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제임스 로젠퀴스트
꿈의 세계: 

회화, 드로잉 그리고 콜라주, 1961–1968

Press Release

타데우스 로팍 서울은 미국 팝 아트의 선구자 제임스 
로젠퀴스트의 개인전 ⟪꿈의 세계: 회화, 드로잉 그리고 콜라주, 
1961–1968⟫을 개최한다. 로젠퀴스트의 기념비적 회화와 
비정형 캔버스 그리고 유수의 기관에 소장되어 있는 작품들의 
청사진으로 기능했던 연구작, 스케치, 소스 콜라주까지 한자리에 
모아 선보이는 본 전시는 그가 작가로서의 입지를 확립하고 
당대 가장 영향력 있는 작가로 손꼽히며 부상했던 결정적인 10
년의 시기를 조명한다. 

1960년대 로젠퀴스트는 회화 평면의 본질에 집중하며 광범위한 
연구를 진행했다. 작가는 옥외 광고판 화가로서의 경험을 

바탕으로, 잡지에서 찾은 대중적 이미지를 결합한 콜라주 
기법을 사용하거나 다양한 도상을 파격적인 비율로 병치하는 
등 하나의 수수께끼 같은 화면을 구성함으로써 자신만의 
‘독특한 시각적 어휘’를 구축하였다. 작가의 역작으로 평가받는 
설치 작품 ⟨F-111⟩(1964-65) 또한 이 시기에 제작되었으며, 본 
작품은 현재 뉴욕 현대미술관(The Museum of Modern Art, 
New York)에 소장 및 영구 설치되어 있다. 초기 팝 아트 운동의 
최전선에서 활동한 로젠퀴스트는 인간의 지각, 이미지 그리고 
회화 매체의 가능성을 급진적으로 실험하며 당대 미술계 내에서 
확고한 자리를 차지하였다. 

제임스 로젠퀴스트, 침대스프링(Bedspring), 1962. 
캔버스에 유채, 칠한 나무 틀과 노끈. 91.4 x 91.4 cm (36 x 36 in).
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그는 다차원적 작품을 통해 자신의 개인적 서사뿐만 아니라 
군∙산업 복합체의 권력이나 환경 파괴, 모든 인종과 성별의 인권 
등 세계를 아우르는 관심사를 지속적으로 결합시켰다. 제임스는 
이에 대해 아주 단순한 이유를 들었다. ‘그려져야 마땅한 
것들을 그리는 것뿐’이라고.  — 미미 톰슨 로젠퀴스트 (Mimi 
Thompson Rosenquist)

1960년대는 ‘반문화적 10년(countercultural decade)’
이라고 불릴 만큼 전쟁 반대 시위와 함께 문화적, 성적 해방이 
활발히 이루어지던 시기였다. 당시 작가는 각종 사회 운동이나 
진보적 사상에 적극적으로 귀를 기울였고, 이러한 그의 
면모가 작품 전반에서 확인된다. 15년 만에 공개되는 작가의 
대작 ⟨플레이메이트(Playmate)⟩(1966)는 상업 소비문화에서 
유통되었던 지나치게 단순화된 혹은 이상화된 여성의 이미지에 
질문을 던짐으로써 당시의 시대정신을 심오하고도 전복적으로 
표현한다. 

그가 60년대에 제작한 작품 중 이러한 크기와 형태를 따르는 
작품은 단 네 점뿐이다. 로젠퀴스트는 작품의 주제가 개별적 
대상에 있는 것이 아니라 화면 속 요소들이 맺는 ‘관계’
에 놓여있다고 설명했다. ⟨플레이메이트⟩ 화면 중앙에는 한 
여성의 상반신이 배치되어 있고, 양옆으로는 피클, 딸기, 크림이 
먹음직스러운 모습으로 바구니의 실루엣과 겹쳐져 자리한다. 
각기 다른 스케일의 요소들과 정렬되지 않은 네 개의 캔버스를 
오가는 시선이 얽히고설키는 이 작품은 보는 이로 하여금 
도상을 개별적으로 읽어야 할지 혹은 하나의 통합된 장면으로 
이해해야 할지 의문하도록 하며 새로운 시각적 경험을 제공한다.

