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<국문초록>

인체소묘의 조형성 연구

고보형

제주대학교 대학원

미술학과 서양화전공

지도교수 박성진

소묘는 19세기 이전의 서구미술에서는 밑그림 정도의 보조적 수단으로 인식되

어 왔다.그러나 현대미술에 있어서 소묘는 과거의 미술사조에서 나타난 일반적

소묘의 한계를 넘어 소묘 자체만으로도 자신의 역량과 개성을 표출해 내는 예술의

한 장르로서 그 가치를 인정받고 있다.

그림을 그리는 행위는 곧 소묘를 의미할 수 있다.어떠한 대상을 그릴 때 화가

는 우선 대상의 높이나 넓이,밝은 부분과 어두운 부분 등 대상의 기본적 형태를

우선적으로 고려하게 된다.회화와 차이점이 있다면 그것은 물감을 사용하는 것

뿐 다른 차이는 없다고 할 수 있다.앵그르가 지적한 바와 마찬가지로 많은 화가

들은 ‘소묘방식에 따라 그림을 제작해야한다.’는 원칙에 동의하고 있다.

이러한 중요한 개념적 원리로 볼 때,소묘를 그저 단순한 기초과정으로 단정해

서는 안 될 일이다.또한 단순한 손의 기술만으로도 불가능하다는 것을 알아야

한다.왜냐하면 소묘의 세계는 복잡하고 다양한 회화의 성격 중에서 가장 근본적

인 위치에 있고,현대에 이르러 미술의 독립된 장르에 속하며,소묘의 원리를 이

해하는 것은 회화를 이해하는데 선행되어야하는 필수적인 과정이기 때문이다.

현대에 이르러 미술의 세계는 더 난해해지고 복잡해지는 추세에 있다.소묘는

기초적 과정에서 뿐만 아니라,창작적인 측면에서도 위치를 재정립할 필요가 있

다고 생각한다.이러한 이유로 인체소묘를 중심으로 소묘의 위치를 재정립하고

나가야할 방향에 대하여 인체소묘의 조형성 연구라는 논제로 연구하게 되었다.
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본 연구에서는 이러한 미술활동에 있어서 가장 기본적이고 중요한 소묘를 연

구하였으며,인체소묘를 중심으로 인체의 조형원리와 형식을 고찰하였다.

연구방법으로는 문헌자료를 기초로 하여 인체소묘를 이해하고 미술해부학적

구조를 통한 조사와 분석,역대 작가들의 인체소묘에 대한 조형성 분석,그리고

본 연구자의 작품에 대한 분석을 통하여 인체소묘를 연구하였다.

Ⅱ장에서는 소묘의 전반적인 이해를 위해 소묘의 개념과 역사,여러 재료의 다

양한 분류를 통하여 소묘의 의미를 살펴보았다.그리고 인체소묘의 개념과 미술

해부학적 관점에서 과학적인 측면을 고찰하여 인체소묘의 다양한 조형적 구조를

다루었다.

Ⅲ장에서는 인체의 조형미를 연구하고,인체소묘의 다양한 분석을 위해 작가들

의 인체소묘 작품을 비교․분석하였으며,본 연구자의 인체소묘 작품에 대한 조

형성의 원리를 분석․제시하였다.

본 연구를 통하여 인체소묘에서 조형성을 등한시 하여 나타나는 오류에 대한

연구와 그에 따른 조형언어에 대한 개념정립의 필요성을 절감하게 되었으며,이

러한 개념정립이 이루어 질 때 더욱 인체소묘의 조형성에 대한 진정한 가치가

더해질 것이라고 믿는다.

또한 인체소묘의 의미와 해부학적 지식을 형태와 일치시키려는 미학적 연구,

인체소묘를 통하여 인물탐구에 대한 많은 관심과 훈련으로 소묘자체의 중요한

변화 즉,대상을 보는 방법,대상의 개념설정,다양한 표현기법 등에 따른 새로운

인식에 힘입어 소묘만으로도 훌륭한 작품을 창조해낼 수 있음은 물론 그 가능성

을 다시 한번 확인하는 계기가 되었다.

그리고 그 속에 내재되어 있는 미학적 개념을 심도 있게 연구하고 새롭게 적

용한다면 현대미술에서 자유로운 표현영역을 더욱 넓혀 나갈 수 있는 새로운 가

능성을 제시해 주는 동시에 더욱 독자적 영역으로 자리매김 할 것이라 확신한다.
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Ⅰ. 서 론

일반적으로 다양한 소재의 미술표현 대상 중에서 눈으로 보이는 것만이 아닌

정신과 성격까지 표현하는데 있어서 인체만큼 까다롭고 난해한 것도 없다.이러

한 인체는 언제나 작가들에게 매력적인 표현의 대상이었다.인간의 움직임은 다

양하고 그 구조가 복잡하기 때문에 인체를 표현한다는 것은 이들로 하여 끊임없

는 도전과 동시에 창작의 연속인 것이다.

소묘의 기원은 불을 지피다 남은 숯의 덩어리로 윤곽선을 긋는 것에서부터 시

작되었다고 추측할 수 있으며,회화예술에 있어서 최초의 시작점인 동시에 가장

기초적인 미술학습의 영역을 구축하였다.

소묘는 선으로 대상의 형태를 그대로 옮겨 그리는 기술이 아니라,대상에서 형

체,비례,원근,명암,양감,질감,동세 등을 관찰하여 단색으로 형태를 창조해낸

다는 점에서 모든 조형표현의 기본이 된다.이렇듯 소묘는 일찍부터 화가의 표현

동기를 기록하거나 어떤 그림의 습작 또는 밑그림으로서 본격적인 회화작품 제

작을 위한 예비적 단계의 그림이나 그 과정으로 이해되어 왔다.그러나 회화의

변천에 따라 현대미술에서의 소묘는 독립적이고 창조적 영역으로 부각되고 있다.

인체소묘란 인체를 소묘하는 것인데,이러한 인체를 예술작품 안에서 사실적

환영(幻影)이나 추상성을 통해 성공적으로 표현하기 위해서는 소묘의 기본요소와

해부학적 지식,조형성의 원리를 이해하는 것이 바람직하다.

본 연구의 목적은 소묘가 무엇인지에 대한 근원을 이해하고,이에 따른 인체소

묘의 연구와 고찰(考察)을 통하여 현대 회화 속에서 더욱 그 가치의 중요성을 인

정받고 있는 독자적인 예술표현을 위한 조형성의 원리를 탐구하였다.

연구방법으로는 문헌자료를 통하여 소묘의 개념과 역사,재료를 이해하고 인체

소묘와 미술해부학과의 상관관계를 파악하였다.또한,인체소묘의 조형성에 대한

분석으로는 조형미로써의 인체의 의미를 이해하고 르네상스의 레오나르도 다 빈

치에서 시작하여 현대미술에 이르기까지 각 미술사조마다 영향을 미친 작가들의

인체소묘 작품에 대하여 재료적인 면에서부터 기법에 이르기까지 비교분석하였다.
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그리고 본인의 인체소묘 작품 또한 재료와 기법,모델의 선정기준과 성격,정

신적인 면에 대한 분석을 통하여 조형성의 원리를 연구하였다.

이와 같은 연구를 기초로 인체소묘 속에 깊이 내재되어 있는 미학적 가치와

창의적인 표현기법의 가능성을 모색한다면 새로운 미술의 개념을 열어나갈 것

이다.
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Ⅱ.소묘의 이해 및 고찰

1.소묘의 개념

우리가 어떠한 사물을 관찰하고 그림을 그리는 것은 생각하는 행위와 거의 동

시에 일어나기 때문에 그림상의 이미지는 정신적 과정의 유기적 확대를 의미한

다.그러므로 사물을 보고 느끼며 지각하고 인지하는 과정은 서로 분리된 것이

아니라,동시에 발생하는 것으로 볼 수 있다.즉 본다는 것(seeing)은 동시에 사

고하는 것(thinking)이다.“그림은 불분명한 내적 심상에 초점을 맞출 뿐만 아니

라 발전된 사고의 흐름에 대한 기록이 되기도 한다.더 나아가 그림은 기억 능력

의 한계를 커버해 준다.아무리 기억력이 좋은 사람도 그림으로 그려놓은 것만큼

또렷하게 기억할 수는 없다.”1) 그러므로 그림으로 표현된 시각언어(visual

language)는 우리가 사용하는 일상의 언어(vervallanguage)보다 훨씬 더 많은

사람들에게 명료한 의사전달이 가능하다.

1)소묘의 개념

소묘(素描)는 통념적으로 채색하지 않고 주로 선으로 그린 회화표현을 일컫는

말이다.또 소묘의 본질에 대해서 18세기 가이드 북(GuideBook)에서는 이렇게

정의 하고 있다.

“소묘는 대상의 외관을 모방하여 재현하는 예술이다.선과 그림자에 따라서 자

연 혹은 인공의 물체의 형태와 외관을 표현하는 것이다.또 마음속에 안고 있는

구상과 도안 같은 것을 베껴내는 예술이다.이들의 표현행위는 수학적인 법칙의

도움을 빌지 않고 행해진다.”2)

즉,가시적(可視的)으로 존재하는 대상으로부터 상상 속에서 존재하는 대상까

1)로버트 H.맥킴 ,김이환 역,「시각적 사고」,평민사,1995,p.31.

2)이강일 엮음,「소묘의 이해」,미진사,1988,p.6.
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지 모두 포함하며 단순한 수학적인 재현에 머물지 않고 느낌까지도 포용하는 것

이다.그래서 결국 소묘란 화가가 눈에 보이는 세계에서 어느 양상의 본질을 전

하기 위한 것이다.작품을 제작할 때 형태에 따라 화가가 보고 있는 것을 그대로

재현하든지,물체에 따라 그가 느끼는 것을 기술하든지,어느 쪽이든지 가능한

것이다.또 그때 상황에 따라 무엇을 전달하기 위한 것일 수도 있고 아니면 단순

한 미적효과를 목적으로 이루어질 수도 있는 것이다.

다양한 의미를 가지고 있는 소묘라는 용어는 이탈리아어 disegno에서 유래하

였으며,그 어원은 라틴어의 designare(지시․계획하다)이다.소묘는 불어로 데생

(dessin)이라고 하며 영어로는 드로잉(drawing)이라고 하는데 실제로 사용하고

있는 뜻에는 차이가 있다.왜냐하면 데생은 원래에 의미에 있어서는 넓게 사용되

어졌다 하더라도 지금 우리 상황에서는 소묘의 일부분에 해당하는 협소한 의미

로 사용되고 있다.드로잉 역시 원래 소묘와 동격으로 시작되었을지 모르지만 선

을 긋는다는 의미의 물음을 확대하여 사용됨으로써 소묘의 한계를 넘어서 구분

하기 어려운 상황까지 비약해서 해석하려고 하기 때문이다.또한 소묘의 뜻은 현

대에 와서 많은 변화를 겪고 있는데 여기에서 소묘를 두 가지로 구분하여 생각

해보도록 한다.즉,일반적 의미의 소묘와 변화된 의미의 소묘가 그것이다.

(1)일반적 의미

소묘의 일반적 의미는 랜덤하우스(Random-House)영어사전에 잘 나타나 있

다.이 사전에 의하면 “그리는 행동,선으로 그려진 것,색과 관계없는 형태의 묘

사,초벌그림이나 초안,특히 펜이나 연필로 그리는 것”3)으로 표현되고 있다.이

러한 사전적 의미를 떠난다 하더라도 일반적인 소묘는 연필,펜,목탄,콘테,등

의 단색으로 도면에 선을 그어 형상(形象)을 나타내는 것으로서 회화의 기초를

의미하는 것으로 해석되고 있다.

회화는 크게 두 가지 요소로 구분되는데 팡드르(peindre프)와 데시니(dessines

프)가 그것이다.팡드르는 색채본위로 표현하는 것이고 데시니는 골격․윤곽․명

암․운동 등을 표현하는 것을 말한다.즉 일반적인 의미의 소묘란 데시니를 말하

는 것이다.일반적인 의미의 소묘가 하는 역할은 단지 회화란 조각이나 건축의

제작에 있어서 전초적인 작업이다.즉 종속적인 관계의 소묘인 것이다.물론 르

3)상게서,p.6.
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네상스 이후 소묘 자체로서 훌륭한 작품이 존재하지 않는 것은 아니었지만,대다

수의 작가들은 소묘를 부수적인 기초 작업으로 여겼다.또한 독특한 작품으로 완

성되었다 하더라도 작품의 독립성을 애써 인정하려들지도 않았다.

소묘의 또 다른 역할은 작품을 구상할 때,순간의 발상(發想)을 기록해두는 것

이다.예술의 특성이 그렇듯이 발상이 수학적으로 체계화한다든지 순간의 기억이

항상 똑같이 반복될 수는 없으므로 그것을 기록으로 남겨두지 않을 경우 이내

사라져서 다시 되살려내기가 어려워진다.이때의 기록이 곧,소묘를 의미한다.

(2)변화된 의미

변화된 의미의 소묘는 표현에 있어서 데시니만을 고집하지 않고 표현영역을

넓혀나가는 것으로써 최근의 의식변화에 따른 적극적인 미의 추구와 재료의 개

발에 기인하고 있다.즉,과거에는 조형의 문제가 미분화 안 된 상태에서 소묘의

한계선을 명확히 구분할 수 있었을 뿐 아니라,재료에 있어서도 연필,목탄 등과

같은 재료는 일반적인 의미로서 소묘의 재료에 어울리는 것들이었다.그러나 콘

테,파스텔,크레용,색연필과 같이 색채에 관계된 소묘의 재료가 꾸준히 개발되

고 있는 현실에 비추어볼 때 소묘의 성격과 역할도 당연히 변할 수밖에 없는 상

황이 되고 있다.색채가 화면에서 차지하는 경중을 떠나서 색채가 선의 역할로서

사용된다면 소묘에 포함될 수 있는 것이다.

소묘는 오래전부터 항상 그 자체로서 독특한 조형언어를 지니고 표현되어지고

있었음에도 불구하고 종속적이라는 선입관념을 면치 못하고 있었다.그러나 소묘

는 2차대전 후에 와서 새롭게 인식되고 있음은 사실이다.이러한 것은 올리바

(AchilleBonitoOliva)4)의 말에 잘 나타나 있다.

