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오르세미술관展

<만종>과 거장들의 영혼

De Millet à Bonnard : La création picturale dans les collections du musée d’Orsay (1848-1914)

	이 보도자료와 관련하여 보다 자세한 내용을 원하시면 예술의전당 전시팀 서민석 학예사 
(☎ 02-580-1278) 혹은 지엔씨미디어 강희경 전시팀장 (☎ 02-323-9151)에게 연락 주시기
바랍니다. (웹하드 ID : orsay2007, PW : orsay)
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I. 전시개요
	전 시 명
	오르세미술관展- <만종>과 거장들의 영혼
De Millet à Bonnard : La création picturale dans les collections du musée d’Orsay 

	전시기간
	2007년 4월 21일 - 2007년 9월 2일

	전시장소
	예술의전당 한가람미술관 3층 제 5,6 전시실

	전시작품
	밀레의 <만종>, 마네의 <피리부는 소년>을 포함한 프랑스 오르세 미술관 소장품 중 엄선된 거장들의 회화작품 44점과 19세기부터 20세기까지 화가들의 모습을 주제로 한 오리지날 빈티지 사진작품 30점

	주요작가
	밀레, 드가, 르누아르, 마네, 모네, 세잔, 고흐, 고갱, 시냐크, 

로트렉, 피사로, 루소, 르동, 모로, 보나르, 뷔야르 등 

	전시주제
	20세기 새로운 미술의 장을 연 모더니즘의 대표작품 

	주    최
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II. 전시의의
- 한국 전시 역사를 새로 쓰는 <오르세미술관展, 만종과 거장들의 영혼> 
오르세 미술관은 2000년 <오르세미술관展 - 인상파와 근대미술>이라는 이름으로 덕수궁 국립현대미술관에서 소개되어, 40만 명의 관람객을 유치하며 한국 전시 역사의 새로운 길을 열었습니다. 2000년의 오르세 미술관 전시는 예술가들의 개성 있는 회화작품이 풍요롭게 꽃피울 수 있었던 모더니즘을 새로운 시각으로 조명하며 오르세 미술관을 한국에 처음 소개하는 장이었습니다. 
이번 전시는 지난 2000년 <오르세미술관展>에서 보여준 한국 관람객들의 뜨거운 열기에 힘입어, 더욱 더 좋은 작품들을 소개하기 위한 오랜 준비기간을 거쳐 완성되었습니다. 2000년의 전시가 오르세 미술관을 한국에 최초로 소개하는 전시로서 의미를 갖는다면, 2007년 두번째 <오르세미술관展>은 더욱 총체적이고 다양한 작품들을 통해, 인상주의뿐만 아니라 그 반발로 일어난 다양한 회화의 움직임을 종합적으로 조명합니다. 
한국 최초로 공개되는 밀레의 <만종>을 비롯한, 전시 작품의 중요성과 인지도 면에서 한국 전시 역사상 전무후무할 것으로 기대되는 <오르세미술관展>은 교과서는 물론 무수한 서적에 인용된 작품들을 직접 감상 할 수 있는 역사상 최고로 감동스러운 전시가 될 것이며, 원작들을 한국에서 직접 대할 수 있는 기쁨은 이제껏 다른 전시와 비교할 수 없는 이 전시의 최대 의의라 할 것입니다. 

III. 전시주제 

오르세 미술관이 자랑하는 모더니즘의 꽃들이 한국에 모두 모였습니다. <만종>과 거장들의 영혼은 밀레에서 보나르까지 19세기의 최고의 거장들의 작품을 소개하면서 모더니즘의 탄생과 현대 미술의 뿌리가 되는 작품들까지 다양한 서양 회화의 흐름을 짚어보고자 했습니다. 

특히 마네의 최대 역작 <피리부는 소년>, 한국인들에게 잘 알려진 밀레의 <만종>, 고흐의 <아를의 고흐의 방> 등 세계인들이 가장 사랑하는 서양미술의 대표작들을 소개합니다. 모더니즘의 선구자 마네의 대표작, 드가, 르누아르, 모네 등 19세기 미술의 절정기를 이끌었던 화가들의 작품, 고갱, 고흐 등 후기 인상주의와 시냐크 등 신인상주의 화가들의 작품들까지 19세기 말부터 20세기 초까지 미술사의 흐름을 한눈에 살펴볼 수 있도록 기획된 교육적인 전시입니다. 
뿐만 아니라, 화가들의 생생한 모습을 확인할 수 있는 19세기 오르지날 빈티지 사진들이 소개됩니다. ‘아틀리에에서’라는 소제목이 알려주듯이 화가와 화가들의 아틀리에가 가진 다양한 의미를 조망하고 있습니다. 발명 초기의 초상 사진에서부터 20세기 초 사진의 독립적인 미학적 가치를 보여주는 근대 사진에 이르기까지 다양한 형태의 작품 30점이 선보입니다. 이 사진들을 통해서 우리는 원근법적 시각에 기초한 초기 사진에 대한 이해와 회화의 밑그림으로서의 사진이 추구한 동작과 공간의 묘사, 그리고 빛과 공간에 기초한 사진적 표현성의 탐구 등의 주제에 대한 단서들을 발견할 수 있습니다.   

