서 직관과 사유를 담금질하며 최선을 다해 자신에게 진실했으리라. 조현선 작 
가는 이처럼 본인의 기억과 감각의 상호작용을 화폭에 스며들게 하는 단계를 이른바 ‘색인 
(index)’으로 정의한다. 
 
# 진실한 행보로부터 열리는 길 
조현선 작가의 색인이 붙여진 첫 페이지는 2015년의 ‘위장된 오렌지 (Camouflaged 
Orange)’ 작업이 장식하고 있다. 조현선의 추상과 오렌지의 관계는 오렌지 색을 ‘춤추는 색 
채’라고 표현했던 릴케 (R. M. Rilke)의 시 <오렌지를 춤추어라 Dance the Orange>에 연원 
을 두고 있다. 그리고 이 시에서 영감을 받았던 미국의 흑인 화가 휘트니 (Stanley Whitney) 
는 그의 회화가 지닌 추상성을 오렌지에 비유한 바 있는데, 이로부터 조현선 작가는 구상의 



언어가 다소 가미되었던 그의 2015년 추상 작업을 ‘위장된’ 오렌지로 명명한 것이다. 
조현선의 작업 세계에서 이 오렌지는 하나의 분수령을 이루었다. 2017년부터 그가 이어오고 
있는 프로젝트 ‘반달색인’이 바로 여기에서 발아하였기 때문이다. 사전을 보면 특정 글자로 시 
작하는 단어가 처음 등장하는 지점이 반달 모양으로 움푹 파여 있는데, 이것이 바로 반달색인 
이다. 따라서 조현선의 작업 전반을 하나의 사전으로 비유할 때, 작가는 그의 회화를 이루는 
모든 형식과 조형 요소들은 항목별로 나누어 색인의 작업을 거치는 셈이다. 이윽고 그는 반달 
색인의 홈을 하나하나 펼쳐가며 요소들을 발췌하고 재구성하는 단계를 전개한다. 반달색인 프 
로젝트는 이러한 행보를 그리며 드로잉과 종이 작업, 페인팅의 영역으로 도약하였다. 
이 과정은 마음이 이끄는대로 상상하면 현실이 된다거나, 시시각각 변하는 내면을 비춘다는 
식의 불확실성과는 거리가 멀다. 조현선 작가는 진실한 의도와 소신을 가지고 창작의 문을 두 
드리기 때문이다. 그의 지난 작업들은 폭발적인 영감의 소용돌이를 거쳐 여과되며, 순간적으 
로 떠오르는 색과 형태들은 대개의 경우 종이 작업으로 구현되는 단계에 그친다. 하지만 반달 
색인의 페이지들을 넘기면서, 작가는 용의주도한 선택지들의 집합만을 캔버스로 옮겨 낸다. 
그런데 이처럼 스스로의 역사를 반추하는 여정에서, 조현선 작가는 《셔플》 展을 앞두고 다시 
종이 작업으로의 문을 두드렸다. 작가의 표현을 옮기자면, 작업을 둘러싼 의구심을 품을 때에 
그는 매체의 변화를 탐색한다. 예컨대 그는 판화와 실크 스크린을 탐구하는 과정에서, 마치 
실크 스크린의 과정을 연상케 하는 레이어를 초기 회화에 반영한 바 있다. 그러나 우발적인 
요소를 최대한 제거하고 통제와 제어의 원리로 진행하는 이 반달색인 작업에서, 화면의 본바 
탕에 집중하여 수정을 가하는 것은 좁은 길을 통과하는 연속일 수밖에 없다. 더구나 반달색인 
작업의 물줄기들이 하나의 원류로부터 파생된 동일 선상에 있음에도, 조현선 작가가 노동집약 
적인 수정을 거듭하며 이번 전시에서 전연 새로운 길을 개척하고자 했던 이유는 무엇인가. 
 