“현대 미술에 있어서의 소묘는 회화나 조각의 부속물로서 질감이나 시각적 강

조에서 벗어나,직접 형태를 이루는 방법으로 또 그 충분한 간결성으로 인하여

이루어지는 기호(sign)로서,이제 자립하려는 순간에 있다.”5)

올리바의 지적처럼 현대에 와서는 소묘가 소묘 자체로서 순순함을 드러내는

순간에 하나의 독립된 조형예술로 돌아간다는 뜻이다.그리고 오늘날에 화가의

시각에 대한 독창성과 묘법의 다양성에 편중하여 변화된 의미의 소묘는 생각이

4)이탈리아의 미술평론가(1939～)로 트랜스아방가르드란 용어를 만들어 냄.

5)상게서,p.7.
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나 느낌 또는 이상을 순수하고 자유롭게 직접적으로 표현하는 가장 원초적인 방

법이라고 이해하게 되어 그 가능성이 새롭게 탐구되고 있다.

2)소묘,데생,드로잉의 관계

서양에서 데생(dessin)으로 사용되어오던 단어가 우리에게는 소묘로 번역되어

사용되고 있는데,데생이라는 뜻은 “화면에 형태,양감,질감의 세 가지 요소를

구비한 완성 작품만을 가리키는 경우가 일반화되어 의미가 축소된 경향이 있다.

즉 차분히 이젤 위에서 장시간에 걸쳐 제작하는 석고 데생의 경우는 데생의 대

표적인 예가 될 것이다.다시 말하면 소묘를 크로키․스케치․데생․정밀묘사로

구분한다면,데생은 소묘의 일부분에 해당한다.”6)는 것이다.

선사시대나 구석기 시대의 것을 소묘라고 말하기에는 어울리지 않을 수도 있

다.차라리 드로잉이라는 본래 개념과 비슷할지도 모른다.또 현대에 와서 소묘

의 현상이 미분화되어가는 과정에서 새롭게 나타난 소묘의 형태를 드로잉이라고

도 한다.드로잉의 어원은 선(線)에서 왔으며 선은 본래 존재한 것이 아니라 그

어느 때인가 인간의 행위로부터 나타난 것이며 당연히 인간에 의한 것이라야 조

형의 의미가 성립되는 것이다.그렇다면 이전의 원시인에게서 존재가 가능한 것

들,즉 구석기 시대의 주술적(呪術的)이거나 본능적 의사전달 방식으로 사용했던

점이나 기호적 형태는 현대회화나 조각에서 나타나는 개념적이며 내면표출 형식

을 기술함으로써 나타나는 외형적인 면과 공통점을 갖고 있다.그러므로 선사시

대 이전의 단순 묘사적 선묘는 원초적인 드로잉이었다고 할 수 있다.그러나 현

대에 사용되는 드로잉은 이러한 개념적이며 내면표출적인 것이 원초적인 것에서

부터 제약받지 않은 조형언어의 범주(帆柱)까지를 포함한 넓고 심화된 현상을 가

리키고 있다.

지금에 와서 넓어지고 변화되어진 소묘는 이러한 원시인의 단순묘사에서부터

르네상스의 세련되고 완숙한 묘사와 현대의 개념적이며 심화된 선묘에 이르기까

지 폭넓게 수용되고 있다.

6)상게서,p.7.
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3)소묘의 동양적 이해

일반적으로 동양화와 서양화를 분류할 때,표현의 재료를 적용시키는 경향이

많은데,드로잉의 재료 또한 동․서양에서 다르게 적용되어 왔다.서양미술사에

서 연필,목탄 등이 손쉽게 사용할 수 있는 드로잉의 표현 재료였다면,동양미술

사에서 드로잉의 특징은 화선지,묵(墨),붓의 관계 속에서 살펴볼 수 있다.

전통적인 동양의 화가들은 자연의 기(氣)를 조화롭게 교감시켜 우주적 합일감

(合一感)을 성취하려 하였다.그림을 그릴 때 전통적으로 전해 내려온 붓 사용법

을 엄격히 준수하며 기본 공식에 따라 심혈을 기울여 연습하였다.또한 대상을

표현할 때도 기운생동(氣韻生動)7)에 따라 팔과 손을 빠르고 유연하게 움직여서

주제의 이미지를 표현했다.이러한 방법으로 대상의 가는 붓을 통해 전달되며,

종이 위에 형상화된다.

붓을 사용하는 행위는 단순한 외적 표현이 아니라 오랜 기간의 엄격한 수련에

의한 정신세계의 표현인 것이다.서양의 넓적한 붓이 면의 묘사가 용이하다면,

동양화에서 사용되는 붓은 끝이 뾰족하여 선적인 묘사가 용이하다.

또한 한국을 비롯한 중국,일본 등에서는 그림을 그릴 때 먹을 중요한 매체로

사용했는데,물의 양으로 농담을 조절하며 흡수력이 강한 화선지나 비단 위에 그

림을 그렸다.화선지는 서양의 종이나 캔버스에 비하여 먹물의 농담에 따른 번지

는 효과를 잘 나타낸다.특히 서양의 잉크와 비교하여 동양의 먹은 독립적인 매

체로써 사용된다.서양미술에서는 대부분의 수채화 작업이 처음에는 잉크로 윤곽

을 그리고 펜으로 완성되지만 잉크가 독립적인 표현 매체로 사용되는 경우가 매

우 드물기 때문이다.이러한 재질상의 특성 때문에 동양의 미술은 흔히 선의 미

술로,서양의 미술은 면(面)의 미술로 비유된다.

뿐만 아니라 동양화의 표현 재료는 단순히 물질로서의 성질뿐만 아니라,그 안

에 깊은 정신세계를 함유하고 있다.“전통적으로 화선지와 먹은 동양 문화권에서

하나의 물질인 동시에 정신적인 어떤 것이었다.말하자면 물질과 정신이 결합되

어 있는 제3의 어떤 것,그것이 수묵사상(水墨思想)이고 동양사상이었다.”8)

7)기운생동의 기운은 그려야할 대상의 풍모,개성 또는 생명이나 정신을 가리키며 묘사대상의 기질이나 성격

이 화면에 생생하게 표현되어지는 것을 요구하는 그리기 법칙이다.특히 기운생동은 시대를 초월하여 중

국화(동양화)의 최고 이상을 나타내는 말로 사용되었다.

8)박용수,「한국화 감상법」,대원사,1993,p.10.
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“서양화의 개념으로 볼 때,드로잉이라 할 수 있는 동양화의 표현 경향의 하나

인 선묘화(線描畵)에서는 작가의 필치와 기운을 감지할 수 있으며 운동감을 느낄

수 있다.드로잉의 독특한 심미적인 특성은 하나의 형상의 위치를 바탕의 테두리

나 가장자리와 관련시켜 의식적으로 혹은 직관적으로 정할 수 있다는 것이다.이

형상을 둘러싼 여백은 네가티브 형태로서 바탕[보통은 종이]에 전체적인 패턴을

형성하기도 하고 공간적인 후퇴감을 암시할 수도 있다.”9)이처럼 표면에 그려진

모든 형태는 시각적으로 그 표면에서 앞으로 튀어나오듯이 보이기 때문이다.

9)데이비드 파이퍼,손화주 역,「미술사의 이해」,시공사,1995,p.162.
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2.서양소묘의 역사

소묘는 시대와 환경에 따라 변천해 왔다.소묘는 과연 어떤 이유에 의해서 생

겨났으며 변화의 요인은 무엇인가?소묘의 역사를 고찰함으로써 거기에 대한 이

해를 얻고 인체소묘는 어떤 변천과정을 겪으며 발전하였는가도 동시에 해답을

얻을 수 있을 것이다.아울러 우리시대의 소묘에 대한 인식의 척도로 삼게 된다.

1)고대의 소묘

드로잉은 인간 표현 행위의 가장 기본 단위로 인류의 출현과 동시에 행해져

왔다.역사적으로 드로잉의 유래가 언제인지 정확히 추정할 수는 없으나,서양미

술사에서는 기원전 2만년 전후의 스페인의 알타미라 동굴 벽화10)인 <그림 1>과

프랑스 도로도뉴 지방의 라스코 동굴 벽화11)등을 인류의 드로잉,즉 회화표현의

기원으로 추정하고 있다.“고대

사회의 드로잉은 현대 드로잉 작

업의 주요소인 심미성에 의한 표

현보다 다산,풍요,수확,사냥의

성공 등을 기원하는 고대인들의

주술적․기복적(祈福的)요소가 강

하게 표현되어 있다.동굴 벽화에

그려진 동물 그림의 대부분은 구

석기 시대 수렵사회에서 일종의

주술적인 역할을 한 것이고,구석기인들은 생존을 위해 필요한 동물을 상징적으

10)스페인 북부 산탄데르 서쪽 30㎞ 지점에 있다.이 동굴은 1868년 사냥꾼에 의해 발견되었으며,1875년 산

탄데르의 귀족 마르셀리노 데 사우투올라가 이곳을 방문하여 동물의 뼈와 부싯돌제[燧石製]석기를 발견

했다.사우투올라는 1879년 여름 어린 딸 마리아를 데리고 이곳을 다시 방문했는데,그때 어린 딸이 동굴

천장의 황소(실제로는 들소)그림을 처음으로 발견했다.그림과 유물이 오래된 것임을 확신한 사우투올라

는 자신의 발견을 1880년에 발표했다.그러나 스페인과 외국의 전문가들은 이 그림을 가짜로 취급했으며,

이 그림들은 1910년경에 이르러서야 진품으로 인정받았다.

11)1940년 9월 4명의 젊은이가 처음 발견했으며,프랑스 도르도뉴 몽티냐크 근처 베제르 계곡의 절벽 위쪽에

있다.하나의 주 동굴과 3～4개의 좁고 긴 방으로 구성된 동굴의 벽면은 새기거나 선으로 그리거나 채색

한 동물로 아름답게 장식되었다.

<그림 1>알타미라 동굴벽화
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로 포획하였을 것이라고 짐작된다.”12)

한편 고대 이집트 미술은 세밀한 부분을 과감하게 생략하는 기하학적 단순성

이 특징인데,이집트인들은 한순간에 보이는 것을 그대로 묘사해서 그리기보다,

이미 보아서 알았던 형태의 특징을 단순화하여 마치 한 장의 지도를 그리듯이

완벽하게 그리는 기하학적인 질서를 준수하였던 것이다.

고대 그리스 미술은 비례의 아름다움을 나타냄과 아울러 즐거움을 통한 교육

의 방법이었다.또한 미술의 형식은 시각 세계의 모방과 이상화에 바탕을 두고

있다고 생각했다.때문에 인체를 그리거나 조각할 때에는 비례와 균형을 가능한

조화롭게 추구하는 이상적인 아름다움에 주된 관심을 보였으며,이러한 신체에

대한 강조는 뛰어난 기교에 바탕을 둔 자연주의적 표현양식으로 나타나게 되었다.

그리스 미술의 비례감은 로마 미술에도 표현되는데,로마 시대의 드로잉은 통

치자의 명예나 업적을 기념하는 건물 부조,조각 등의 밑그림으로 많이 그려졌

다.

2)중세의 소묘

중세미술은 형태와 정신적인 측면

에서 고전미술이나 르네상스 미술과

는 상당히 차이가 있다.중세의 작가

들에게 신체는 더 이상 자연주의적

형태로서 찬양의 대상이 아니었으며,

정신적 실체,즉 내세(來世)를 표현하

기 위한 수단에 불과하였다. 르네상

스를 거친 근대의 입장에서 볼 때,

중세미술은 무지의 소산으로 인해 문

화적 침체기를 맞이했다.중세미술은

신을 찬양하기 위한 것이었으므로 그

당시에 뛰어난 화가나 조각가가 있었

다 하더라도 거의 대부분 이름이 알려져 있지 않았다.예를 들면,비잔틴 시

12)로리슈나이더 에덤스,박영은 역,「미술사방법론」,조형교육,1999,p.17.

<그림 2> 하기아 소피아 성당,

모자이크 그림
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대13)의 모자이크 그림인 <그림 2>는 계급적이고 경외심을 불러일으키기 위하여

제작되었고,로마네스크(Romanesque)14)와 고딕양식(Gothic)15)의 성당들은 작가

들의 공동작업에 의해서 이루어졌다.그 속에서 개인의 재능이나 공로는 하느님

에 대한 찬양과 감사로 그들의 작업 속에 묻혀 사라져 버렸다.

중세 성당의 창문이나 벽면에 그려진 스테인드글라스나 모자이크 형식의 그림

들은 성경내용을 알기 쉽게 설명하는 그림이 압도적으로 많다.이러한 그림은 계

몽의 목적이 쉽게 전달되도록 원근과 명암이 없이 간단명료하게 도상학적(圖像

學的)으로 그려진 것이 특징이다.

3)르네상스 시대의 소묘

르네상스(Renaissance)16)는 신에 종속된 중세 예술을 해방시켰다.르네상스 시

대에 이르러 예술작품은 각각의 영역을 확보하며 분리되기 시작하였다.이 시기

에 화가들은 이상 세계를 보다 과학적으로 객관화시켜 반영하려고 노력하였으며,

인체에 국한되었던 묘사의 대상을 그 배경이 되는 풍경에까지 확대하여 삼차원

의 자연공간에 놓여진 여러 인물들을 이차원의 한 평면 화폭에 묘사하는 방법인

원근법을 창안하였다.

르네상스 이탈리아의 소묘의 제작은 보편적으로 완성된 독자적 작품으로서의

제작이 아니라 스케치와 대상 연구를 하기 위한 것이었다.소묘와 페인팅의 주제

적 연관성이 매우 높았고 그것이 예비적인 것이 아닌 경우에도 그러했다.르네상

스 시대 이탈리아의 대표적 미술가인 다 빈치(LeonardodaVinci,1452～1519),

라파엘(SanzioRaffaello,1483～1520),미켈란젤로(BuonarotiMichelangelo,174

5～1564)등은 완숙한 작품을 표현하기 위해 소묘를 사용하였고,그들 나름대로

의 독특한 작업 방식을 가지고 있었다.