2007년 3월까지 일본에서는 <오르세미술관展 - 화가들의 천국>이라는 이름으로 오르세 미술관의 걸작들이 소개되었습니다. 이미 한국에 소개되었던 밀레의 <그레빌의 교회>와 이번 한국 전시에도 선보이는 마네의 <제비꽃 장식을 한 베르트 모리조의 초상> 등이 전시되어 많은 사랑을 받았습니다. 이러한 일본 전시와 비교하여, 이번 한국 전시는 일본 전시에서는 볼 수 없었던 밀레의 <만종>과 마네의 <피리부는 소년> 등 서양미술을 대표하는 걸작들이 한국을 찾아와 그 가치를 더욱 높여줍니다. 

IV. 교육 프로그램

오르세 미술관展은 교육적인 부분에 많은 노력을 기울였습니다. 전시 커미셔너인 카롤린 마티유 오르세 미술관 수석 학예연구원과 함께 19세기 미술의 다양성을 한눈에 살펴볼 수 있는 교육 프로그램을 마련하였습니다. 관람객들이 단순히 전시를 보고 즐기는 차원에서 한걸음 더 나아가 전시를 이해하고 전시에 참여할 수 있는 기회를 제공하기 위한 다양한 교육프로그램을 진행합니다. (뒷장 표 참조)
□ 교육 내용 

   ○ 일반 교육 (수업 약30분 내외) 

      - 오르세 미술관 역사와 의미 소개 

      - 전시 주제 소개 

      - 전시된 작품 중심으로 19세기 미술사조 설명 

      - 작품들 만들어진 배경 설명 

   ○ 어린이 교육 (수업 약20분 이내) 

      - 전시된 작품들이 만들어진 배경을 이해하여 전시 친화력 증진 

      - 자신의 상상력을 이용, 간단히 표현해 볼 수 있도록 유도 

   ○ 영상물 상영 (약20분) 

      - 오르세 미술관의 개략적인 설명 

□ 오디오가이드 서비스

전시된 작품 중 주요 작품 23점을 소개하는 오디오 가이드 서비스를 실시합니다. 

오르세 미술관展 교육프로그램 운영 

□ 기    간: 2007년 4월 21일 ~ 2007년 9월 2일 

□ 장    소: 예술의전당 한가람미술관 전시장/시청각실

□ 교육시간

	교육시간
	월, 화, 수, 금
	목, 토, 일

	10:00~10:20
	어린이교육
	교


육


없


음

	10:40~11:00
	영      상
	

	11:20~11:40
	영      상
	

	12:00~12:30
	일반  교육
	

	13:40~14:00
	영      상
	

	14:10~14:40
	일반  교육
	

	15:00~15:20
	영      상
	

	15:30~15:50
	어린이교육
	

	16:20~16:40
	어린이교육
	

	17:00~17:30
	전시장 (일반교육)
	

	18:00~18:20
	영      상
	

	18:30~18:50
	영      상
	

	* 위 교육일정은 4월 21일~6월30일까지의 교육관 교육일정입니다.　


V. 오르세미술관展 이야기 

1. 한국 최초, <만종> 한국에 오다. 
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장 프랑수아 밀레, <만종>, 1857-59

캔버스에 유채, 55.5 x 66 cm, 오르세 미술관, 파리

Jean-François Millet, L’Angélus, H/T, 55.5 x 66 cm

ⓒ Photo RMN-Christian Jean / GNC media, Seoul, 2007 

우리나라 전시 역사상 최초로 장 프랑수아 밀레Jean François Millet의 <만종>이 찾아옵니다. 우리 주변의 익숙한 공간에서 복제화로 흔히 접해왔던 밀레의 <만종>은 매우 익숙하고 낯익은 작품입니다. 교과서뿐 아니라 많은 미술 교양서에도 세계 최고의 걸작으로 소개하고 있습니다. 하지만 진품이 주는 깊은 감동은 그 어떤 것과도 비교할 수 없습니다. 

언론인 이규태 선생의 표현을 인용하자면, <만종>은 우리 나라에 처음 소개된 서양화 중 하나입니다. "서양은 자연과는 동떨어진 인공·인조의 세상이라는 한국인의 선입견에서 이 전원 배경의 순진한 농민의 일상적 모습이 이질감을 배제시키고 친근감을 주었을 것"이라고 평했을 정도로 자연의 모습은 편안하게 다가왔습니다. 우리 나라 대표 화가 박수근은 12살에 밀레의 <만종>을 처음 접하고 화가가 되기로 결심했다고 합니다. 
     우리에게 잘 알려진 살바도르 달리Salvadore Dali는 여러 차례 이 작품을 자신의 방식으로 해석해 발표하기도 했으며, 이러한 작품들을 모아 <밀레의 만종에 얽힌 비극적인 전설>이라는 책을 발표하기도 했습니다. 