작가는 작품 속 인물이 임신한 여성을 기반으로 한 것이라고 
설명했다. 1964년, 처음으로 한 아이의 아버지가 된 로젠퀴스트는 
임신이 여성의 신체에 미치는 영향과 욕구에 대해 새로이 
인지하게 되었고, 이는 ⟨플레이메이트⟩를 제작하는 데 또한 큰 
영향을 미쳤다. 작가의 설명은 작품에 새로운 해석적 층위를 
더하며, 작품을 바라보는 이들의 욕망적 시선을 무력화시키고 
임산부가 흔히 갈망하는 음식에 그 초점을 맞추도록 한다.

작가는 작품의 주제와 화면의 구성(또는 해체)을 통해 여성의 
경험을 조명하고자 하며, 작품을 마주한 이들로 하여금 
⟨플레이메이트⟩ 혹은 다양한 이미지 속 여성의 이미지가 지니는 
의미를 새로운 관점에서 해석해 보기를 제안한다.

한편, ⟨플레이메이트⟩와 함께 전시되는 대형 회화 ⟨그림자
(Shadows)⟩(1961)에서는 로젠퀴스트가 옥외 광고판 화가로 
활동했던 경험과 영향이 여실히 드러난다. 도시를 발판 
삼아 높은 가설물 위에서 거대한 이미지를 그려내야 했던 
작가는 이미지를 단편적으로 그릴 수밖에 없었고, 먼 거리로 
나가야만 비로소 전체를 확인할 수 있었다. 이에 대해 미국의 
미술사학자이자 큐레이터 마샤 터커(Marcia Tucker)는 ‘작품의 
규모보다는 스케일이 중요하다. 즉, 작품 속 도상의 크기와 
그것이 주변 요소나 캔버스, 그리고 그를 마주한 관객과 맺는 
관계 안에서 구현되는 스케일 말이다. 그의 거대한 스케일 안에서 
각 이미지의 독자성은 사라지는 듯 보인다.’고 논한 바 있다. 

같은 시기 로젠퀴스트는 본격적으로 회화의 본질을 탐구하고 
더 나아가 그 경계를 확장해 나가기 시작했다. 실제 사물을 

제임스 로젠퀴스트, 플레이메이트(Playmate), 1966. 
네 개의 캔버스에 유채, 나무와 금속 와이어. 244.4 x 543.3 cm (96.22 x 213.9 in).
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회화에 포함시키거나 작품 너머의 벽을 볼 수 있는 형태를 
만들고, ⟨퍼래머스(Paramus)⟩(1966)와 같이 비정형 캔버스를 
제작해 사용하는 등 다양한 매체적 실험을 꾸준히 이어 
나갔다. 1987년 진행한 인터뷰에서 작가는 ‘캔버스에 구멍을 
뚫어 회화의 평면성을 위반한 것이 가장 주요한 일이었다. 
성스러운 과정이었다. 루치오 폰타나도… 로버트 라우센버그도 
신성한 평면에 온갖 기상천외한 작업을 많이 했다. 호기심에서 
비롯되었던 것 같다.’고 이야기한 바 있다. 

작품이 고정된 틀의 구조가 노출된 ⟨플레이메이트⟩가 전통적인 
액자를 분해하고 연구하는 작업이었다면, ⟨침대스프링
(Bedspring)⟩(1962)은 거기서 한발 더 나아간다. 로젠퀴스트의 
작품 중에서도 가장 급진적인 회화적 개입으로 꼽히는 이 
작품은 은색 나무 프레임에 고정된 11개의 끈이 여성의 얼굴이 
그려진 캔버스를 팽팽히 지탱한다. 

그는 작가적 실험의 일환으로 마일라(Mylar, 폴리에스테르 
필름의 일종) 필름을 회화에 도입하기 시작했는데, 이는 특히 
다양한 사회적 이슈를 다루는 작품에서 잘 드러난다. ⟨데일리 
초상화(Daley Portrait)⟩(1968)는 1960년대 미국 시카고 
시장을 역임한 리처드 J. 데일리(Richard J. Daley)의 초상을 
담은 유화 작품이다. 데일리는 1968년 마틴 루터 킹 박사
(Dr Martin Luther King)의 암살 이후 발생한 시카고 폭동을 
폭력적으로 처리한 것으로 악명이 높은데, 그에 대한 시위와 
저항의 태도에서 기인한 이 작품은 조각난 마일라 필름으로 
제작되어 과격하고 충동적인 지도자의 얼굴이 가벼운 바람 한 
번에 사라질 수 있도록 구성되어 있다. 