13)비잔틴시대(A.D.324～640)로마의 기독교 공인후,동로마제국을 건국한 330년에 발생한 양식.

14)게르만 민족이 로마양식과 결합,중세문화로 발전시킨 건축양식이다.8세기말∼13세기 초의 이탈리아,

프랑스,독일,영국에서 교회건축을 중심 중심으로 발달하였다.

15)12～16세기초까지에 걸친 고딕건축은 로마네스크 건축양식에서 발전하여 독자적인 완성의 단계에 이르렀다.

16)유럽 문명사에서 14～16세기 사이에 일어난 문예부흥 운동을 말한다.르네상스의 구체적인 시기는 1400년

부터 1530년의 130년간을 의미한다.과학혁명의 토대가 만들어져 중세를 근대와 이어주는 시기가 되었다.

여기서 문예부흥이란 구체적으로 14세기에서 시작하여 16세기 말에 유럽에서 일어난 문화,예술 전반에

걸친 고대 그리스와 로마 문명의 재인식과 재수용을 의미한다.이 점에서 르네상스는 일종의 시대적 정신

운동이라고 말할 수 있다.
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르네상스 시대의 대표적 인물의 한 사람인 다 빈치는 건축,조각,해부학,

천문학,수학,음악 등의 다방면에서 재능과 관심을 가진 사람이었다.

다 빈치는 회화의 밑그림을 위한 소묘,인물을 묘사한 소묘뿐만 아니라,

<그림3>과 같은 인체해부학에 대한 소묘는

철저한 과학적 방법에 의해 그려졌고,

풍부한 상상력을 바탕으로 과학적 현상을

묘사하는 소묘에 깊은 관심을 가지고 수천

점의 스케치를 하였는데,그가 스케치한

작업들은 당시 과학자들의 발명과 발견을

앞지르는 것이었다.

다 빈치와 함께 르네상스를 대표하는 거

장인 미켈란젤로는 신비주의에 많은 관심을

가졌다.다 빈치가 규칙에 따라 작업하였다

면,미켈란젤로는 영감(靈感)에 따라 작업하

였다.미켈란젤로는 특히 피에타를 위시한

많은 조각 작업을 하였으며,로마의 시스티나 성당(SistinaChapel)의 천장화인

최후의 심판은 불후의 명작으로 꼽을 수 있다.

미켈란젤로는 신체의 각 부분을 관찰하고 그것을 종이 위에 표현하였다.특히

그는 해박한 해부학 지식을 바탕으로 인물의 머리․어깨․팔 등의 율동적인 흐

름을 세밀하게 묘사하였는데,강약으로 변화하는 선을 사용하여 치밀한 소묘를

하였다.

이러한 르네상스 시대의 소묘는 문예부흥운동의 정신에 걸맞게 해부학과 과학

적인 탐구정신에 힘입어 새롭게 정립되었고 미술운동에 밑거름이 되었다.

4)19세기의 소묘

19세기 서양미술의 특징은 인간의 자유로움을 강조하여 표현한 것이다.특히

근대사회로의 전환기에서 화가의 자유로운 예술 세계는 표현의 중요한 요소로

등장한다.이와 관련해 소묘도 사실주의적 경향과 인상주의적 경향으로 나눌 수

있다.

<그림 3> 다 빈치,여성해부도
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사실주의적 소묘의 특징은 대상의 묘사에 충실한 소묘로 가상의 현실은 그림

속에 표현하지 않았다.대표적인 소묘는 쿠르베(GustaveCourbet,1819～ 1877),

도미에(HonoréDaumier,1808～1879),밀레(JeanF.Millet,1814～1875)등의 사

실주의적인 데생을 바탕으로 한 작업에서 잘 엿볼 수 있다.쿠르베나 도미에가

그 시대의 사회 현상이나 사회비판적인 측면을 묘사했다면,밀레는 농촌의 목가

적인 풍경을 주로 묘사했다.사실주의 화가들 대부분의 소묘는 유화나 판화작업

의 밑그림으로 그려진 것이 특징이라 할 수 있다.

한편 인상주의의 화가들은 색채와 빛을 통하여 찰나(刹那)의 시각적 감각을 표

현했다.즉 광선과 날씨조건의 변화에 따른 대상의 형태와 색채의 변화를 그림에

담아내었던 것이다.

신인상주의 화가들은 보다 과학적인 색채

분석을 바탕으로 색채와 빛의 이미지를 화

폭에 그렸는데,특히 쇠라(SeuratGeorges

Pierre,1859～1891)와 시냑(Paul Signac,

1863～1935)의 점묘법17)작업에 잘 나타나

고 있다.

이 시대 프랑스는 다양한 소묘 기법이 실

현되는 선두적(先頭的) 장소였는데 드가

(DegasEdgar,1834～1917),로트렉(Henri

de Toulouse Lautrec,1864～1901),고흐

(Vincentvan Gogh,1853～1890)와 세잔

(PaulCezanne,1839～1906)의 개인적인 화

첩 노트에 잘 나타나 있다.

로트렉은 <그림 4>와 같은 드로잉을 통

한 그의 회화 작업뿐만 아니라 19세기의 포스터 작업의 활성화에 많은 기여를

하였다.

드가는 무용수의 율동적인 포즈를 포착하거나,무용수의 뒷모습 등을 사실적으

17)점이나 점과 유사한 세밀한 붓터치로써 그리고자 하는 바를 묘사하는 회화의 표현기법이다.

특히,시냑,쇠라에 의해 색점묘의 병치혼합이 시도되었다.

<그림 4>로트렉,코르셋을 입고

있는 여인
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로 묘사하고 있다.또한 고흐는 소묘에서 짧고 강렬한 선묘나 붓 터치 작업으로

대상을 인상적으로 매우 강하게 표현하고 있다.세잔의 드로잉에서는 시대의 산

물인 원근법,균형 잡힌 구도,이상화된 인물,명암대조법 등을 부분적으로 거부

한 선묘적 표현을 볼 수 있다.

이처럼 19~20세기 초반화가들의 드로잉이나 그들의 표현 속에서 새로운 전환

기의 다양한 표현 경향을 읽을 수 있다.

5)20세기의 소묘

이 시기의 소묘는 20세기 초반 파리를 중심으로 형성된 에꼴 드 파리(Ecolede

paris)18)출신의 작가들에 의해 미술의 중요한 형식으로 간주된다.드로잉은 건

축,조각,회화 등의 밑그림 즉 보조 작업으로 인식되었던 것으로부터 독립하였다.

야수파 화가들의 드로잉은 소수의 예비적인 습작(習作)들만 남아 있는데,마티

스(HenriMatisse,1869～1954)나 드랭(A.Derain,1880～1954)의 작업은 예비적

인 드로잉의 실제적인 사용을 전제(前提)로 했다.그들은 색채를 최대한 임의적

으로 자유롭게 사용하여 선을 극도로 왜곡시켰다.자유로운 색채 사용과 함께 야

수파 화가들의 드로잉은 자유스러운 감각의 표현으로 충만하다.특히 마티스는

유화의 밑그림이라는 의미를 넘어선 드로잉 작업을 일생 동안 꾸준히 거듭했다.

야수파를 뒤이은 큐비즘의 대표적 작가인 피카소 (PabloRuizPicasso,1881～

1973)의 작업은 20세기 드로잉의 역사에서 가장 뛰어난 작업들 중의 하나일 것

이다.특히 다양한 재료와 표현 기법을 자유자재로 사용했던 피카소의 작품에서

드로잉은 매우 중요한 위치를 차지했다.

실제로 1930년대 대다수 모더니즘 작가들은 큐비즘을 통해 영감 받은 기하학

적 추상작품을 구성하거나 구도를 연구하는 논리적 탐구의 수단으로 드로잉을

이용하였다.이들은 색채의 표현적인 잠재성을 탐구하고자 했기 때문에 드로잉을

단지 윤곽선으로만 한정하였다.그러나 드로잉이 단순해질수록 이러한 윤곽선들

이 더욱 중요해지는 결과를 낳았는데,그 이유는 선이 지닌 생명력이 너무나 강하

여 조그만 표현의 잘못이나 실수라도 시각적으로 명백하게 드러나기 때문이었다.

18)1차 대전을 전후한 혼란기에 예술적 분위기를 찾아 파리에 온 러시아인 마르크 샤갈과 카카임 수띤느,이

탈리아인 아메데오 모디글리아니와 같은 화가들을 통칭하여 에꼴 드 파리(EcoledeParis)라 부른다.
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독일의 표현주의 작가들은 강렬한 선묘

와 힘 있게 과장된 형태의 묘사를 통해

역동적인 방식의 드로잉을 제작했다.반면

칸딘스키(WassilyKandinski,1866～1944)

는 비재현적(非再現的)인 선을 새롭게 인

식시키는 토대를 이룩한 최초의 작가이다.

또한 클레(P.Klee,1879～1940)의 서정

적이고 섬세한 드로잉 작품은 펜 기법에

서 전대미문의 극치를 보여주어 현대 드

로잉의 매우 탁월한 작품으로 인정된다.

<그림 5>에서 클레의 선은 환상적인 꿈

을 추구하는 어린이의 그림과 같은 천진

난만함을 나타내고 있다.

20세기의 중반에 들어오면 타시즘(Tachisme)19)의 드리핑(dripping)20)기법과

같은 표현양식을 제외하고,드로잉은 모든 작가들에 의해서 제작되고 전 세계로

확산된다.특히 미술 작업 경향이 외부 세계의 대상으로부터 완전히 독자적인 자

율성을 찾는 비재현성을 띰으로써 드로잉도 다른 미술 형식으로부터 독립되어

독자적인 작업으로 인식되기 시작했다.

추상표현주의 화가들의 작업을 보면 회화와 드로잉은 서로 구분하기가 어려워

진다.회화적인 드로잉 혹은 드로잉적인 회화라고 하는 것이 그 특징을 가장 잘

규정하는 표현이 될 것이다.폴록(J.Pollock,1912～1956)은 1947년에 시작한 그

의 작품에 드리핑 기법을 구사함으로써 새로운 양식을 전개하였다.

클라인(FranzKline,1910～1962)또한 그의 고유한 회화적 드로잉을 발전시켰

다.그는 1940년대의 서예풍 윤곽을 점진적으로 추상화시킨 일련의 잉크 스케치

19)수묵화의 서체나 번지는 효과를 강조하는 추상화로 앵포르멜 추상에서 볼 수 있다.'얼룩'이라는 뜻의 타

슈에서 유래된 말로,얼룩과 순간적인 붓자국을 통해 작가의 행위를 객관화시키고 서정적 성격의 표현으

로 유기적 공간개념을 창조한다.1953년 오늘날의 미술지에서 처음 쓰였고,에스티엔이 이 말을 정식명칭

으로 받아들이면서,이후 뜨거운 추상의 경향을 가진 화가들을 가리키는 명칭이 되었으며,동양의 서체에

서 많은 영향을 받아 1960년대 이후 활발히 전개되었다.

20)드립 페인팅이라 불리며 붓과 같은 도구를 사용하여 그림을 그리는 것이 아니라 그림물감을 캔버스 위에

직접 떨어뜨리거나 부어버리는 회화표현기법이다.

<그림 5>클레,여인
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작업에 몰두했는데,그의 많은 작품들이 일반적인 제스처 페인팅과는 달리 습작

에 기초하고 있다.실제로 클라인은 검은색과 흰색 사이의 정확한 경계를 짓기

위해,한 번 채색을 하고 나서 거듭 채색하는 과정을 거쳤다.그리하여 드로잉이

중심이 되고 채색은 드로잉 비해 부차적(副次的)인 것이 된 것이다.그의 회화적

드로잉에서는 동양의 캘리그래피(calligraphy)를 엿보는 듯하다.

대지예술의 대표적 인물인 크리스토(J.Christo,1935～)의 작업에서 드로잉은

작업의 밑그림,구상 또는 스케치 작업으로 행해졌는데,마치 건축가가 치밀하게

드로잉 작업을 하는 것과 같은 역할을 담당하였다.대지예술의 특성상 작품 자체

는 시간이 지나면 사라지지만,그의 드로잉 작업은 그의 작업의 과정을 살펴볼

수 있는 증인으로 또 다른 가치를 가진다.

소묘의 역사는 인류의 역사만큼이나 오래 되었다.서양미술사에서 소묘는 거의

중세까지 미술 형식의 양식적인 표현 수단으로 독자적인 예술 표현영역이라기보

다는 종속적인 역할을 담당하였다.

서양미술사의 거대한 흐름 속에서 소묘의 역사를 살펴본다는 것은 건축,회화,

조각의 표현 경향을 일련된 양식으로 역사적으로 고찰하는 것보다 많은 어려움

을 안고 있다.왜냐하면 어떤 특정한 시기 동안의 소묘의 역사가 반드시 시대 예

술의 일반적인 경향을 대변(代辨)하는 것은 아니기 때문이다.즉 “소묘는 예술가

들이 작품에 대한 예술가의 감정을 전달하는 매개체적 경향이 강하므로,소묘로

예술의 역사적 과정을 기술하기에는 부적절하다.개별적인 화가의 드로잉은 드로

잉의 역사 속에서의 양식적인 분류에 의해서보다는 차라리 각각의 작품 속에서

가장 잘 논의될 수 있을 것이다.”21)그러므로 어떤 사람의 드로잉이 특정한 드로

잉 기법의 전형(全形)이라고 말하는 것은 거의 불가능하다.만일 어떤 시대에 유

행한 미술 양식의 토대 위에서 그려진 어떤 드로잉을 이해하려 한다면,미술사

전반에 대한 이해에 바탕을 두어야 할 것이다.

21)윤민희 외 2인,「드로잉과 기초디자인」,예경사,2001,pp.42～44.
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3.소묘의 재료

소묘의 재료는 무척이나 다양하다.우리가 널리 사용하는 연필,목탄,콘테 등

여러 가지 재료부터 어떤 재료라도 단색(單色)을 이용한 그림은 소묘라 생각해도

무방하다.

본 연구에서는 인체소묘에서 많이 다루는 재료를 표현과 대상의 상징과 의미

에 따라 그 특성에 맞게 다루었다.