# 선택을 즐기는 경지 
다소 거창한 화두일 수 있겠으나, 아리스토텔레스에 의하면 인간은 자신의 힘이 미칠 수 있거 
나 스스로가 이룰 수 있는 것에 관해 심사숙고한다. 이는 주변에서 늘 이루어지고 있지만 같은 
방식으로는 진행되지 않고, 비결정적인 요인을 내포하고 있는 대상들이다. 심사숙고하는 
사람은 이처럼 목적을 달성할 방법을 탐구하며 최초의 원인을 발견하는 상태에 도달하게 되는 
데, 이때 심사숙고의 궁극적인 결과로 이루어지는 것이 바로 선택이다. 요컨대 조현선 작가는 
작업의 목적과 방향성을 모색했던 길의 끝에서, 그의 마음을 지배하고 있던 욕구를 발견했을 
터이다. 여기서 조현선의 ‘숙고된 욕구’란 작업을 위해 놓인 수많은 경우의 수, 즉 주어진 패 
들을 나열하면서 그의 진실한 관심사가 무엇인지, 옥석을 고르듯 분별하는 것이라 하겠다. 
달리 말해서 조현선 작가의 역할은 화면 자체에 온전히 집중하는 것에 한정될 뿐이다. 작가에 
의하면 메시지를 전달하는 소임은 그가 맡은 바가 아니며, 감상은 관객의 몫이다. 그러나 그 
는 이미지들을 통해 연상되는 대상을 매 작업마다 암시함으로써, 보는 이에게는 감상의 실마 
리와 감흥을, 작가 스스로에게는 일종의 숨통을 틔우고 있다. 예컨대 《셔플》에서 선보이는 신 
작 시리즈의 이름은 ‘초콜렛’으로, 이는 과거에 작가가 종종 맛보았던 사다하루 아오키 
(Sadaharu AOKI) 초콜렛에서 영감을 얻은 제목이다. 파스텔 모양을 닮은 것으로 유명한 이 
브랜드의 초콜렛은 단일 구조적인 화면 내에서 간결하게 환원된 <초콜렛> 시리즈의 형태와 
유사하다. 
하지만 <초콜렛> 연작의 조형 표현이 이처럼 시각적으로 빠르게 전달되고 있는 이면에는, 색 
채와 형태를 치밀하게 조합하고 편집해 나가는 고된 행위가 자리하고 있다. 상기한 바와 같이 
이 작품들은 기존의 <위장된 오렌지> 작업의 일부를 종이에 발췌한 것으로, 색 번짐의 효과가 
없는, 기하학적이고 명료한 윤곽의 하드엣지 기법으로 표현되었다. 그런데 자세히 관찰해보면 
바탕이 되는 종이가 다소 색다르다. 드로잉 종이가 아니라 로자스피나 재질의 무른 종이이기 
때문이다. 이 무른 종이는 사실 그리는 것은 물론, 표면을 단단하게 마무리하기가 매우 어렵 
다. 그럼에도 작가는 포근한 느낌을 주는 무르고 질감 좋은 종이를 선택하여, 독특한 아름다 
움을 연출했다. 특유의 흡수력으로 인해 응축된 안료가 더욱 강하게 밀착됨으로써, 멀리서 보 
면 판화나 아크릴과 유사하지만 가까이 관찰할수록 손의 느낌이 명확한 마띠에르와 일그러지 
는 효과가 돋보이는 것이다. 
그런데 다른 한편으로 조현선 작가는 이처럼 겉면이 고르지 않고 불거진 부분들을 상쇄하고자 
무진한 노력을 가했다. 이를테면 그는 먼지 하나 보이지 않을 정도로 밝은 공간에서 종이 작 



업의 결점들을 찾아내는데, 마스킹 테이프를 이용해 수정할 부분을 하나씩 떼어내다 보면 종 
종 섬유가 함께 탈착되기도 한다. 그러나 <초콜렛> 연작들은 작은 크기로 인해, 작가가 통제 
하기 쉬운 범위 내에서 조형 요소들이 계획적으로 정의된다. 색채가 가장 대표적인 예이다. 
망막을 통해 명확하게 지각할 수 있는 색채는 조현선 작가에게 대단히 순수한 표현 수단이다. 
조현선의 색채는 관념과 정서 등의 외적인 동기가 아니라, 색상환의 체계적인 시스템에 따라 
도입된다. 보색과 인접 보색을 탐색하며, 색이 자체의 무구한 성격을 가지고 화면에 빛의 에 
너지를 부여하는 것이다. 
작가가 파스텔을 종이에 얹어내는 방식 또한 최소화된 몸의 움직임을 통해 배치되는데, 작가 
가 좁은 길의 단락에서 선택한 요소들은 자세히 들여다볼수록 사유할 수 있는 짜임새가 다채 
롭다. 예를 들어 어떤 것은 터치가 물방울처럼 작고 동글동글한 반면, 또 다른 부분은 거칠고 
견고하다. 사선으로 무심하게 올려진 자국이 있는가 하면, 화면에 표현된 면들이 높낮이의 차를 
다양하게 변주하기도 한다. 이처럼 조현선 작가가 주어진 패를 어떻게 다루는지 살펴보자 
면, 그는 자기 안에 존재하는 해답에 따라 조형 언어를 선택하고 채워가는 이 과정을 즐기듯 
밟아 가는 듯하다. 작가가 자신(의 작품)을 상대로 주관의 힘을 발휘하며, 순간순간 궤적을 그 
려나가는 모습은 이를 지켜보는 감상자의 눈앞에서 또한 얼마나 흡입력 있게 펼쳐지는가. 조 
현선의 말마따나, 작가가 뒤섞고 있는 《셔플》의 패는 관객에게 그 묘수가 발견되기를 기다리 
고 있다. 작품명 <반달색인_위장된 오렌지_초콜렛>에 내포된 반달색인 작업의 위와 같은 전개 
양상을 염두에 둔다면, 관객 또한 이해와 상상에서 발로하는 자기만의 감흥을 조현선의 화면 
에서 충분히 찾아볼 수 있을 것이다. 
 