로젠퀴스트의 작업은 개념 및 구성적 측면에서 기존 이미지를 
활용하는 콜라주 기법의 원리를 따르며, 주로 인쇄 광고에서 
사용된 이미지를 차용한다. 작가는 이미지 위에 그림을 그리거나 
중첩하고 또 변용하는 과정을 거치며 기묘하고도 고유한 그만의 

화면을 구축한다. 이에 대해 작가는 ‘콜라주는 아직까지도 매우 
현대적인 매체다. 아주 작은 종이로 하든, 영화를 만들든 말이다. 
콜라주는 현대적 삶과 그 반짝임이 깃들어 있다.’고 기록한 바 
있다. 로젠퀴스트의 작품은 콜라주를 준비하는 과정에서부터 
시작된다. 그는 이미지를 선별하고 파편화한 뒤 그리드로 나눈 
거대한 캔버스에 옮겨낸다. 드물게 전시되는 작가의 콜라주 
작품은 그의 폭넓은 작품 세계에 대한 통찰력을 제공할 뿐만 
아니라, 그 자체로써 하나의 작품으로 존재한다. 

작가는 잡지 이미지를 찢어 조밀하게 겹치거나 재구성하는 
방식으로 소스 콜라주와 연구작을 만들고 이를 주춧돌 삼아 
다양한 회화를 제작하였다. 본 전시는 미국 텍사스 소재의 
미술관 메닐 컬렉션(Menil Collection, Houston)에 소장된 
작품의 원본 콜라주인 ⟨<머스 커닝햄의 산책>의 자료(Source 
for The Promenade of Merce Cunningham)⟩(1963)를 비롯한 
다양한 연구작을 한데 선보임으로써 그의 궤적을 살핀다. 

⟨<구획>의 자료이자 초기 연구(Source and preliminary study 
for Zone)⟩(1960)는 필라델피아 미술관(Philadelphia Museum 
of Art, Philadelphia)에 소장되어 있는 회화 ⟨구획(Zone)⟩
(1961)의 중요한 초기 연구 자료로, 로젠퀴스트는 이 작품을 
자신의 첫 번째 팝 아트 회화로 정의하기도 했다. 한편 ⟨<꺼지지 
않는 불 I>의 자료이자 초기 스케치(Source and Preparatory 
Sketch for The Light that Won’t Fail I)⟩(1961)는 같은 해 
제작되어 현재 미국 워싱턴 DC 소재의 허시혼 미술관 및 조각 
정원(Hirshorn Museum and Sculpture Garden, Washington 
D.C.)에 소장된 회화 작품의 스케치를 포함한다. 일련의 작품 
속 연필 드로잉이나 휘갈겨진 메모는 작가의 생각을 긴밀하게 
들여다볼 수 있는 통로인 반면, 잡지를 오려서 재구성한 화면은 
작품이 제작된 당시의 구체적 현실을 증언하는 역사적 산물로 
기능하기도 한다. 이렇듯 소스 콜라주 작품군은 구성과 형식에 

제임스 로젠퀴스트, 퍼래머스(Paramus), 1966. 
비정형 캔버스에 유채. 121.9 x 157.5 cm (48 x 62 in).

제임스 로젠퀴스트, 그림자(Shadows), 1961. 
캔버스에 유채. 172.7 x 243.8 cm (68.11 x 96.06 in).
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대한 로젠퀴스트의 천착과 이미지를 충실하게 재현하고자 했던 
작가의 태도, 그리고 그의 뛰어난 예술적 기질을 방증한다. 

네 점으로 구성된 ⟨<말 눈가리개>를 위한 연구(Studies for 
Horse Blinders)⟩(1968)는 작가의 색채 감각이 유독 돋보이는 
작품으로, 작가는 이를 독일 쾰른 루드비히 미술관(Museum 
Ludwig, Cologne) 소장의 ⟨말 눈가리개(Horse Blinder)⟩
(1968-69)를 위한 참고 문헌처럼 활용했다. 연구작에 그려진 
역동적인 무늬와 색감이 방 하나를 채우는 규모의 설치작 
⟨말 눈가리개⟩로 재현되며 관객의 시야 범위 너머의 요소들을 
연결하는 총체적 작품으로 구현되었다. 