1)종이

화구로 사용되는 종이는 화면의 바탕에 해당되는 것으로써 특히 소묘를 하는

데 있어서는 꼭 필요한 용구에 속한다.어떤 대상물을 표현하는 데 있어서도 거

기에 적합한 종이를 사용함으로써 효과적인 표현을 할 수 있다.화구로서의 종이

는 크게 켄트지,목탄지,수채화지로 구분된다.세 가지 종류 모두 소묘용지로 쓸

수 있으며,다른 여러 종류의 종이로도 독특한 느낌의 인체소묘는 가능하다.소

묘의 특성상 바탕에서 오는 느낌이 강하므로 선택하는데 신중해야 한다.

2)연필

흔히 쓰고 있는 연필에는 H,HB,B등이 있는데 연필의 무르기에 따라 표현

효과가 다르게 나타난다.H는 연필심의 단단함을 나타내는 Hard를,B는 연필심

의 검기를 나타내는 Black을 의미하며 자세한 표현을 위해서라면 H또는 HB연

필을 쓰는 것이 좋고,B의 숫자가 높은 경우 강조할 부분을 진하게 표현할 때

사용하는 것이 좋다.소묘에서 특히 연필을 많이 사용하는 것은 다루기가 쉬우며

한 번 그었던 선을 지우기가 쉽고,또한 지우개에 의한 효과를 내기도 쉽기 때문

이다.또 연필은 단일한 재료에 의한 완성작품을 만들 수 있을 뿐만 아니라 목탄

과 같이 사용할 수 있으며,수채화에서는 담채(淡彩)용으로 사용되어 깊이 있는

작품효과를 낼 수 있다.

연필은 소묘 분야에 있어서 가장 기본적인 표현의 재료이다.인체소묘에서 가

장 많이 쓰이는 재료이지만 인체의 근육을 표현할 때에는 근육의 운동감을 생각
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하면서 표현하여야 연필선의 느낌을 제대로 드러낼 수 있다.

3)목탄

인간이 가장 먼저 그림을 그리기 시작한 재료가 불을 피우다 남은 숯이라고

가정한다면,목탄은 인류가 그림을 그리기 시작한 최초의 미술재료라 볼 수 있

다.

목탄은 주로 포도나무나 버드나무의 가지를 태워서 만든 숯이다.조금만 힘을

주어도 부러지고,그린 자리에 손을 대면 선이 뭉개져 번지는데 이러한 번짐이

목탄 그림의 특징이다.다 그린 뒤에는 픽사티브(fixative)22)를 써서 정착시킨다.

표현이 적합한 대상은 섬세하지 않은 것이 좋으며,명암의 효과가 강한 경우에

사용하는 것이 좋다.

목탄은 정밀성과 내구성이 부족한 결점이 있는 반면 손쉽게 사용할 수 있고

지우기가 쉽다.그리고 목탄의 또 다른 특성은 소재의 포착방법이 용이하며,명

암을 조절하기가 쉽고 소재의 재질감 표현 등의 연구에 편리하다.오래전부터 화

가들이 목탄을 소묘의 도구로 선택하는 것은 다른 도구에 비해서 감성적인 성질

을 가지고 있기 때문이며,화면에서 작품이 진행되는 과정의 감정이 바로 화면에

옮겨지기 때문이다.만일 거칠고 굵은 선으로 격정적인 느낌을 나타내고자 한다

면 목탄의 특성을 이용해서 손쉽게 화면에 나타낼 수 있으며,순간적으로 진정되

고 차분한 느낌으로 선회하고 싶다 하더라도 거즈,손가락,식빵 등을 사용하여

손쉽게 분위기를 전향할 수 있다.목탄의 종류에는 막대형 목탄,압착목탄,연필

형 목탄이 있는데 막대형 목탄은 가장 일반적으로 사용되고 있는 것으로 두꺼운

것,중간 것,얇은 것의 세 가지가 있다.

목탄은 인체소묘에 가장 많이 이용되어 온 소묘 재료로 인체의 부드러운 근육

을 표현하는데 많은 효과를 얻을 수 있으므로 인체소묘에 이상적인 재료라 할

수 있다.잘 지워지기 때문에 고도의 숙련된 테크닉이 필요하며 섬세한 표현은

연필형 목탄을 함께 사용하면 얼마든지 나타낼 수 있다.

22)목탄,연필,파스텔 따위로 그린 그림의 표면위에 뿌려 그림이 손상되지 않게 한다.

모든 소묘작품은 픽사티브를 사용하여 정착시켜 주는 것이 보관상 효과적이다.
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4)콘테

목탄을 단단하게 한 것과 같은 느낌인데 농담(濃淡)의 정도가 풍부하여 예부터

콘테화로 하나의 분야를 형성하고 있다.색은 흑색,회색,갈색,백색 등이 있고

착색지에 사용함으로써 효과를 볼 수 있다.연필보다 빛깔이 진한 콘테는 지우개

로 잘 지워지지 않으므로 처음엔 엷게,그리고 점차 진하게 그려 나가도록 해야

한다.목탄이 다루기 힘든 반면,콘테는 명암표현이 비교적 자유자재로 가능하다.

연필보다는 강한 표현이 가능해서,서양에서는 작가들의 작품에서 가장 흔하게

보이는 재료이다.콘테 역시 문지르는 효과가 가능하다.

콘테 또한 목탄처럼 이상적으로 인체를 표현하는데 알맞은 재료이며,여러 가

지의 색채가 있기 때문에 인체의 피부색의 느낌을 다양하게 표현하는데 알맞은

재료라 할 수 있다.목탄과 갈색 콘테,흰색 콘테를 이용하면 인체의 표현을 보

다 더 효과적으로 할 수 있다.

5)파스텔

파스텔은 크레용과 같은 계열의 화구이다.입자가 곱고 불투명한 것이 특징이

며 분말형태로 부착시켜 사용한다.파스텔 특유의 창백한 색감은 진흙이나 호분

의 특성에서 나오는 것이다.파스텔에는 소량의 점착제가 첨가되어져 있는데 덧

칠할 수 있는 것도 하나의 특징이다.유화나 불투명 수채화처럼 두텁게 칠하는

것이 아니라 문지르듯이 하여 빛깔을 병치(倂置)하는 방법을 취한다.파스텔의

종류로는 막대형 파스텔과 연필형 파스텔이 있다.파스텔은 먼저 칠한 다음에 문

질러주는 효과에 의해서 형태가 다양하게 변하다.

또한,인체의 부드러운 표현에 효과적이며,색채에 대한 표현효과를 높일 수

있다는 장점을 가진 반면에,잘못 이용했을 때 뿌옇게 흐려지는데 주의를 하며

표현하여야 한다.

6)펜과 잉크

펜에 의한 선은 농도 조작이 불가능할 뿐만 아니라 일단 지면 위에 그어진 선

은 교정할 수 없는 단점을 가지고 있다.그러나 펜의 날카로운 선은 현대적인 감

각의 표현에 적당하며 가늘고 차가운 선에서부터 다양한 선의 표현이 가능하다.
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인체를 표현하는데 펜처럼 철저하게 계획적으로 접근해야 하는 도구는 없다고

생각한다.렘브란트와 도미에가 인체를 표현한 판화를 보면 펜을 인체동세를 기

준으로 생명력 있게 표현하고 있음을 알 수 있다.

7)소스(coys)23)

둥근 막대 콘테처럼 생겼으며 그림을 그리기 전에 밑바탕에 중간 색조(色調)를

만들어주거나 작업 중에 어두운 바탕 처리를 할 때 쓰이기도 한다.가루를 내어

물에 희석시켜 쓰는 고체안료라고 생각하면 되고 지워지지 않게 밑칠을 하려면

물과 함께 수성접착제를 혼합하여 붓이나,스펀지를 이용하여 칠하면 소묘를 하

면서도 잘 지워지지 않는 효과를 얻을 수 있다.

인체소묘를 하는데 있어서 여러 가지 중간 색조를 얻을 수 있으므로 인체의

부드러움을 표현하고 화면속의 공간감을 표현할 수 있는 적절한 재료이며,서양

의 소묘 가운데 흰 종이에 색조가 물든 종이는 이러한 소스 안료를 사용한 소묘

라 할 수 있다.

8)기타재료

·사인펜:유성과 수성이 있으며,수성은 수채 물감이나 물이 묻으면 번지는 효과를

낼 수 있다.

·크레용:색심의 경도가 고르지 않아서 불편한 면이 있지만,색채가 맑고 깨끗

한 특색이 있다.

·색연필:연필처럼 깎아 쓰는 색연필이 미끄러지지 않아 세밀하게 표현하기 쉽

다.최근에는 여러 가지 색의 색연필과 수채 겸용 색연필이 개발되었다.

넓게 쓰이는 색연필에는 세 가지 종류가 있다.첫째는 두껍고 비교적 연

한 심으로 색상이 다양하고 광선과 물에 강한 것,둘째는 잘 부서지지

않는 심으로 되어 있으며 정교한 표현에 매우 유용하며 방수성은 가지

고 있으나 색의 범위가 제한된 것,셋째는 물에 녹일 수 있는 워터 컬러

펜슬이다.이것은 굵고 가는 제품으로 연필과 수채물감의 중간이다.색

연필은 최근에 소묘에서 자주 사용되며 사용하기 편리하다.

23)러시아어.한글로는 특별히 번역된 단어가 없어서 러시아에서 불리던 명칭 그대로 사용.



- 21 -

이와 같이 인체소묘의 재료는 위에 소개한 재료 외에도 무척 다양하며 또한

표현하여 나타낼 수 있는 재료라면 그 어떤 재료라도 인체소묘에 사용될 수 있

을 것이다.

현대기술의 발전은 표현수단으로 이용할 수 있는 도구와 재료들도 더욱 더 많

이 양산하고 진화시키고 있다.하지만 어떤 도구와 재료를 사용할 것인가 보다도

어떻게 효과적으로 표현할 것인가 하는 점이 더 중요한 과제임을 잊어서는 안

된다.
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4.인체소묘의 이해

인체소묘를 다루는 데 있어서 인체소묘의 전반적인 개념을 이해하고 인체소묘

에는 어떠한 종류가 있는가를 구분함으로써,인체소묘를 어떤 입장에서 생각하고

이해하며 어떤 종류의 인체 표현을 할 것인지에 대한 전반적인 내용을 고찰(考察)

하였다.

1)인체소묘의 개념

인물화는 동물화 다음으로 회화에서 가장 오래된 역사를 가진 것이다.어느

민족의 예술사를 보든지 회화가 기호나 무늬 단계를 벗어나서 물상을 재현시키

게 되었을 때 맨 처음에 나타난 것이 동물묘사이며,다시 더 진보하면 반드시 사

람의 형태가 나타난다.즉,인간 본래의 충동에서 생긴 회화가 생활과 밀접하게

연결된 데서 생겨났다고 생각하여도 무방한 것이다.

유럽 회화의 역사는 인물화에서 비롯되어 발전했다고 할 수 있을 정도로 인물

화가 중심이 되어 있다.이집트,그리스,로마 및 기독교 미술은 모두 인물이 주

제였다.17세기 네덜란드의 풍경화,풍속화가 독립된 회화분야로서 발전하기 이

전의 회화는 거의 인물화라고 할 정도로 인물은 중요한 소재였다.

세잔은 “미술의 귀착점(歸着點)은 결국 인체이다.”24)라고 말한 바 있다.이런

이유로 근대회화에서 인물화는 순수하게 조형 그 자체로 인물의 본질을 나타내

려 한다.이를테면 풍만한 나체 여인의 형태에서 인간이 살아가는 기쁨과 애정을

표현하고,또 여윈 인체로 초조감이나 불안을 나타내는 것 따위이다.이러한 느

낌은 인물화의 대상이 되는 모델에게서 받는 수도 있고,그와 같은 모델을 선정

하는 수도 있다.회화의 기본단계로써 인체에 대한 연구는 특히 소묘의 방법을

활용하는데 인체소묘는 초상화,누드화,착의화(着衣畵)로 구분할 수 있다.

(1)초상화

초상화의 특징 중 하나는 “한 개인의 신체적인 특징과 개성을 후세에 전달

하려는 목적을 가진 장르화이다.그러므로 초상화는 계급과 직업,사회적 신분을

24)이강일(1988),전게서,p.148.
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드러내는 확실한 기록이었다.”25)즉,어느 특정한 인물의 얼굴이나 모습을 그리는

그림이다.근대 이후 사진기의 발명으로 얼굴을 복제하기 이전까지만 하더라도 초

상화는 회화로서의 역할 외에 실용적인 목적으로도 사용되었다.초상화에서 얼굴

외에도 상반신이 묘사된 경우가 있는데 얼굴의 인상이 주제가 된다면 엄격하게

구분하지 않고 초상화라 한다.

초상화가 본격적으로 성행하게 된 것은 르네상스 이후부터이며 바로크26)시

대는 초상화의 전성기였다고 할 수 있다.초상화에서 재료는 제한 없이,자유스

럽게 사용되고 있다.

(2)누드화

소묘에서 누드를 다룬다는 것은 중요한 일이다.누드화는 거의 인류의 역사와

함께 비롯되었으며 회화나 조각에서 누드를 주로 다루었던 시대가 있었고,오랫

동안 누드화가 자취를 감춘 시대도 있었다.이것은 당시의 많은 사회적,문화적

요건과 밀접하게 관계되어 있다.고대 이집트에서는 신(神)이나 지배자 계급과

노예나 농노(農奴)를 구분하기 위해서 나체로 묘사하였다.고대 그리스 역시 이

와 같은 원칙이 적용되었지만 많은 변화를 겪으며 자유스러워진다.그리스에서

나체에 대한 표현은 기원전 4세기 비너스의 조각상과 아름다운 창녀(娼女)프리

나의 조각상이 델타이 신전에 세워지고 난 뒤부터라고 한다.그 후 비너스는 그

리스의 조각과 회화의 주제로서 많이 표현되었다.비잔틴 미술이나 로마네스크,

고딕미술에서는 나체가 존재할 수 없었으며 그리스도나 세례 요한 등 실제로 나

체로 표현되어야 할 성인들까지도 처음에는 착의(着衣)로 표현되었던 것이다.이

러한 사실은 봉건적인 사회조직 속에서는 누드화가 존재할 여지가 없었다는 것

을 의미한다.