이처럼 밀레만큼 대중적으로 널리 알려진 화가는 아마 없을 것입니다. 밀레의 작품 속에는 숭고한 삶의 모습을 찾아볼 수 있다는 점에서 밀레의 <만종>은 종교화와 같은 힘을 갖기도 합니다. 삶의 성스러움을 표현한 <만종>은 프랑스를 상징하는 작품으로 외국 전시가 쉽게 이루어 지지 못합니다. 따라서 <만종>은 한국 전시 역사 최고의 보험가액 기록을 갱신하며, 한국에 처음으로 소개됩니다.   
2. 고흐와 고갱, 두 거장의 우정과 갈등  
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빈센트 반 고흐, <아를의 반 고흐의 방>, 1889

캔버스에 유채, 57.5 x 74cm, 오르세 미술관, 파리

Vincent Van Gogh, La Chambre de Van Gogh à Arles, H/T, 57.5 x 74cm 

ⓒ Photo RMN-Hervé Lewandowski / GNC media, Seoul, 2007 
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폴 고갱, <황색 그리스도가 있는 화가의 자화상>, 1890-91

캔버스에 유채, 38 x 46 cm, 오르세 미술관, 파리

Paul Gauguin, Portrait de l’artiste au Christ jaune, H/T, 38 x 46 cm

ⓒ Photo RMN-René-Gabriel Ojéda / GNC media, Seoul, 2007 

고갱Gauguin과 반 고흐Van Gogh가 아를에서 두 달간 함께 살면서 화가 공동체를 만들려고 했다는 사실은 우리에게도 잘 알려져 있습니다. 하지만 고갱과 고흐가 꿈꾸는 화가 공동체는 너무나 달랐습니다. 고흐는 시골에서 정직하고 소박하게 일하는 화가 공동체를 꿈 꾼 반면에, 고갱은 도회적이고 미술시장과 연결된 금전적 이익을 바탕으로 한 화가 공동체를 꿈꾸었습니다. 고흐는 고갱을 광적으로 기다리며, 고갱이 자신을 좋아해주기를, 자신의 노란 집에 매료되기를, 아를의 풍경을 사랑해주기를 바랬습니다. 

두 사람의 갈등은 고갱이 고흐와 함께 살기 위해 아를에 도착한 후, 얼마 되지 않아 시작되었습니다. 테오Théo의 부탁으로 어쩔 수 없이 고흐를 찾아온 고갱은 고흐가 소중히 여기는 사람들을 타락한 인물로 묘사했고, 고흐는 이런 고갱의 의도를 알고 있었지만, 고갱이 이곳에 온지 얼마 되지 않았기 때문이라고 애써 이해하고자 했고 <화가공동체> 실현이라는 원대한 목표를 더 중요하게 생각했기 때문이기도 합니다. 고갱은 계속해서 고흐를 모욕하였고, 심지어 그림 속의 인물이 모델과 전혀 닮지 않았다는 말도 서슴지 않았습니다. 이에 항의라도 하듯, 고흐는 자화상과 자신이 닮았다는 것을 증명하기 위해 자신의 귀를 잘랐습니다. 나중에 레이Ray박사가 고흐가 귀를 자를 만큼 격렬하게 흥분한 이유를 묻자, 고갱은 ‘그림에 대한 의견 차이 문제’라고 답했습니다. 자신은 생전에 단 한 점의 그림도 팔지 못했음에도 불구하고, 고갱의 그림이 잘 팔리는 것 역시 고흐를 괴롭히는 요인 중 하나였습니다.

이번 전시는 두 거장의 작품을 비교해 볼 수 있는 좋은 기회일 것입니다. 고갱은 고흐와 갈등을 겪었지만, <황색 그리스도가 있는 자화상>의 배경을 가득 채운 노란 색은 고흐의 영향을 받았음을 증명하고 있습니다.   
3. 한국 전시를 위한 특별한 여행, 마네의 <피리부는 소년>
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에두아르 마네, <피리부는 소년>, 1866

캔버스에 유채, 161 x 97 cm, 오르세 미술관, 파리
Edouard Manet, Le Fifre, H/T, 161 x 97cm

ⓒ Photo RMN-Hervé Lewandowski / GNC media, Seoul, 2007 

서양 근대미술의 선구자인 마네의 대표작인 <피리부는 소년>은 살롱전에서 낙선한 후 6년이란 세월이 흐른 1872년이 되어서야 파리 최고의 화상이었던 뒤랑 뤼엘 Durant-Ruel에게 1500프랑에 팔렸습니다. 20년이 지난 1894년 이작 드 카몽도 Isaac de Camondo는 20배의 웃돈을 주고 이 작품을 사들였고, 1911년 루브르 박물관에 기증했습니다. 
1986년 오르세 미술관이 개관하면서 오르세 미술관으로 옮겨간 이 작품은 바로 오르세 미술관의 상징이 되었고, 오르세 미술관을 소개하는 책자의 표지에 사용될 정도로 많은 사랑을 받고 있습니다.  