 
 
 
 
 
 
 
 
 
 
 
 
 
 
 
 
 
 
 
 
 
 
 
 
 
 
 
 
 
 
 
 
 



<Shuffle> 
2021 
Curatorial Essay for Jo Hyun Sun’s Solo ExhibiYon 
Reading My Moves, Playing My Hand   
By Cho Eun Young, Curator, La Heen Gallery 
A canvas imbued with subjecYve thought and intuiYon 

“AbstracYon is difficult.”   
 
 
 
Regardless of one’s art literacy, the label of being “hard to appreciate and interpret” ocen clings to 
abstract painYng. But must abstracYon really come with such limitaYons and prerequisites for 
understanding? As winter approaches this November, Jo Hyun Sun’s exhibiYon at La Heen Gallery hints 
that abstracYon can indeed break free from the confines of intellectualism and conceptual reducYonism, 
expanding toward an unprecedented horizon. 
Since her first solo show in 2006, Jo has consistently explored the formaYve language of abstracYon. Yet, 
rather than delivering explicit messages, her painYngs form an accumulaYon of what may be called a 
“self-referenYal cracsmanship,” where every gesture within the picture plane turns back on itself. The 
works presented in her new exhibiYon, 《Shuffle》, mark a decisive point in this trajectory. 
In its most basic sense, “shuffle” means to switch or mix things around. In card games, the word refers 
specifically to the act of shuffling cards to change their order. Seen through this lens, Jo’s new series, 
Thumb Index_Camouflaged Orange_Chocolate (hereacer simply Chocolate), can be understood through 
the principles of poker. 
To play cards, three things are required: one must calculate all possible combinaYons of the opponent’s 
hand while considering one’s own; one must read both one’s own and the opponent’s inner psychology; 
and above all, each player must closely observe the other. So who, then, is Jo’s counterpart in this 
“shuffle”? The unseen, mysterious opponent is none other than her own shadow — Jo Hyun Sun’s self. 
In other words, she lays out the outcomes of her past works before her, making her former self her rival at 
the card table. By revisiYng her past panerns, she reorients herself to new situaYons — an exciYng 
process of “reading one’s own moves.” In this sense, her “moves” demonstrate deep fidelity to the 
fundamentals and tradiYons of painYng. Her central preoccupaYon is not with others’ expectaYons, but 
with endlessly asking herself what painYng, color, and gesture truly are, and seeking those answers within 
her own canvas. 
To trace one’s own footprints upon the canvas and conYnue along that renewed path — this is Jo’s 
unwavering convicYon. Notably, the origins of the Chocolate series trace back to her 2019 work Thumb 
Index_Camouflaged Orange. From the compressed and distorted layers and chromaYc gaps of that earlier 
work, she sought new painterly direcYons. For an arYst dealing in abstracYon, every element within the 
canvas holds potenYal for renewed selecYon, and thus Jo refines both intuiYon and reason while striving 
for sincerity. She defines this process — the infusion of her own memory and sensory response into the 
surface — as an index. 
 
A path opened through sincerity 
The first page of Jo Hyun Sun’s index begins with her 2015 work Camouflaged Orange. Her relaYonship to 
the color orange derives from R. M. Rilke’s poem Dance the Orange, where orange is called a “dancing 
color.” The African American arYst Stanley Whitney, who took inspiraYon from that poem, also likened the 
abstract quality of his painYng to the color orange. Following that lineage, Jo Ytled her 2015 abstract 
works Camouflaged Orange, denoYng a stage where figuraYon sYll faintly lingered. 
This orange marked a watershed moment in her pracYce. Out of it germinated the project Thumb Index 
(begun in 2017). A “thumb index,” as defined in dicYonaries, refers to the concave cut along the edge of a 
book indicaYng the starYng point of each lener secYon. If we liken Jo’s oeuvre to a dicYonary, each form 
and composiYonal element of her painYng becomes a term undergoing an indexing process. Gradually, 
she unfolds each “notch” of this index, selecYvely reconfiguring the elements — an approach that has 
since expanded from drawing and works on paper to painYng. 