그러나 15,16세기에 이르면 이탈리아에서 누드화가 다시 융성하게 되는데,피

렌체에서의 보티첼리(SandroBotticelli,1446～1510)나 미켈란젤로의 누드화는 완

전한 미적인 세련을 거쳐 인체의 구조에 대한 과학적 탐구에 의해 표현되었던

25)마리아 카를라 프레테,오병욱 역,「미술이란 무엇인가」,청년사,2004,p.160.

26)16세기말경 이탈리아에서 뚜렷하게 나타나기 시작했으나 유럽에서는 대략 17세기,독일과 남아메리카의

식민지에서는 18세기에 이르러서야 절정에 이르렀다.바로크 시대 작품의 특징은 양식적인 면에서 혼합적

이며 심지어 반항적인 모습을 보인다는 것이다.그러나 감각에 호소하여 감정적 상태를 표출하려는 욕구

는 일반적으로 극적 표현으로 나타난다.바로크 양식과 관련된 몇 가지 특징들은 장려함,감각적인 풍요,

극적 효과,생동감,운동감,긴장,감정분출,예술간의 특징들을 흐리는 경향 등이다.
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것이다.이때의 소묘는 중요한 비중을 차지하게 되었으며 작품 제작을 하기 위한

수많은 습작인 나체의 소묘가 많이 남아 있다.그러나 고대 그리스의 누드화가

시민적 요구에 의해서 제작되었다면,이 시대에는 개인적인 감격과 취향의 범위

안에서 제작되었다는 것이 차이점이다.한편 르네상스의 다비드상은 시민적 위상

을 위하여 승리의 영웅으로 나타내고 있으며,18세기 프랑스 혁명기에 나타난 다

비드상은 힘찬 남성의 누드화로서 시민적 평등과 정치적 감격의 상징으로서 나

타내었다.또한 회화작품에서는 대혁명기의 활동가들을 마치 고대 그리스인처럼

나체로 표현하기도 했다.그러나 18세기의 여체는 순수하게 여성의 육체로 표현

되고 애욕(愛慾)적인 면에 가치를 두고 있다.그 후 19세기 앵그르(Jean

AuguisteDominiqueIngres,1780～1867)나 들라크르와(EugeneDelacoix,1799～

1863)의 나체는 고대 그리스인이나 로코코인들처럼 예술적 형성은 자기 스스로

의 세계,자신이 살고 있는 시대 속에서 실증(實證)하지 않았다.앵그르는 고대

그리스나 로마에서,들라크르와는 근동지방의 풍속에서 누드화를 도입하였다.

19세기 이후의 유럽에서는 여성의 누드화가 성행되고,코로(CamilleCorot,

1796～1875),쿠르베,마네(EdouardManet,1831～1883),드가,세잔,르누와르

(Pierre-AugusteRenoir,1841～1919)는 눈부신 근대적 형태로 발전시켰다.그리

하여 많은 작가들이 누드화 속에서 자태표출의 새로운 몇 가지 가능성을 전개하

였는데,고갱(PaulGauguin,1848～1903)은 나체의 자연 그대로에 생존형식을 취

한 야만적이며 건강한 진실성을 그렸다.마티스나 뒤피 (RaoulDufy,1877～

1953)는 나체의 현실적 매력보다는 선이나 색채의 회화적인 요소에 관심을 가졌

고,모딜리아니(AmedeoModigliani,1884～1920)의 나체는 변형된 가운데 우수

(憂愁)를 느끼게 한다.이와 같이 많은 작가들이 나체에 대해 관심을 가졌고 소

묘로서도 가치를 나타내었다.

(3)착의화

착의화에서는 대상이 입고 있는 옷의 종류에 따라서 질감 표현에는 차이가 있

다.인체는 옷에 의해서 감싸여 있지만 내부구조에 해당하는 골격(骨格)에 절대

적인 영향을 받는다.즉,실제로 착의화에서 안정감이라는 것은 외형만의 문제가

아니고 자연스러운 내부 골격의 표현에 의해 나타날 수 있다.

육체를 둘러싸고 있는 의복의 형태와 색채 및 무늬 등에 현혹됨이 없이 일단
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내부의 덩어리감을 파악할 수 있고 골격을 찾아낼 수 있는 안목이 필요하다.이

러한 기초 위에서 옷자락의 흐름,형태,역학적인 관계를 이해해야 할 것이다.옷

자락의 구조를 찾아내고 화면에 나타낸다는 것은 상당한 학습이 필요하며,평소

에 기물 위에 천을 걸쳐놓고 묘사해보는 것이 착의화를 하는 데 도움이 된다.초

상화와 누드화의 기초 없이는 참다운 착의화를 그리기가 어렵다.
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5.미술해부학의 이해

르네상스를 거치면서 해부학은 미술에 있어서 인체를 표현하는데 중요한 이론

이다.미켈란젤로는 수많은 해부학용 사체와 밤낮으로 사투를 하며 인체의 모든

해부학적 이론을 섭렵한 결과 시스티나 성당의 벽화와 훌륭한 인체조각을 탄생

시킬 수 있었다.그는 해부학적 이론을 작품 속에 담아내기 위한 수단으로써 인

체소묘를 강조하였다.

인체에 대해서 공부하려면 우선 의학을 포함한 해부학에 관한 전문 용어에 대

한 지식이 필요하다.일반의 자연과학 교육에서 사용되고 있는 용어가 겨우 3천

단어인데 비해 이 분야에서 쓰이는 용어는 2만 단어를 넘는다.여기에서 그것들

의 하나하나를 말하는 것은 불가능하므로 전문 서적을 참고로 해 주었으면 한다.

“인체는 우선 두부(頭部),경부(脛部),흉부(胸部),복부(腹部)및 골반(骨般)으

로 된 체간(體幹)27)과 상지(上肢)및 하지(下肢)로 구분된다.이들의 부위는 더

세분되는데 여기에 관해서는 지면의 구성상 생략한다.인체의 골격은 2백여 개의

뼈로 구성되어 체제를 형성하여 지주의 역할을 함과 동시에 근육의 부착에 의해

수동적 운동 기관으로 되어 있다.뼈와 뼈가 연결되어 있는 소위 관절은 운동의

기점(基點)이 된다.인체에는 6백 개 이상의 근육이 붙어 있어서 실제로 헤아리

기가 어렵다.이러한 이유는 사람에 따라 여분의 근육을 갖고 있기도 하고 모자

랄 수도 있으며,또 어떤 근육은 독립된 근육으로 생각되기도 하고,큰 범위의

일부로 생각되기도 하기 때문이다.뼈가 수동적 운동 기관인데 비해서 근육은 능

동적 운동 기관이다.근육 가운데 골격에 붙어서 이것을 운동시키는 근육을 골격

근이라 부른다.”28)

이 밖에 인체를 관찰함에 있어 주요한 사항을 간략하게 소개하면 우선 인체는

한가운데 시상면(矢狀面)29)에 따라 거의 똑같이 두 조각으로 나누어지는,즉 좌

우가 대칭적인 것이다.다음에 남녀노소에 따라 체형이 각각 다르다는 것,그리고

27)척추동물의 몸 가운데 중축을 이루는 부분.머리,목,가슴,배,꼬리의 다섯 부분으로 나눈다.

28)황상주,「미술해부학도보」,홍문당,1994,p.33.

29)몸의 전후로 지나는 수직면을 시상면이라 하며 이 중에서 몸을 좌우대칭으로 나누는 면을 정중면이라

한다.
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동일 인종에 동성,동년이라도 상이점(相異點)이 있다는 것,인체 각부의 길이는

비례 관계에 있다는 점 등이다.이 인체 비례에 대해서는 해부학의 분야에서도

연구가 행해지고 있으며 많은 학자들에 의해서 계측된 데이터로 각 연령의 전

신장과 각 부위와의 평균 비율을 도화(圖畵)한 것이 발표되고 있다.

본 연구에서는 미술해부학의 용어와 골학(骨學),근학(筋學)등 해부학의 연구

적인 측면은 다루지 않았다.그러나 미술해부학과 인체소묘의 관계를 정확히 이

해하여 인체소묘의 조형성을 보다 쉽게 이해할 수 있도록 미술해부학의 의의와

발전과정에 대하여 고찰하였다.그리고 미술해부학과 인체소묘의 관계를 정확하

게 이해하기 위해 인체비례의 상관관계를 통하여 인체소묘의 조형성을 보다 쉽

게 이해할 수 있도록 하였다.

1)미술해부학의 의의

“해부학(Anatomy)은 넓은 의미로는 생명을 가진 모든 동식물의 구조를 공부하

는 생물형태학의 한 분야이지만 특별히 따로 표시하지 않는 한 사람 몸의 구조

와 몸을 구성하고 있는 부분 사이의 관계를 공부하는 의학의 한 학문분야를 가

리킨다.”30)본 연구에서 다루는 미술해부학은 인체미학을 표현하는 응용 해부학

이다.

르네상스 이래 작가들에게 중요시되었던 과거의 미술해부학은 근대 작가들에

게는 그 주관적 표현의 전환으로 점차 경시(輕視)되어 온 것은 사실이다.그러나

미술 경향의 주관과 객관을 막론하고 미술해부학은 작가 특히 미술학도들에게는

무엇보다도 필요한 학문이라는 것을 확신한다.과거나 현재나 어느 나라를 막론

하고 인체를 표본으로 조형 작업의 기초를 다져야 함은 당연하다.

“미술해부학은 인체를 제작하려는 미술학도나 미술가들에게 올바른 인체의 구

조,운동,표정 등을 가르치는 유일한 형체학(形體學)이다”31)라고 하는 것이 르

네상스 이후의 미술해부학에 관한 직접적인 정의라고 하겠다.그러므로 소위 오

늘날 주관적 입장에서 비난받아 온 것은 주목할 만한 사실이다.

미술해부학이란 결코 단순한 인체의 골격이나 근육을 암기하고 운동이나 표정

30)백상호,「해부학총론」,군자출판사,1997,p.1.

31)김원,「미술해부학」,집문당,1988,p.6.



- 28 -

을 기억하는 것만으로 족한 학문이 아니다.그리고 예술은 형상에의 맹종(盲從)

이 아니다.우리는 인체의 표본을 만들려는 것이 아니며 해부학적으로 완전한 묘

사를 시도함으로써 예술적 가치를 갖는 것도 아니다.고대 동굴벽화나 그리스의

조각사의 미적 완성의 이유를 보아도 자연 이해가 될 것이다.

그러므로 미술해부학은 형태의 동세(動勢 Movement)32)와 미적 구성의 기본을

이해하고 인체에 대한 미적 관찰력과 미적 표현법을 습득하기 위한 학문이란 점

에서 의학적 해부학과 특히 다른 점이다.

다 빈치는 “화가는 우선 골근(骨筋)의 성질을 알고 한 지체(肢體)의 형상에 따

라 골근이 어떻게 움직이는지를 알지 못하고는 인체의 동작을 그려낼 수 없다

.”33)고 주장하였다.또 미술사가인 구르노의 저서 다 빈치 회화론에서 다 빈치는

해부학상의 정확한 지식을 가질 필요성을 역설하면서 그 지식을 지나치게 표현

하는 것을 반대하였다고 하였다.“인물의 신체를 그리는 일은 쉬우나 그 혼(魂)

을 그리는 일은 어려운 것이다.그 이유는 혼은 인체에 있어서 지체의 운동과 미

적 표정에 의해 표현하지 않으면 안 되기 때문이다.”34)이 말은 미술해부학에 있

어서 특히 동세를 말한다.

근대작가로서는 고흐가 인체의 동세에 관해서 언급한 바도 있다.그의 편지 중

에서 “아카데믹한 화가들의 인체화는 실로 하나도 잘못된 곳이 없으나 그것은

움직이지 않고 있다.그러나 밀레,도미에의 인물은 해부학적으로 많이 다르지만

거기에는 생명을 가지고 움직이고 있다.”35)고 쓰고 있다.

요컨대 미술해부학은 인체소묘에 있어서 기초가 되는 양식임을 명심해야 한다.

따라서 미술해부학은 결코 새로운 것을 추구하는 작가들의 자유와 뜻을 구속하려

는 것이 아니며,그러한 의욕적 예술 창작의 세계에 바탕이 되는 학문이라 하겠

다.

32)동세란 이차원(회화,평면)및 삼차원(입체,조각)의 조형예술 속에 내포된 다시 말하면 미화된 사차원 시,

공간적 감각이라 말할 수 있다.이 동세를 그리스인들은 자연의 인체모델 속에서 직접 관찰함으로써 그

체험을 통해서 얻었다.그러나 이탈리아 사람들은 환경여건상 도저히 그러한 일을 할 수 없었던 관계로

그런 결핍을 지식과 이해로 습득하였다.

33)정정주,「인체드로잉 기법」,조형사,1991,p.60.

34)김원(1988),전게서,p.6.

35)상게서,p.7.
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2)미술해부학의 역사

약 15,000년 전인 후기 구석기시대의 한 유적이 남프랑스로부터 스페인에 걸쳐

발견되었다.피레네 산맥 중의 알타미라 동굴에 남아 있는 원시인들의 들소와 짐승

들의 벽화는 생동감이 뛰어난 사실적 묘사로 유명하다.이렇게 오랜 태고시대에

어떻게 수류(獸類)에 대한 세밀한 관찰과 운동표현이 가능했는지 후세의 학자들

도 놀랄 정도이지만 실로 해부학적으로도 훌륭한 작품들이다.이것은 그들의 가

장 중요한 생활 요소인 수렵을 오랜 세월 계속하는 동안 동물의 생태와 약동하

는 모습을 항상 관찰하며 지식을 갖게 했기 때문에 그들 생활의 필수품인 무기

외에 수예품에 있어서 놀랄만큼 묘사되어진 것이다.즉 항시 열심히 대상의 동작

을 주시(注視)하였기 때문에 동물들의 동세표현에 도움이 된 것이라 볼 수 있다.