최초의 근대회화라 할 수 있는 이 작품은 일본 전시에도 소개되지 않았습니다. 모더니즘을 상징하는 작품인 만큼 오르세 미술관을 찾은 관람객들을 위해 장거리 여행을 용인하지 않았기 때문입니다. 이번 마네의 <피리부는 소년>의 한국 여행은 한국 관객만을 위한 특별한 감동의 기회가 될 것입니다. 

마네가 1866년 살롱전에서 낙선했을 때, 프랑스의 소설가이자 비평가인 에밀 졸라Emile Zola는 마네를 옹호하다가 일자리를 잃었습니다. 졸라의 소설 <작품Oeuvre>에는 마네와 모네 등이 일으킨 인상파 운동의 경향이 소설의 형식으로 묘사되고 있습니다. 세잔Cézanne과 마네를 모델로 한 주인공 화가 클로드Claude와 졸라 자신을 대변하는 상도즈Sandoz라는 인물을 통해 작가의 체험과 사상 및 감정을 밀도 있게 담고 있습니다. 졸라는 실제 친구였던 마네가 좌절과 갈등을 겪는 과정을 끝내 자살로 생을 마감하는 클로드의 삶 속에 투영했습니다. 졸라는 이 소설에서 바라보는 시각의 차이와 기후의 변화에 따라 ‘보이는 것’이 달라진다는 것을 부각시키기 위해 연작으로 발표했으며, 이 때문에 <작품>은 소설의 소재나 내용뿐 아니라 기법까지도 인상파 회화의 기법을 활용한 독특한 소설로 인정 받고 있습니다. 

4. 사진과 회화의 만남, 사진의 재조명 
이번 전시에 소개된 30여 점의 사진들은 발명 초기의 다게레오타입
 Daguerréotype 초상 사진에서부터 20세기 초 사진이 독립적인 미학적 가치를 보여주기 시작하는 시점에 만들어진 초보적 형태의 근대 사진에 이르기까지 다양한 형태를 띄고 있습니다.  사진 역사상 가장 오래된 작품 중의 하나이며, 그 당시 테크놀로지로는 복제가 불가능하여 단 한 점 밖에 없는 펠릭스 푀아르댕Félix Feuardent의 <밀레의 남동생과 누이>뿐 아니라, 최초의 예술 사진가로 분류되는 사진 작가 에드워드 슈타이켄 Edward Steichen의 작품 두 점이 소개됩니다.  

발명 초기의 사진들은 기존의 회화가 그리고자 하는 대상과 방법을 그대로 차용하였습니다. 따라서 사진은 초상과 정물, 풍경, 역사의 현장 등 회화가 다루어왔던 모든 소재들을 기록하였으며, 사진으로 남겨진 기록은 화가들의 밑그림으로 활용되기도 하였습니다. 19 세기 사진들은 ‘사실적 기록성’이라는 사진의 특성을 그대로 드러내고 있습니다. 하지만, 시간이 흐르면서 사진들은 사진 고유의 예술적 가치에 대한 새로운 역할을 수행하기 시작했습니다. 발명 직후인 1840년대의 다게레오타입과 칼로타입
 Calotype 등 새로운 인화 방식을 채용한 사진은 초상화에 직접적인 영향을 주었고, 1850, 60년대의 풍경사진은 사실주의의 혼란을 야기했으며, 1870년을 전후하여 스냅사진은 인상주의 회화와 어깨를 나란히 하였습니다. 1880년대 휴대용 카메라의 등장은 예술적 기준을 둘러싼 사진가와 화가들의 치열한 논쟁을 불러일으켰으며, 1890년대 사진은 새로운 예술 형식으로 자리를 잡게 됩니다. 
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샤를 드자바리 

생 니콜라 레 자라스의 야외에서 그림을 그리는 카미유 코로

네가티브 유리를 이용해 알부민 종이 위에 인화

14.2x10cm

Charles Desavary (1837-1885)

Camille Corot peignant en plein air à Saint-Nicolas-les-Arras
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펠릭스 푀아르댕 
장 프랑수아 밀레의 남동생과 누이
다게레오타입
1850년, 12.2x9cm 

Félix Feuardent (actif vers 1850)

Le frère et la soeur de Jean-François Millet
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에드워드 슈테이켄

1903년 4월 카메라 워크: 화가이자 조각가인 알베르 바르톨로메

Edward Steichen (1879-1973)

Camera Work avril 1903 : Bartholomé Albert, peintre et sculpteur

avril 1903
VI. 전시 관람 안내

전시 기간 

2007년 4월 21일 (토) - 2007년 9월 2일 (일)