정치, 과학, 예술, 역사 전반에 깊은 관심을 두고 끊임없이 탐구한 
로젠퀴스트는 자신이 그리고 펼쳐내는, 독자적인  화면의 세계로 
관객들을 초대한다. 제임스 로젠퀴스트, <꺼지지 않는 불 I>의 자료이자 초기 스케치(Source and 

Preparatory Sketch for The Light That Won’t Fail I), 1961. 
종이에 잡지 광고 조각, 종이, 마커, 연필과 크레용.

31 x 35.2 cm (12.2 x 13.86 in).

제임스 로젠퀴스트, 데일리 초상화(Daley Portrait), 1968. 
잘라낸 마일라 폴리에스테르 필름에 유채, 뒷면 알루미늄 패널.

62.2 x 50.8 cm (24.5 x 20 in).
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제임스 로젠퀴스트는 50년이 넘는 예술 인생 동안 회화, 

콜라주, 드로잉, 판화 등 다양한 매체를 아우르며 그의 고유한 

작품 세계를 구축했다. 작가는 1962년 리처드 벨라미(Richard 

Bellamy)의 그린 갤러리(Green Gallery, New York)에서 첫 

개인전을 개최하였고, 이듬해 뉴욕 구겐하임 미술관(Solomon 

R. Guggenheim Museum, New York)에서 큐레이터 로렌스 

알로웨이(Lawrence Alloway)가 기획한 《Six Painters and 

the Object》에 참여하여, 짐 다인(Jim Dine)과 재스퍼 존스

(Jasper Johns), 로이 리히텐슈타인(Roy Lichtenstein), 

로버트 라우센버그(Robert Rauschenberg), 앤디 워홀

(Andy Warhol)과 함께 작품을 선보였다. 또한, 1985년 

덴버 미술관(Denver Art Museum, Denver)에서 기획한 

작가의 개인전 《James Rosenquist: Paintings 1961–1985》

는 이후 휴스턴 현대미술관(Contemporary Arts Museum, 

Houston)과 디모인 아트센터(Des Moines Art Center, 

Des Moines), 올브라이트 녹스 미술관(Albright-Knox 

Art Gallery, Buffalo), 휘트니 미술관(Whitney Museum 

of American Art, New York), 국립 미국 미술관(National 

Museum of American Art, Washington, D.C.)을 순회했다. 

1991년 트레티야코프 미술관(Tretyakov Gallery, Moscow)

에서 개최된 로젠퀴스트의 개인전은 냉전 이후 러시아에서 

처음으로 열린 미국 미술작가의 전시 중 하나라는 데 큰 

의의가 있었다. 

뉴욕 구겐하임 미술관에서 로젠퀴스트의 작품세계를 조명하는 

회고전을 기획하였는데 이는 2003년부터 2005년에 걸쳐 

메닐 컬렉션과 휴스턴 현대미술관, 빌바오 구겐하임 미술관

(Guggenheim Museum Bilbao, Bilbao), 볼프스부르크 

현대미술관(Kunstmuseum Wolfsburg, Wolfsburg)을 

순회했다. 2017년 로젠퀴스트 타계 이후, 루드비히 미술관과 

오르후스 아로스 미술관(ARoS Aarhus Art Museum, 

Denmark)은 그의 작품을 총망라하여 조망하는 전시 《James 

Rosenquist: Painting as Immersion》을 개최하였다. 그의 

작품은 뉴욕 현대미술관, 구겐하임 미술관, 휘트니 미술관, 

스미소니언 미술관(Smithsonian American Art Museum, 

Washington D.C.), 루드비히 미술관, 조르주 퐁피두 국립 

예술문화센터(Musée National d’Art Moderne, Centre 

Georges Pompidou, Paris), 런던 테이트(Tate, London), 

스톡홀름 현대미술관(Moderna Museet, Stockholm) 등 

세계 유수의 기관에 소장되어 있다. 

작가 소개

〈Through the Eye of the Needle to the Anvil〉을 작업하는 제임스 로젠퀴스트, 1988년경. 
사진: Russ Blaise
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