This is far from a vague or romanYc noYon of following one’s emoYons or reflecYng an ever-shicing inner 
world. Jo’s pracYce stems from genuine intenYon and convicYon. Her earlier works, filtered through 
turbulent swirls of inspiraYon, ocen remained at the stage of works on paper. Yet as she turned the pages 
of her index, she transferred only the most deliberate and precisely considered selecYons onto canvas. 
Approaching the Shuffle exhibiYon, she once again returned to paper works. As she has put it, whenever 
doubt creeps into her process, she tests new media. 
For example, in exploring printmaking and silkscreen, she previously mirrored the layered processes of 
silkscreen within her painYng. However, in her Thumb Index painYngs, where spontaneity is reduced and 
the principle of control dominates, refining the base layer of the canvas is like threading through a narrow 
passage. Even though these works originate from a common stream, Jo subjected them to immense labor 
and revision in order to pioneer an enYrely new path — a crucial decision that defines her pursuit. 
 
The art of deliberate choice 
Aristotle once noted that human beings contemplate maners within their power to act upon or 
accomplish. Such contemplaYon, though ever-present, is dynamic and uncertain. Through it, one 
discovers the first cause leading to choice — the ulYmate result of deliberaYon. Jo Hyun Sun, standing at 
the end of her long path of exploraYon, thus arrives at what might be called a “considered desire.” In 
enumeraYng the infinite possible “hands” of her work, she discerns her own true concerns, separaYng 
essence from excess. 
Hence, her role is to fully concentrate on the canvas itself. To her, transmipng a message is not the arYst’s 
duty; interpretaYon belongs to the viewer. Yet, by threading subtle hints of associaYve imagery into her 
work, she allows audiences a way into her world — sparks of interpretaYon for them, and moments of 
release for herself. The Ytle Chocolate was inspired by the French pâYssier Sadaharu Aoki’s chocolates, 
which the arYst ocen enjoyed. Known for their pastel-like appearance, they resonate visually with the 
simplified structures and refined composiYons of Jo’s Chocolate series. 
Beneath the apparent immediacy of these composiYons, however, lies a painstaking process of ediYng 
colors and forms. These works excerpt elements from Camouflaged Orange, rendered with a crisp Hard-
Edge technique devoid of painterly diffusion. On close inspecYon, the substrate itself becomes crucial: 
not regular drawing paper, but the soc-textured Rosaspina. This material is notoriously difficult to 
manipulate and finish cleanly, yet Jo deliberately chose it for its tacYle warmth. Its absorbent surface 
compresses pigments, creaYng mane density — from afar resembling print or acrylic, but up close 
revealing palpable handwork and slight distorYons. 
Balancing this uneven texture required meYculous effort. In bright, dust-free light, she idenYfies and 
corrects each imperfecYon, someYmes peeling back fibers along with masking tape. Yet the small scale of 
the Chocolate works ensures control and precision. Color, in parYcular, epitomizes her calculated 
approach: perceived purely through the reYna, it becomes her most honest means of expression. Color, 
for Jo, is governed not by emoYon or concept but by the systemaYc logic of the color wheel — her 
exploraYon of complementary and adjacent hues allows each to radiate innate luminosity. 
Her applicaYon of pastel to paper involves minimal physical movement; nevertheless, each stroke, when 
examined closely, reveals elaborate thought. Some marks appear as Yny, round droplets; others are bold 
and coarse. In places, diagonal streaks cut sharply across, while elsewhere, modulated planes layer subtle 
shics of height and density. In observing how Jo “plays her hand,” one senses her delight in orchestraYng 
these formal choices — guided by inner logic, she moves intuiYvely, tracing fresh trajectories. 
And before the viewer’s eyes, this very movement unfolds with magneYc force. As the arYst herself 
suggests, the shuffle of hands she lays down invites the viewer to discover its hidden strategies. 
Understanding the lineage embedded in Thumb Index_Camouflaged Orange_Chocolate, each audience 
member can find their own resonance between comprehension and imaginaYon within Jo Hyun Sun’s 
painterly field. 