* 매월 마지막 주 월요일 휴관

전시 장소 

예술의전당 한가람미술관 3층 제 5, 6 전시실

관람시간 
월요일-일요일: 오전 10시부터 저녁 8시까지 (매표마감: 관람시간 종료 1시간 전까지)

* 매월 마지막 주 월요일 휴관

관람료 

	구분
	입장료 (원)
	적용범위

	
	개인
	단체 (20인이상)
	

	보통권
	일반
	12,000
	10,000
	만 18세 - 64세 

	
	청소년
	9,000
	7,000
	만 12세 - 17세 

	
	어린이
	7,000
	5,000
	만 6세 - 11세 

	특별할인
	5,000
	만 65세 이상, 국가유공자

장애우 및 동반자 1인

생활보호대상자

미취학 아동(만 4세 이상)


주최: ㈜SBS, 예술의전당

주관: 프랑스 오르세 미술관, 주한 프랑스 대사관, ㈜지엔씨미디어, 

후원: 문화관광부, 한국관광공사

협찬: 하나금융그룹, 신영증권, 르노삼성자동차, 한솔교육, 삼성파브, 아이피데코, 포스코
LIG손해보험 
협력: 그랜드하얏트서울 호텔, 웅진코웨이, 레드망고
관람 문의 

   master@orsay2007.co.kr
   TEL: 322-0071

   ARS: 2113 - 3476

www.orsay2007.co.kr
VII. 대표작품 소개 
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오르세미술관展

<만종>과 거장들의 영혼

De Millet à Bonnard : La création picturale dans les collections du musée d’Orsay (1848-1914)
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장 프랑수아 밀레, <만종>, 1857-59

캔버스에 유채, 55.5 x 66 cm, 오르세 미술관, 파리
Jean-François Millet, L’Angélus, H/T, 55.5 x 66 cm

ⓒ Photo RMN-Christian Jean / GNC media, Seoul, 2007 

한국인들에게 너무나도 잘 알려진 밀레의 <만종>은 세상에서 손꼽히는 비싼 그림이기도 하다. <만종>은 그려질 당시 1000프랑이라는 높은 액수로 미국으로 팔려 나갔다. 이를 애석하게 생각한 프랑스 정부는 <만종>을 되찾기 위해 적극적으로 노력했지만, 자금 부족으로 포기해야만 했다. 결국 1890년 밀레를 사랑한 한 프랑스인이 판매 금액의 800배인 80만 프랑을 주고 다시 사들였고, 1906년에 루브르 박물관에 기증되었다. <만종>은 1986년 오르세 미술관 개관과 함께 오르세 미술관으로 이전해 와 현재까지 많은 사랑을 받고 있다.
밀레의 <만종>은 자연을 향한 깊은 철학적인 성찰을 담고 있는 새로운 양식의 종교화라고 칭송되고 있다. 이 작품이 교과서와 같은 다양한 매체를 통해 대중적으로 널리 알려질 수 있었던 것 또한, 종교화와 같이 모든 사람들이 쉽게 이해할 수 있는 보편성을 가지고 있었기 때문이다. 자연을 향한 사랑과 삶에 대한 경건함은 누구나 공감할 수 있는 주제였던 것이다. 

하루의 일과를 끝낸 농부 부부는 황혼이 지기 시작한 전원을 배경으로 신의 은총을 기원하고 있다. 저 멀리 교회에서는 종소리가 울려 퍼지는 듯하다. 자연의 질서에 따라 일하며, 가난하고 피곤한 삶을 감사하는 이들 부부는 경건함을 상징한다. 

어린 시절을 농촌에서 살았던 밀레는 순박한 농민의 이미지를 빌어 전원의 순수함에 대한 향수를 표현했다. 산업화의 물결이 도도하게 유럽을 휩쓸고 있던 그때, 밀레는 사라져가는 것에 대한 따뜻한 애정으로 농촌 생활을 증언하였다. 밀레의 영향을 받았던 고흐는 ‘우리에게 새로운 지평을 열어 준 진정한 현대적 화가는 마네Manet가 아니라 밀레라고 생각한다’고 평가했다. 
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귀스타브 모로, <오르페우스>, 1865

패널에 유채, 154 x 99.5 cm, 오르세 미술관, 파리
Gustave Moreau, Orphée, H/B, 154 x 99.5 cm

ⓒ Photo RMN-Hervé Lewandowski / GNC media, Seoul, 2007 

낭만주의와 이탈리아 회화의 영향을 받은 모로는 신화를 주제로 한 연작을 그려 명성을 얻었다. 1866년 살롱전에 출품된 이 작품을 통해 모로는 그리스 신화를 시적이고, 환상적인 느낌으로 표현해내었고, 많은 비평가들에게서 극찬을 받았다.  

오르페우스는 그리스 신화 속 최고의 시인이면서 음악가였다. 아버지이자 태양, 궁술, 예언, 음악의 신 아폴론Apolon에게서 선물로 받은 리라는 오르페우스의 상징이었다. 사랑하는 아내 에우리디케Eurydice를 잃은 오르페우스는 슬픔 속에 모든 여성을 멀리하게 되었고, 그를 사랑했던 트라키아Thracia 여인들은 오르페우스가 자신들을 무시한다며 그를 찢어 죽였다. 