“미술해부학의 시초는 이집트 알렉산드리아의 헤로필로스(Herophilos,B.C.300

경)등에 의해서 기원전 300년경부터 시작”36)되었다고 볼 수 있으며,우수한 작

품들도 많이 보인다.<그림 6>은 목조로 만들어졌으며 인체의 비례와 지팡이를

잡은 동세가 돋보이는 작품이다.

그리스 시대에는 올림픽 경기를 통해서 인체의 동세를 볼 수 있는 기회가 많

았기 때문에 우수한 작품들이 많이 나왔다.그 중에 <그림 7>은 움직이는 동세

36)예술세계사 편집부,「미술해부학」,예술세계사,1995,p.10.

<그림 6>촌장의 상 <그림 7>미론,원반 던지는 남자
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속에서도 순간의 멈춘 동작을 표현한 대단한 걸작으로 유명하다.후대의 작가들

은 인체의 여러 가지 형태를 창작하려 해도 그리스와 같이 우수한 모델을 목격

할 수 있는 기회를 얻지 못하였다.그리하여 뜻있는 작가들은 시체를 직접 해부

하면서 구조를 습득하려고 노력하기 시작하였다.이것이 근대 해부학의 시초37)이

다.당시의 해부학은 미술가들에게 불가분의 관계를 맺고 있었으므로 제작에 있

어서 많은 도움을 얻었다.이탈리아의 르네상스를 보아도 원근법과 인체의 해부

학적 묘사를 아주 탁월하게 한 작가들을 많이 볼 수 있다.

그중 중기에 와서 위대한 작가인 다

빈치를 들 수 있다.그는 회화,조각은 물

론 수학,물리,박물,철학 등 다방면으로

탁월한 재능을 발휘한 천재적인 작가이

다.실로 근대의 예술,과학,철학에의 선

구자로도 존중받고 있으며.미술해부학에

있어서도 선조(先祖)라고 할 수 있다.

<그림 8>처럼 해부하면서 그린 정밀하고

도 수많은 소묘들은 해부학 도서로 오늘

날까지 전해지고 있다.그의 독자적인 논

리에 의해서 그려진 근육의 분류는 놀랄

만한 작품으로 표현되었다.그의 수기(手記)중에는 “껍질을 벗기고 근육을 뜯어

낸 무시무시한 시체 옆에서 밤을 새우며 고학을 하였다”38)는 등의 많은 일화를

남기고 있다.

당시 모든 사정이 그러한 작업을 하기에 극히 어려웠음에도 불구하고 감행되

었다는 사실은 오늘날 우리들에게는 상상조차 힘든 일이었다.물론 그는 다방면

으로 재능을 가졌으나 그가 위대하다는 것은 그의 정신의 깊이에 있다고 할 수

있다.또 그의 과학적 정신에 의한 탐구욕은 예술적인 창작 의욕이 합해서 이루

37)근대 해부학의 시초인 베살리우스는 인체해부를 자주 실시하여 1543년 인체의 구조에 대하여(fabrica)를

발표하였고,근대 해부학의 기초를 다졌다.이 획기적인 저서에서 그의 모든 과학적·인문학적·미학적 재능

을 보여주었다.Fabrica는 그 이전의 어떤 책보다도 인체에 대해 포괄적이고 정확하게 묘사했으며,새로운

해부학 용어를 사용했고 인쇄와 체재에서도 세련된 완벽함을 갖추었다.

38)김원(1988),전게서,p.9.

<그림 8> 다 빈치,신체도



- 31 -

어진 것이라고 본다.여기서 하나

주목할 점은 아무리 그가 학문의

이치에 밝았다고 해서 그 이론을

예술작품상에 과장하지 않았다는

사실이다.

미켈란젤로는 철학에 있어서도

조예가 깊고 또 가장 열렬한 해부

가의 한 사람이다.그는 당시 유명

한 전문의보다도 더 많은 시체를

해부하였다.이러한 고난을 겪고

난 그는,그의 작품 시스티나 성당의 대벽화 중에 여러 형태의 동작과 골격,근

육을 암기하여 제작하는데 있어서 자유자재로 그가 원하는 모든 형상을 표현하

여 실로 해부학상의 걸작을 남길 수 있었다.<그림 9>는 벽화를 그리기 위한 습

작으로 남성의 아름다운 인체근육을 해부학적인 기준에 근거하여 표현하고 있다.

그 외에도 라파엘,루벤스(PeterpaulRubens,1577∼1640)도 인체의 표현을 연

구한 이탈리아 작가이다.또 네덜란드 출신 렘브란트(RembrandtvanRijn,1606

∼1668)도 인체의 해부학적 관찰을 주시하였으며 그의 해부도는 아주 유명하다.

19세기 말엽에 와서 해부학적 기법에 대한 반동이 시작되었고 미술사의 대혁

명이 일어나 객관이 주관으로 전환되어 이때부터 인체해부는 의사들의 일로 알

고 점점 멀어져 가기 시작하였다.“근대에 와서 과학과 예술의 견해와 이론의 차

가 확실해지고 과학이 객관에 중점을 두는 반면에 예술세계는 함부로 객관 즉

과학에 복종할 필요가 없다는 관념이 사람들의 머릿속에 싹트기 시작했기 때문

이다.그래서 해부학적 정확성을 묘사의 이론으로 삼아 표현의 기초로 삼았던 사

실주의(Realism)적 예술 경향은 인체의 비례와 형태를 마음대로 과장

(Deformation)하거나 주관적 분석주의(Cubism)를 시도하는가 하면 추상미술에서

는 전혀 인체의 형을 붕괴시켜 극단적으로 표현하는 경향까지 대두되었다.”39)

그러나 최근 주관적이고 추상적인 조형예술 세계는 그 방향을 좀 더 실체의

본질인 존재론에 두어 해석을 내리고 있으며 이러한 견해는 사물의 철저한 관찰

39)상게서,p.11.

<그림 9> 미켈란젤로,인체 습작
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과 묘사를 요구하게 되었다.더욱이 이제 미술학도들의 기본자세인 미적 관찰의

입장에서 미술해부학은 큰 의의와 중요성을 갖지 않을 수 없다.

3)인체 비례(Proportion)

비례란 “비율,분할,균형 등을 뜻하는 것으로 본래의 라틴어 proportio[관계]라

는 말에서 비롯된 것이다.즉,전체 속에서 부분이 어떤 비율로 되어있는가 하는

전체와 부분과의 관계를 뜻한다.”40)

모든 시대를 통해 예술가는 인체의 형태에 매료당해 왔다.그리고 각 시대의

예술가는 인체 형태의 계량화를 지속적으로 연구해왔다.해부학이 신체 각 부분

의 구조나 형태,기능의 관계에 대해서 연구하는 학문이라고 한다면 인체 비례는

이들 신체의 각 부분의 연결고리이며,인체 형태의 구성에 대해 수량적으로 연구

하는 분야라고 할 수 있겠다.파노프스키(ErwinPanofsky)41)는 “인체 비례 이론

은 인간에 대해서,인간의 존재를 예술적 표현의 주제로 생각할 때 수학적인 관

계를 확립하는 체계이며 그 역사는 양식의 역사이다.”42)라고 말하였다.

그리스 조각의 도식화된 인체상을 앞에 두고 생각해 볼 수 있는 것은 비례는

해부학적으로 상호간에 분명히 구분된 부분과 전신과의 관계를 확립하고자 한

것으로 인체의 각 부분의 비례의 조화를 논하였으며,그 대상은 체육이나 경기로

단련된 남자들이었다.이를 통하여 그리스에서는 미의 원리를 균형에서 찾으려

했음을 알 수 있다.

그리스 조각에 있어서 최후의 위대한 작가 리시포스(Lysippos,B.C.4세기)43)

는 “머리를 작게 하고,다리를 길게 하고,몸통을 가늘게 한 인체 비례를 생각해

리시포스 이전의 조각가가 창작한 경기자의 상보다도 더욱 복잡하게 동작을 억

제하여 운동력을 암시적으로 표현하는 포즈를 만들어 냈다.폴리클리토스44)의 비

40)이강일(1988),전게서,p.121.

41)그의 주제는 다양성,비판력,박식함,문학·철학·역사의 풍부한 인용으로 유명하다.브라이스가우에 있는

프라이부르크대학교에서 공부했고,1926～1933년 함부르크대학교 교수로 재직했다.1931년 처음으로 미국

에 가 뉴욕에 있는 뉴욕대학교의 객원교수로 일했다.1935년 뉴저지 주 프린스턴에 있는 고등연구소의 미

술사 교수가 되었다.

42)황상주(1994),전개서,p.22.

43)BC4세기에 그리스 시키온에서 활동한 그리스의 조각가.그는 폴리클레이토스의 이상적인 인체(남자)비

례법을 수정해 머리는 작게,몸매는 가냘프게 만들었기 때문에 인물상의 키가 더 커 보인다.



- 33 -

례가 7등신이었음에 대해 리시포스의 그것은 두부의 전신에 대한 비가 8:1로서

오늘날의 소위 8등신의 시초가 되었다.”45)

그리스 미술의 고전기에 있어 클래식의 전형적인 작품으로 간주되고 있는 리

시포스의 벨베델레의 아폴론상은 이 형식으로 표현된 것이다.이 상은 후년에 인

체 비례의 사서(View Büchervonmenschlicherproportion,1528)를 저술한 뒤러

(AlbrechtDurer,1471～1528)의 인체 비례의 연구에 기초가 되었다고 한다.리시

포스의 규범에 대해 기욤은 “그의 규범은 비트루비우스적 인간으로서 계승되어

14세기 말에 나타난 예술 이론가 체니니 체니노(CenninodiDreaCenini,1370～

1435)에 의해 인정되었다.리시포스의 규범은 손바닥만이 아니라 두부 및 그 일

부분이 포함되어 모듈을 만드는 데 도움이 되고 있다.”46)고 말하였다.

비트루비우스적 인간47)이란 건축가 비트루비우스48)(Vitruvius,B.C.10년경)의

건축의 책속에서 자연 인간의 신체 구성을 다음과 같이 기록하고 있다.

“두부 안면은,아래턱부터 이마 위의 머리털이 난 부분까지 10분의 1,마찬가

지로 손바닥도 손목에서 중지의 끝까지 10분의 1,머리는 아래턱부터 머리 정상

까지 8분의 1,목의 끝부분을 포함하여 가슴 맨 위로부터 머리털이 돋은 부분까

지 6분의 1,가슴의 중앙에서 머리 정상까지 4분의 1이다.얼굴 그 자체의 높이

의 3분의 1이 아래턱에서 콧구멍 아래까지로 되었고 코의 높이도 콧구멍 아래에

서 양 눈썹의 중앙의 한계선까지도 같은 비율이다.이 한계선으로부터 머리털이

돋은 곳까지 이마도 마찬가지로 3분의 1이다.발은 신장의 6분의 1,상지(손을 제

외하고)는 4분의 1,가슴도 똑같이 4분의 1이고 그 밖의 지체도 또 자신의 계측

비(計測比)를 갖고 있다고 기록하고 옛날의 유명한 화가나 조각가들은 그것을 이

용하였으며,한없는 칭찬을 보냈다.”49)고 말하고 있다.

44)BC5세기의 위대한 그리스의 조각가.

45) 상게서,p.23.

46)상게서,p.24.

47) 비트루비우스적 인간 또는 인체비례도는 레오나르도 다 빈치의 소묘 작품이다.고대로마의 건축가 비트루

비우스가 쓴 ‘건축 10서(Dearchitectura)'3장 신전 건축 편에서 ‘인체의 건축에 적용되는 비례의 규칙을

신전 건축에 사용해야 한다.’고 쓴 대목을 읽고 그렸다고 전해진다.원문을 옮기면서 고대의 인체 비례론

을 그대로 받아들이지 않고 실제로 사람을 데려다 눈금자를 들이대면서 측정한 결과를 글로 적어두었다.

48) BC1세기에 활동한 로마의 건축가.

49)상게서,p.25.
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그리고 “인체에 있어 자연적인 중심점은 배꼽이다.따라서 사람이 양팔과 다리

를 펼쳐놓고 누워있는 자세에,콤파스의 기침을 배꼽에 두고 원을 돌리면 그 팔

과 다리의 끝이 원에 접한다.둥근 도형이 그렇듯이 인체에 그려질 뿐만 아니라,

또한 사각은 인체에서 형성할 수도 있다.발바닥부터 머리끝까지 측정하고 그 계

측을 펼쳐놓은 양팔에 옮기면 높이와 폭

이 같다.”50)그러므로 인간은 손이나 발

을 펼치면 인체는 완전한 기하학적 형태

인 방형(方形)과 원형(圓形)에는 꼭 들어

맞으므로 인체는 비례의 모범형 이라고

말하고 있다.이 제언이 르네상스기에 하

나의 철학적 체계의 기초를 이루고 있었

던 것이다.

비트루비우스적 인간상은,몇 가지 작

품에 나타나 있는데,그 중에서도 유명한

것은 <그림 10>이다.클라크는 “이 소묘

는 비트루비우스적 인간을 가장 근사하게

해석한 것이며 전반적으로 보아 가장 정

확한 해석이다.”51)라고 말하고 있다.레오나르도 다 빈치의 소묘는 방형과 원을

사용해 그린 인간의 이중상(二重像)으로 알려진 인체 비례의 비트루비우스적 인

간의 사고방식을 표현한 것이다.

조각가인 동시에 소묘가이며 건축가였던 미켈란젤로는 나체상과 건축이라는

두 가지 질서 사이의 상관관계를 찾아내서 고전적인 비례 체계에 대해 연구하였

는데 그 증거가 되는 습작이 윈저궁에 남겨져 있다.여기에는 인체의 세부에 대

한 계측치(計測値)가 기입되어 있다.클라크는 “미켈란젤로의 후년(後年)의 작품

에서는 거의 변형된 수법이 나타나고 있는데 그가 고전적인 비례 체계를 무시했

다고 생각하는 것은 잘못일 것이다.”52)라고 말하였다

50)임영방,「미술의 길」,교양총서,1994,p.70.

51)황상주(1994),전게서 p.25.

52)상게서,pp.27～28.