젊은 여인이 리라 위에 올려진 오르페우스의 머리를 내려다보고 있는 이 장면은 죽음, 고통, 그리움의 분위기가 짙게 느껴진다. 초현실주의자들은 신화를 꿈과 같은 환상의 모습으로 애틋하게 그려낸 모로의 이 작품을 극찬했다. 
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에드가 드가, <오페라좌의 관현악단>, 1868-69

캔버스에 유채, 32 x 46 cm, 오르세 미술관, 파리
Edgar Degas, L’Orchestre de l’Opéra, H/T, 32 x 46 cm

ⓒ Photo RMN-Hervé Lewandowski / GNC media, Seoul, 2007 

발레하는 무희들의 모습을 역동성이 돋보이는 구도로 그려낸 작품들로 유명한 드가는 <오페라좌의 관현악단>에서 역시 파격적으로 화면을 구성했다. 아래에서 위를 올려다보는 구도로 시선은 연주자들에게 집중되고, 화려한 옷을 입은 무대 위의 무희들은 배경이 되었다. 

이 작품은 드가의 친구였던 바순 연주자 데지레 디오Désiré Dihau를 주인공으로 한다. 데지레 디오는 드가와 같이 몽마르트르Montmartre에 살고 있었고, 이 둘은 오페라가 끝난 뒤 같이 귀가하는 절친한 친구였다. 드가는 디오의 모습을 강조하기 위해, 전통적으로 바이올린과 콘트라베이스 뒤에 위치하는 바순 연주자를 앞으로 끌어내기도 했다. 

또한 드가는 주변에 다양한 표정의 인물들을 배치하여, 초상화의 다양한 모습들을 보여주었다. ‘초상화란 가장 편안한 평소의 모습으로 그려져야 한다’고 말했던 드가의 생각을 단적으로 보여주는 예라 할 수 있다. 
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에두아르 마네, <피리부는 소년>, 1866

캔버스에 유채, 161 x 97 cm, 오르세 미술관, 파리
Edouard Manet, Le Fifre, H/T, 161 x 97cm

ⓒ Photo RMN-Hervé Lewandowski / GNC media, Seoul, 2007 

이 작품은 1866년 살롱전에서 낙선한 마네의 대표작이다. 당시 기자이자 비평가였던 에밀 졸라Emile Zola는 살롱전 심사위원들에게 항의서를 제출하고, 마네의 예술 세계를 옹호하는 기사를 실었다가 일자리를 잃기도 했다. 하지만 이를 통해 세잔Cézanne, 피사로Pissarro, 르누아르Renoir 등 인상파 화가들이 모임을 갖게 되는 역사적인 계기가 되었다.  

이 그림의 모델은 마네의 아틀리에 근처에 있었던 병영에서 황실근위군으로 근무하던 소년병이다. 19세기 제국주의 전쟁으로 생겨난 고아들은 군대에 들어가 군악대, 전령 등으로 일하는 경우가 많았다. 

슬픈 현실을 나타내기 위해 마네는 불필요한 장식들을 과감히 삭제했다. 특히 이 작품의 묘미는 불그스름한 회색 배경이라고 할 수 있는데. 피리를 불고 있는 소년의 손과 발을 제외하고는 그림자가 전혀 없는 평면적인 묘사는 오히려 인물의 실재감을 강조한다. 

일본의 판화에서 영향을 받은 마네는 검은색과 흰색, 붉은색을 기조로 인물의 실루엣을 나타냈다. 또한 친구에게 보낸 편지를 통해 1865년 마드리드에서 벨라스케스Velazquez의 작품을 모사하면서 이러한 기법을 습득할 수 있었다고 밝혔듯이, 스페인을 여행하면 스페인 거장들의 작품을 연구하며, 많은 영향을 받았다.
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베르트 모리조, <요람>, 1872

캔버스에 유채, 56 x 46 cm, 오르세 미술관, 파리
Berthe Morisot, Le Berceau, H/T, 56 x 46 cm

ⓒ Photo RMN-René-Gabriel Ojéda / GNC media, Seoul, 2007 

1874년 마네의 동생과 결혼하면서 마네에게서 많은 영향을 받았던 모리조는 인상파에 참여한 유일의 여성화가이다. 모리조의 증조할아버지는 17세기 로코코 미술의 대가인 화가 프라고나르Fragonard이며, 모리조의 언니 에드마Edma도 화가로 잠시 활동했다. 이처럼 예술적 가풍 속에서 자란 모리조는 일상의 모습을 여성다운 감수성으로 차분하게 표현한 작품으로 명성을 얻었다. 
1872년 영국에서 먼저 소개된 <요람>은 화가의 친언니인 에드마와 조카 블랑슈Blanche를 모델로 그려졌다. 이 작품을 통해 모리조는 1874년 파리에서 열린 인상파 전시에 참여하게 되면서, 인상파 화가로서 인정받게 되었다.  