<그림 10> 다 빈치,비트루비우스 인간
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르네상스기에 인체 비례 이론을 발전시킨 데 결정적인 역할을 한 이론가는 레

오네 바티스타 알베르티(LeoneBattistaAlberti,1404～1472년)53)와 다 빈치이다.

파노프스키는 “그들은 자연 그 자체에 감히 도전하여 살아 있는 인체에 콤파스

나 자를 가지고 다가가서 많은 모델 가운데 자신의 판단이나 유능한 조언자의

의견에 의거하여 가장 아름답다고 생각되는 것을 골라내고,그리고 치수를 그저

대충,어림잡고 또는 그것이 평면으로 보이는 한에서만 결정하지를 않고,높이만

이 아니라 폭과 깊이에도 인체의 자연 구성에 충분한 배려를 하여 아주 정확하

게 그 치수를 확인함으로써 순수 과학적인 인체 측정학의 이상에 접근하려 하였

다”54)라고 저서 속에서 말하고 있다.윈저궁에 남아 있는 다 빈치의 해부학 수기

C권의 6권째 속의 10장에 인체 비례에 관한 소묘가 있다.알베르티는 신장을 6

53)선원근법(linearperspective)에 대한 과학적 기초를 제공했던 이론가 중 한 사람이다.그의 회화론(1435)

에서 원근법이론을 소개하였다.

54)상게서,p.28.

<그림 11>알베르티,인체 비례 <그림 12>다 빈치,인체 비례
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페데스(피트)와 60웅케올라에(인치),

600미누터(최소 단위)로 구분하고,그

결과 산 모델로부터 얻어낸 치수를

그림으로 표현하고 있다<그림 11>.

신장을 6으로 구분하고 있는 사고방

식은 <그림 12>에서도 볼 수 있다.

북구 르네상스기에 있어 최대의 예

술가로 일컬어지는 뒤러의 인체 비례

의 사서는 그가 죽은 후인 1528년에

출판된 것인데,이 비례 이론은 그

이전에도 그 이후에도 도달할 수 없

는 최정점(最定點)을 보이고 있다.

뒤러는 250여 매의 목판화와 1천

이상이나 되는 소묘를 남겼고,또 인체 비례나 원근법 등의 이론을 탐구한 1,500

페이지에 달하는 고본(稿本)을 드레스덴,런던 및 베를린 등에 남기고 있는데,그

가운데 탁월한 부분은 인체 비례의 연구에 관한 것이었다.그의 <그림 13>에 그

려진 인체상은 자연 관찰에 의거한 남녀의 형태가 아니고 뒤러의 완전한 인체

비례이론에 따른 것이라고 하겠다.

또한 뒤러는 인체 비례의 사서 중 제1서,제2서에서는 다 빈치식의 방법을,그

리고 제3서에서는 알베르티의 방법을 써가며 인체 비례 이론의 확립에 고심을

거듭해 왔다.

“가장 아름다운 인간의 형태란 어떤 것이어야 할 것인가,그 결정적 판단을 내

리는 인간이 이 세상에 있는 것이 아니다.신(神)만이 아시는…… 하물며 미(美)

에 관해서 그 양부(良否)를 구별할 수는 없다.”55)고 뒤러가 서문 속에서 말하고

있다.그리고 “인체의 생물학적 복잡성은 인체가 지닌 아름다움과 병행한다.따

라서 인간을 움직이는 생명력은 피부 안팎에서 물결치고 발산됨을 발견할 수 있

는 것이다.”56)는 것처럼 미가 인체 비례에서만 생겨나는 것은 아니다 라는 것도

55)상게서,p.30.

56)새러 심블릿,최기득 역,「예술가를 위한 해부학」,예경,2005,p.9.

<그림 13>뒤러,아담과 이브
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알아야 할 것이다.

“본다는 것은 안다는 것과 동일하다.”57)는 다 빈치의 말처럼 감각과 지성을 함

께 인식의 근원으로 하여 대상을 포착하는 태도를 견지해야 한다.그리고 인체소

묘에서도 외양보다도 기본적인 골조를 찾음으로써 흔들리지 않는 원천적인 형태

의 미로 승화할 수 있다.표면은 감각적인 눈으로 보면 항상 변화 하지만,내부

의 골격은 짜임새의 원리 때문에 변할 수 없다는 해석이다.이처럼 인체를 꿰뚫

어 보는 투시안(透視眼)이 필요한데,이것이 미술해부학을 이해하고 활용하는 원

리라 하겠다.

57)임영방(1994),전게서,p.201.
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Ⅲ.인체소묘의 조형성 분석

인체의 조형적 요소를 연구하기 위하여 조형미로서 인체는 어떠한 의미를 갖

는지에 대하여 연구하였다.이러한 조형성의 연구를 위하여 작가들은 어떠한 기

법과 정신으로 인체를 표현했는지에 대하여 탐구해 보았으며,본 연구자의 인체

소묘작품을 통하여 인체소묘가 유화나 수채화 등의 미술 재료보다도 어쩌면 더

욱 더 독특한 회화성을 지닌 작품을 제작할 수 있다는 확신을 서게 했다.

그리고 인체소묘의 조형성을 바탕으로 다른 재료적 측면이나 기법을 연구해

나간다면 인물의 형태적인 측면뿐만 아닌 그 인물이 갖고 있는 정신세계까지도

표현할 수 있다.

1.조형미로서의 인체

인체에 있어서 다양한 비례와 그 동적인 조형의 변화는 한마디로 무궁한 미의

세계다.그래서 신의 창조인 인간의 오묘한 조형미를 고대로부터 지금까지 예술

창조의 주된 소재로 채택하여 왔고 앞으로도 누구나 이 완전미(完全美)혹은 절

대미(絶對美)58)의 추구를 위해 많은 예술가들이 집념할 것이 분명하다.이러한

예술 창조의 주제로 삼아온 인체에는 시대사적으로 그리고 작가 개인적으로 다

양하게 해석하고 표현하여 왔다.

이미 헤겔이 그의 지양론(止揚論)에서 언급한 것처럼 “남여의 인체사상은 석기

시대부터 부단히 발전하여 그리스시대의 우아한 인체사상으로 나타난다.그리고

그리스 이래의 인체가 가장 완벽하고 아름답다고 믿었다.그런 미술에서 인체는

누드로 표현되어야 한다”59)는 정당성을 획득하기도 했다.이후 인체누드는 영국

빅토리아시대의 도덕가들의 가혹한 비난에도 불구하고 미술의 성전처럼 되었다.

58)완전한 조화를 가진 최고의 아름다움.

59)박용숙,「인체의 발생과 원리,그 전개」,가나아트,1992,p.63.
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이러한 인체에 대한 그리스나 이탈리아적인 전통이 비록 변형되기는 했으나 그

인간주의적인 분위기가 되살아난 것은 북구 르네상스이고 그것이 낭만주의시대

의 인체미술의 원동력이 되었다.루벤스의 인체의 조형미를 보면 그의 인체 속에

서 고전시대의 웅장한 건축미를 보게 된다.그가 그리는 남성들은 아크로폴리스

언덕위에 우뚝 선 석조신전처럼 웅건하고 사비니의 여자 약탈이나 세 여인 같은

작품에 나타나는 여성들은 풍성하고 탐욕스런 젖가슴을 지니고 있다.그것은 양

질의 토양으로 뒤 덮힌 풍성한 농토의 의미와 같으며 훌륭한 자식을 얻고자하는

사려 깊은 남성에 있어서 그 건강하고 웅장한 여체는 탐욕의 대상이 아닐 수

없다.

그러나 낭만주의 시대에 이르러서 인체의 고전적인 건축성의 의미는 약화되고

모든 인체는 감성적이거나 감각적인 대상으로 변한다.이 시대에 와서 모든 인체

미술이 여체 누드로 전환되는 것도 그런 맥락과 일치한다.

투박한 흑갈색의 피부의 건강한 타이티 여성을 즐겨 그린 고갱이 여체의 건강

미를 찬양하게 된 것은 고전주의 시대의 건축미에 대한 동경이긴 하지만 전반적

으로 그가 경험했던 서구의 병적인 근대문명과 긴밀한 관계가 있는 것이다.물론

루벤스에서 앵그르,앵그르에서 고갱의 인체의 조형미가 나타나는 데에는 시민혁

명이나 산업혁명도 영향을 미쳤다.이런 과정에서 사람들의 관심은 점차 현상적

이고 물질적이 것에 가치의 비중을 두게 되어 마침내 물신(物神)이 등장하고 인

간 소외가 극대화되는 시대를 맞게 된다.

그래서 인상파 시대의 화가들은 인체를 뼈와 근육과 살의 아름다운 총체적 조

화로서가 아니라,단순히 뼈이거나 근육이거나 살로만 보았다.세잔느는 뼈에서,

피카소는 근육,고흐나 고갱은 살에서 그들의 특별한 감각의 원리를 이끌어 냈

다.그래서 이들은 벌거벗은 누드 앞에서 일반인들이 상상하는 것보다 훨씬 초연

한 태도를 가질 수 있었지만,누드를 빵이나 도자기처럼 관찰자적인 측면으로만

접근하는 것은 슬픈 일이 아닐 수 없다.하지만 이런 태도에서 인체의 해체는 표

현의 중요하고도 효과적인 가능성으로 확인되기도 한다.그래서 클라크는 이렇게

말한다.

“근대미술은 과거의 미술보다는 훨씬 명확히,누드란 단순히 육체만을 재현

하는 것이 아니라 유추(類推)로써 우리의 상상적인 체험의 일부를 이루고 있는
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모든 구조에 인체를 그들의 기하학에 관련시켰다.20세기의 인간은 크게 확대된

육체생활의 체험과 한층 더 복잡한 유추 내용을 지니고 있는 것이다,”60)

이 글에서 인체는 이미 자연[우주원리],그 자체가 아니라 현대인의 모든 복잡

한 생활체험이나 상상력의 구조를 유추할 수 있는 하나의 매개가 되고 있음이

확인된다.

인체가 숭배의 대상에서부터 이렇게 푸줏간의 상품으로 떨어지게 되는 것은

놀라운 변화이지만 실제로 그 밑바탕에는 무신론적 실존주의61)의 영향이 깔려있

다고 말할 수 있다.사르트르가 “실존은 본질에 앞선다.”라고 주장했을 때에는

숭배되는 인체와 고깃덩어리가 된 인체의 위상이 서로 뒤바뀌는 시대상황이 적절

하게 반영되고 있음을 알게 해준다.

이러한 사상 속에서 자코메티의 인체들은 거의 일관되게 생명체를 섬유질이나

오랜 세월동안 땅 속에 산화된 고대의 유물이거나 혹은 폐물처리장에 버려진

부식된 금속을 연상케 하는 질감을 근간(根幹)으로 삼고 있다.

레제는 이렇게 고백하고 있다.“나에게 있어서 인간의 모습은 열쇠나 자동차

처럼 중요한 것은 아니다.…… 이를테면 인간은 고무주머니와 같으며 자동차는

인체와 같은 것이다.”62)이렇게 인체가 자동차와 같은 실용품과 비교되는 그 밑

바닥에는 물론 테크놀로지 사회가 암시되어 있다.자동차가 인체의 기능을 하게

되고 인체가 고무주머니처럼 물리적인 질감으로 표현된다면 벌써 인체와 사물은

같은 크기와 같은 무게로 공존하지만 그것이 그대로 똑같은 값어치의 균형을 유

지하리라는 보장은 없다. 산업사회의 비정한 합리성의 산물이고 보면 인체와

사물의 동질적인 위상도 이렇게 무너지고 말 것이다.

인체가 이렇게 자연의 질서 속에 놓이지 않고 인위적인 시각 속에 놓이기

위해서는 초현실의 관문을 통하지 않으면 안 되었다.인체는 비록 자연의 아들이

60)상게서,p.66

61)그리스도교적 실존주의에 대해서 J.P.사르트르,S.보부아르,메르로 폰티 등으로 대표되는 실존주의.

이 사상은 ‘신은 죽었다’라는 유명한 말을 남긴 F.W.니체의 계보에 이어지며,실존에 앞서서
본질을 설정함으로써 신을 부정하는 이 입장에서는,신이 존재하지 않기 때문에 인간은 완전히
자유로운 존재라고 생각하여 철저한 휴머니즘의 입장을 취한다.
이 주장에 따르면 오직 인간만이 ‘실존이 본질에 선행하는’존재이기 때문에 오히려 인간은
끊임없는 자기 초월에 의해서 자기의 본질을 스스로 형성해가지 않으면 안된다.여기에서 실존의
본질을 이루는 초월은 신에의 수직적 초월이 아니라,인간에 의한 인간적 세계의 초월을 뜻한다.

62)김원(1998),전게서,p.204
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지만 그것이 형성되는 과정에서 그 모양이 아닐 수도 있는 여러 가지 우연성이

있다는 점을 깨달으면서 20세기의 화가들은 그 우연이 펼쳐놓은 가능성의 세계

를 탐구하였다.초현실주의자들은 이를 순수한 내적인 모델이라 불렀고 그 순수

한 내적 모델로서의 인체는 불가시(不可視)의 가시로 존재한다고 주장하였다.그

래서 인체는 현실에 존재하지만,그 본래적인 인체의 속성은 우리들의 상상을

초월하는 것이고 그것은 현실에서 존재하는 인체를 지배하기도 하였다.