화면을 사선으로 가르는 아기를 감싸는 요람의 흰 레이스와 그 사이로 나타나는 검은 배경이 만들어내는 대비는 아이를 바라보는 엄마의 사랑스런 눈빛을 강조하면서 단색조의 편안하고 차분한 느낌을 만들어낸다.     
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빈센트 반 고흐, <아를의 반 고흐의 방>, 1889

캔버스에 유채, 57.5 x 74cm, 오르세 미술관, 파리
Vincent Van Gogh, La Chambre de Van Gogh à Arles, H/T, 57.5 x 74cm 

ⓒ Photo RMN-Hervé Lewandowski / GNC media, Seoul, 2007 

파리 생활에 싫증을 느낀 고흐는 1888년 2월 남프랑스로 이주한 후 자신을 뒷바라지 해준 동생 테오Théo에게 보여주기 위해 자신이 기거한 방을 그렸다. 화가들의 공동체를 만들고자 했던 테오는 고갱을 설득해 형과 함께 이 곳에서 머무르도록 했으나, 1년 후 고갱과의 사이에서 불화가 생기자 고흐는 발작을 일으켰고, 스스로 한쪽 귀를 잘라내 버렸다. 그 후 생레미Saint Rémy의 요양소에 입원을 하게 된 고흐는 입원 중에 두 점을 더 그렸고, 그 중 하나는 오르세 미술관에, 또 하나는 시카고 현대미술관에 소장되어 있다. 

가구가 거의 없는 소박한 침실은 고흐의 성격과 가난한 아를 시대의 생활을 그대로 반영한다. 벽에 걸린 두 점의 초상화 중 왼쪽은 자신의 초상화이며, 오른쪽은 알려지지 않은 여인의 초상이다. 특히 이 작품은 고흐 스스로가 이야기한 것처럼, 다른 두 점과 달리 색채의 중요성이 강조되어 있다. 보랏빛 벽과 노란 침대와 의자, 진홍색 이불과 파란 세숫대야 등 현실과 거리가 있는 날카로운 색채들이 생동감 있는 화가 자신만의 원근법 속에 자리잡고 있다. 
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폴 고갱, <황색 그리스도가 있는 화가의 자화상>, 1890-91

캔버스에 유채, 38 x 46 cm, 오르세 미술관, 파리
Paul Gauguin, Portrait de l’artiste au Christ jaune, H/T, 38 x 46 cm

ⓒ Photo RMN-René-Gabriel Ojéda / GNC media, Seoul, 2007 

고갱은 1889년 퐁타방Pont-Aven부근의 성당의 채색 나무십자가상을 모델로 <황색 그리스도>라는 작품을 완성했다. 하지만 경건해야 할 그리스도의 모습이 마치 프랑스 북서부 지방 브르타뉴Bretagne의 농부와 유사하다는 이유로 물의를 일으켰다. 1년 후 고갱은 <황색 그리스도>를 배경으로 자화상을 그렸다. <황색 그리스도>의 좌우가 바뀐 것으로 미루어보아 거울에 비친 모습을 그린 것으로 보인다. 

오른쪽 항아리는 고갱이 직접 만든 것으로, 자신의 모습을 형상화한 것이라고 한다. 고갱은 이 담배 넣는 항아리를 동료화가인 베르나르Bernard의 누이, 마들렌Madelène에게 주려다가 거절 당했다. 고갱이 평소 사랑했던 그녀는 편지에서 ‘그 항아리는 야만인 고갱의 머리와 왠지 닮았다’라고 표현했다.    

항아리의 괴기스런 형상과 그리스도의 얼굴이 모두 다른 모습이지만, 그 속에서 고갱의 자화상을 연상할 수 있을 만큼 세 이미지는 미묘하게 얽혀있다. 
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폴 고갱, <타히티의 여인들, 해변에서>, 1891

캔버스에 유채, 69 x 91.5cm, 오르세 미술관, 파리
Paul Gauguin, Femmes de Tahiti ou Sur la plage, H/T, 69 x 91.5cm

ⓒ Photo RMN-Hervé Lewandowski / GNC media, Seoul, 2007 

페루에서 자란 고갱은 줄곧 원시적인 자연에 대한 갈망을 갖고 있었다. 반 고흐가 자살하자 모든 것을 떨쳐버리고 원시의 자연이 살아있는 곳, 남태평양 타히티로 떠났다. 타히티의 원주민들과 함께 생활하며 그들의 순박함과 강렬한 느낌을 솔직히 표현하고자 했던 고갱은 뜨거운 열대의 강렬한 색채를 사용해 원시의 생생한 느낌을 담아냈다.
등을 돌리고 앉은 왼쪽 여인은 허리 아래로 흰 꽃 무늬가 장식된 ‘파레오Paréo’라는 전통 의상을 입고 있다. 더운 타히티의 날씨와 어울리지 않는 분홍색 원피스를 입은 오른쪽의 여인은 고갱의 동반자이다. 선교사들이 가져온 것으로 보이는 이 원피스는 타히티와 서구 문명의 충돌을 상징하는 것으로 인식되기도 한다. 

영국 소설가 서머셋 몸Somerset Maugham의 ‘달과 6펜스’는 고갱의 삶을 소재로 한 것이라고 한다. 평범한 40대 주식중개인 스트릭랜드Strickland는 자신의 모든 것을 버리고 화가의 길로 들어선 후, 타히티 섬으로 건너가 그림을 그리며 죽어간다. ‘달과 6펜스’에서의 ‘달’은 예술에 대한 광적인 열정을, ‘6펜스’는 돈과 물질을 갈망하는 세속적인 갈등과 욕망을 상징한다.  
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폴 시냐크, <우물가의 여인들>, 1892

캔버스에 유채, 195 x 131cm, 오르세 미술관, 파리
Paul Signac, Femmes au puits, H/T, 195 x 131cm

ⓒ Photo RMN-Hervé Lewandowski / GNC media, Seoul, 2007 

건축가가 되길 바란 부모의 뜻을 저버리고 화가의 길을 선택한 시냐크는 16세 때부터 마음 속의 스승으로 여겼던 모네Monet와 친구 기요맹Guillaumin의 격려를 통해 인상파적 기법을 익힐 수 있었고, 1884년 쇠라Seurat를 만나 함께 과학적 점묘법을 발전시켜 나갔다. 스펙트럼의 일곱 색채만으로 모든 색을 표현할 수 있다고 믿었던 그는 보색을 통한 색채 대비를 강하게 드러냈다. 화가인 동시에 유능한 선원이기도 했던 시냐크는 배를 타고 먼 바다로 나아가 풍부한 햇살이 만들어내는 바다 위 화려한 색을 관찰하였다. 바다 풍경은 그의 작품 대부분을 차지할 만큼 강한 영감의 원천이었다. 
쇠라가 죽은 이후 시냐크는 <외젠 들라크루아에서 신인상주의까지>라는 저서를 통해 신인상파의 기법을 더욱 과학적으로 다듬고, 이론가로서도 활발한 활동을 펼쳤다. 이 작품은 점묘주의 이론을 충실하게 따르고 있는 가장 대표적인 작품이다. 
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앙리 루소, <M 부인의 초상>, 1896

캔버스에 유채, 198 x 115cm, 오르세 미술관, 파리
Henri Rousseau, Portrait de Mme M, H/T, 198 x 115cm
세관원으로 일하다 화가의 길로 들어서 ‘세관원 루소’라는 별명을 얻은 루소는 1896년 <M부인의 초상>이라는 수수께끼 같은 작품을 선보였다. 이 초상화의 주인공은 1888년에 사망한 루소의 첫 번째 부인인 클레망스 부아타르Clémence Boitard로 알려져 있었다. 하지만 여인이 입고 있는 옷의 풍성한 소매가 유행하기 시작한 시기가 1893년 이후라는 것이 알려지면서 모델이 누구인가에 대해서는 여전히 논란이 되고 있다. 

루소는 일상생활에서 영감을 얻곤 했다. 이 작품에서 역시 여성 초성화에 흔히 쓰이는 소품들을 사용했지만, 어떤 것들은 약간 변형되어있다. 루소는 M부인의 손가락을 지나치게 크게, 그리고 여인들이 사용하는 양산이 아니라 어두운 색 우산을 그려 넣음으로써 새로운 분위기를 만들어냈다. 

피카소는 <M부인의 초상>과 비교되기도 하는 루소의 또 다른 대형 여인 초상화를 5프랑에 구입했는데, 1908년에 몽마르트르의 세탁선으로 잘 알려진 바토 라부아르 아틀리에Bateau Lavoir Atelier에서 루소를 위해 축하 파티를 열어 이를 기념하기도 했다. 

�  표면이 은으로 처리된 동판을 이용하여 마치 거울 위에 상이 올려 진 것과 같은 형태의 사진을 만드는 방식이다. 발명가 루이 자크 망데 다게르 Louis Jacques Mandé Daguerre의 특허권을 1839년 8월 19일 프랑스 정부가 공포하고 보상함으로써 세상에 알려졌고, 그로써 인류 최초의 사진술로 인정받게 되었다. 직접양화방식으로 복제가 불가능하다. 





�   그리스어로 ‘아름다운 그림’이라는 뜻을 지녔고, 1841년 영국의 헨리 폭스 탈보트 Henry Fox Talbot가 자신의 광소묘 기술을 발표하면서 붙인 이름이다. 금속판이 아닌 종이 원판을 사용하여 회화의 재질감에 더 유사한 제작 방식이었으며, 음화 원판을 인화하면 여러 장의 양화상을 얻을 수 있는 복제성을 갖추었다. 
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