1)사실적 표현

“예술은 자연의 모방이고 그 모방의 대상은 불가불(不可不)인간이다.”63)라는

아리스토텔레스(Aristoteles,B.C384～322)의 미학을 보더라도 진리를 탐구하는

수단이 인체 속에 내재되어 있음을 알게 된다.“일찍이 고대인들은 우주만물의

척도가 인간이라 믿었다.또 그 특별한 경험을 통하여 인체를 탐구하는 일이 곧

인류가 알고자 했던 궁극적이며 영원한 본질을 확인하는 데 없어서는 안 된다는

것을 알고 있었다.”64)이는 고전미술이 얼마나 대상에 충실한가를 의미한다.특

히 그리스의 대리석 조각상은 인체미의 극치이며 동시에 정확하게 표현된 해부

학적 인체이다.실제로 로마 시대 조각상은 거의 그리스의 파손된 작품을 복귀시

키는데 지나지 않았다.그래서 많은 모조품을 내었지만 그리스를 능가할 수 없

는 점이 특이할 만하다.인체의 해부학적 정확성은 물론이지만 동적 표현에 있

어서도 근육의 긴장과 운동 그리고 인체의 전체에 흐르는 희노애락(喜怒哀樂)의

감정이 완벽하게 전체에 묘사되었다.회화작가 앵그르의 여체는 피하지방의 적절

한 표현으로 여성의 유선미(流線美)를 최대한으로 발휘하였다.또 인간의 고뇌와

다양한 감정의 변화를 가장 잘 부각시킨 조각가 로댕(AugusteRodin,1840～

1917)을 상기해야 하겠다.그의 많은 인체 조각품은 모두 지극히 인간적인 표정

의 순간을 고정시킴으로써 인간의 감정을 존재론적으로 영원히 포착하였다.또

한 그의 작품인 ‘생각하는 사람’과 ‘칼레의 시민’은 어두운 시민의 인간적인 표정

을 전신에 가득히 풍기는 작품이다.그의 작품은 고전작품에서처럼 어떤 영웅이

나 신화적 인물의 포즈[표정 없는]의 제시가 아니고 삶의 순간을 영원히 고정시

63)상게서,p.204

64)박용숙(1992),전게서,p.58.
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킨 그윽한 공간을 갖게 한다.그리고 철저하게 해부학

적인 표현방법을 지킨 작가의 좋은 예이다.

<그림 14>에서,빈사(瀕死)의 모습과 반항의 모습을

미켈란젤로는 무엇을 통하여 표현하였는가?

“빈사의 모습은 들어 올리는 몸통과 분리된 팔,또 측

굴성(仄屈性)자세(scolioticposture),오므린 다리의 모

습으로 표현하였으나 반항의 경우는 긴장된 전신의 근

육과 함께 몸통에 밀착시킨 팔,완강한 다리 자세로 나

타내고 있다.”65)

이것은 이미 우리가 알고 있는 여성에 대한 연약한

느낌의 고정관념을 빈사에,강함을 상징하는 남성에

대한 인식을 반항적인 노예의 근육에 미학적으로 접목

시켰다고 할 수 있다.

추상주의 이후 인체는 보다 주관적인 세계에서 파악

되었다.세잔의 이론에 따른 사물의 해석,원,

원추,원기둥으로 단순화 내지는 기하학적인 분

석이 입체주의(Cubism)에서 완벽하게 실현된

다.피키소나 브라크(Geoges Braque,1883～

1963)입장이 바로 그것이다.그런데 이들은 공

간적인 분석을 하였는데.인체의 형태를 다만

단순하게 파악한 것이다.그러나 뒤샹(Marcel

Duchamp,1887～1968)에 가서 인체의 분석은

시간성과 공간성을 동시에 분석해버린다.<그

림 15>에서처럼 계단을 내려오는 나부(裸婦)는

동적인 순간순간을 영화 필름의 컷처럼 시간적

으로 분석하면서 그 하나하나의 형태를 또 단

순형으로 분석하였다.

65)김원(1988),전게서,p.206

<그림 14>미켈란젤로,빈사의 노예

<그림 15>뒤샹,

계단을 내려오는나부
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2)과장

실제 인체의 왜곡과 과장․과소의 묘사는

원시조각에서 그들의 종교적 해석에 따라 잘

나타나 있다.<그림 16>의 빌렌도르프의 비

너스는 1909년 오스트리아의 빌렌도르프에서

출토되었다.기원전 25000년경에 석회석으로

만들어졌으며 높이가 11cm인 이 상은,머리는

정성들여 세밀하게 조각했으나 얼굴의 윤곽은

알아 볼 수 없을 만큼 무시 되었다.여성의

벗은 모습을 새긴 것으로 특별히 유방이나

배,엉덩이를 과장하여 표현한 것으로 보아

다산을 상징하는 숭배물의 하나였던 것으로

알려져 있다.이러한 과장은 여성을 정복하기 위

한 것이 아니라 그 특수한 기능 때문임을 알 수

있다.이것은 신앙의 상징으로서 특징을 최대한

표현하려는 수단이었을 것이다.

그리스 미술에서 “그리스 조각의 탁월한 특징

은 자세와 표정에서 고귀한 단순과 고요한 위대

를 지니고 있다.”66)이러한 특징을 강조하기 위해

해부학적으로 복근을 과장했고 우리나라의 금강

역사상에서 보여 지는 상지근(上肢筋)의 과장은

인간 이상의 힘을 상징하며 거대한 상상력의 힘

으로 다가 온다.

<그림 17>은 여성의 인체를 균형의 과장을 적

용하여 길게 잡아 늘임으로서 여체를 더욱 가련하게 혹은 관능적으로 표현되며

여성의 마음까지도 나타날 수 있도록 심상을 표현하였다.

66)기정희,「빈켈만 미학과 그리스 미술」,서광사,2000,p.99.

<그림 17>모딜리아니,

노란스웨터의 잔느

<그림 16>빌렌도르프의 비너스
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3)추상적 표현

미술의 또 다른 모험의 세계는 추상미술

이다.“추상은 어원적으로 뽑아낸다를 뜻한

다.일반적으로 사물 또는 표상에 있어서 그

본질적 특색을 비본질(非本質)적인 것에서

구별하고 뽑아낸다는 것이다.이에 반해 구

상은 직접적인 체험,지각,관조(觀照)된 것

으로,추상은 일반적,사고적,비관조적인 것

으로 나눠진다.”67)

추상미술의 언어란 실체의 조형을 파괴하

거나 무시해버린 상태에서 순수한 미 자체

의 표현이다.서정추상 형식의 인체 표현은 색과 선으로 작가의 지극히 독자적․

서정적 세계의 시도를 보인다.

<그림 18>은 기하학적 추상 형식의 인체 표현은 지극히 단순화시킨 직선․원

등의 기본형을 기호적으로 표현한 것이다.종이에 잉크만으로 천진난만한 동심과

같은 순수의 세계에서 인체를 단순화 시켰음을 알 수 있다.이들은 구체적 조형

자체로서는 인체를 파악하기 힘들고 다만 2차적 이미지라든가 감각으로만 느낄

뿐이다.

인체의 조형미를 표현하는데 있어서 사실적 표현방법부터 과장을 통하여 자신

이 원하는 모습만을 강조할 수도 있고 아니면 완전히 그 형태를 추상화 할 수

도 있다.어떤 표현 방법을 쓰는가도 중요하겠지만 그 대상을 통하여 인체 속에

서 깊이 느낄 수 있는 조형적 가치를 표현할 수 있는 자신만의 조형 방법을 찾

는 것이 중요하다.

67)임영방(1994),전게서,p.224.

<그림 18>드쿠닝,여인
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2.작가들의 인체소묘 비교분석

인물화의 역사 중에는 과거에서부터 현대에 이르기까지 많은 위대한 작가들이

있다.그들은 모두 인체에 대해 강한 감수성과 깊은 이해력을 가지고 있었다.위

대한 인물 작가들의 인체소묘작품을 보고,본 연구에서 말하고자 하는 조형성의

중요한 원리를 설명하고자 한다.

위대한 작가들의 작품을 보고,그들이 무엇을 이루었는지 생각해보는 일도 도

움이 된다.그러는 동안 관찰하지 못했던 것을 깨닫게 되거나,오랫동안 해결하

지 못했던 문제를 해결할 수 있으리라 생각한다.

비교․분석 할 인체소묘 작품은 대부분 연대순으로 나열하였고,서로 비교․대

조할 수 있는 작품으로 설정하였다.

1)다 빈치의 작품 <그림 19>

르네상스의 대표적인 작가로 다 빈치가

그린<그림 19>는 갈색조의 은은하면서도

자연스러운 바탕에 목탄과 흰색 초크를

사용하여 매우 섬세하게 그려져 있고 각

자의 인물들이 신체에 대한 형태가 양감

적인 표현과 동시에 선묘를 사용하여 사

실적으로 표현되어 있다 성모 마리아 무

릎 위에 아기 예수의 부드러운 동세와 옷

에 나타난 주름의 형태,인물의 위치,손

과 얼굴 표정 등 그 복잡하게 엇갈린 뒤

섞임은 아주 매력적이다.작품에서 꽉 채

워진 구도는 공간이나 빛보다도 형태와

동세의 묘사에 치중했던 것이 분명하다.

다 빈치는 대상을 분석과 투시(透視)를 통해 원하는 대상에 접근하기 시작하

였다.그림을 보다 많은 사람들에게 감동을 주기 위하여,더욱 철저한 운동감과

<그림 19>다 빈치,

성 안나와 세례요한과 함께 있는 성모자
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긴장감으로 휩싸인 현장성이 강조되었고,그것은 모두가 해부학적인 바탕위에 이

루어지고 있다.그는 관능적인 육체미보다는 인체가 어떤 상황에서 그 기능을 다

하는가에 더욱 관심을 집중하여,인체구조의 해부도면을 면밀히 분석하여 수많은

소묘로 남겨놓고 있다.

2)미켈란젤로의 작품 <그림 20>

<그림 20>은 르네상스를 대표하

는 쌍두마차인 미켈란젤로가 그린

시스티나 성당 벽화를 위한 인체소

묘이다.

미켈란젤로는 시스티나 성당의 벽

화를 완성하기 위하여 수많은 소묘

를 하였는데,인체의 구조적인 기능

외에 인간주의적인 수많은 형상을

습작으로 남기고 있다.그리하여 인

체의 본질에 가까운 형상을 창조하

는데 위대한 공헌을 했다.

<그림 20>은 붉은 초크로 그려졌

는데 윤곽선 묘법에서 선을 문질러

부드럽고 어두운 톤으로 표현하였다.그리고 투시적인 원근법을 사용하여 인물을

보다 시각적으로 실체에 가깝게 표현하였다.

제목에서도 알 수 있듯이 여성인데도 남성적인 근육으로 표현하고 있다.이것

은 보다 많은 인체의 골격과 근육의 움직임을 통해 작가가 얼마나 인체를 연구

하는가를 보여주며,같은 공간에 그려져 있는 부분 스케치를 통해서도 알 수 있

다. 그리고 여성도 이처럼 골격과 근육을 강조했을 때,움직임에 대한 동세를

더욱 강조할 수 있었을 것이다.

<그림 20>미켈란젤로,리비아의 무녀
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3)드가의 작품 <그림 21>

<그림 21>은 드가가 선을 위주로 하

여 그린 작품으로 의식과 무의식의 사

이에 훌륭한 밸런스를 볼 수 있다.렘

브란트와 마찬가지로 그는 자유롭고 대

략적인 곡선의 터치와 계획된 선의 터

치를 소묘 속에서 대부분 함께 사용하

였다.선의 터치는 빠르게 마무리 지은

평행선의 집합이다.얼굴,머리칼,몸통

에서의 터치는 짧고 균등한 간격이지

만,배경에서는 아주 자유롭게 휘갈겨

쓰고 있다.역시 배경에서 드가는 때때

로 손목을 돌려 방향을 변화시킴으로써

더욱 공간적 다양성을 만들어 냈다.

“내가 한 일은 대가들의 작품을 연구한 결과이다.재치,무의식,감수성에 대해

서는 아무도 알지 못한다.”68)라고 한 드가의 말은 “감정이 격화된 나머지 무의식

적으로 그리고 있었던 적이 있다.”69)라고 한 고흐의 말과는 정반대다.드가가 지

관(知觀)보다 연구나 수련을 더 신뢰하고 있었던 것은 분명하지만,말 그대로는

받아들이지 않았던 것은 틀림이 없다.

드가는 정밀하면서도 우아한 선과,평행선을 그리는 톤의 터치를 병용했다.가

늘고 뽀족한 연필도 쓰고,굵은 크레용이나 파스텔도 사용하였다.

드가의 필적에 보이는 전형적인 특징은 엄청난 겹쳐 그리기로 팔,다리나 망토

의 외형선을 빠르게 대충 그리고,손이나 얼굴은 정밀하고 주의 깊게 마무리 지

은 것이다.이처럼 드가의 선묘는 의식과 무의식의 조화로운 결합이라 볼 수 있다.

소묘는 형태를 그리는 것이 아니라 보는 방법이다.소묘는 작가에 있어서 무엇

보다도 직접적이고 자발적인 행위이고 일종의 개개인의 서체와도 같은 것처럼

인상주의에 이르러서 소묘는 회화와 더불어 큰 변화를 가져오게 된다.

68),68)버드토드손,안미정 역,「연필드로잉」,예경,1992,p.50

<그림 21>드가,개의 노래
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4)쇠라의 작품 <그림 22>

신인상파 화가 쇠라는 색조 전체에 대해

과학적 연구를 하였으며,그것은 그의 작

품에서 점묘법 스타일의 기초가 되었다.

<그림 22>는 색조 명암에 대한 관심은

이처럼 정밀한 선묘가 전혀 없는 그림에도

분명히 나타나 있는 것을 볼 수 있다.

주로 콘테로 그려졌지만 자세히 살펴보

면 좀 더 연구한 회색의 연필을 사용한 것

같은 밑그림을 볼 수 있다.쇠라의 작품은

그 명암의 구성이 예전에 어떤 소묘보다

독특하고 훌륭하다.가장 강하게 빛이 비

치는 부분도 약간의 명암이 그려져 있다.

사진에서는 잘 보이지 않을 수도 있지만

빛이 비치는 둔부(臀部)에도 미묘한 거미집 모양의 콘테선이 있고,빛이 약해지

는 부분으로 갈수록 그 선은 강하게 빽빽해져 있다.명암을 주로 하여 모델의 신

체에서 부분적으로 눈에 띄는 색채,예를 들면,모발의 색 등에 마음을 빼앗기지

않고 모두를 명암의 흐름으로만 바라보면서 색채에 대해서도 명암으로 처리하고

있다.

명암에 대한 습작으로서 이 그림은 적당한 타협을 완전히 거부하고 있다.인체

의 윤곽선은 전혀 없고 손과 발은 배경의 어둠속으로 사라져갈 뿐이다.또한 그

로인해 전체적으로 꽉 찬 느낌과 분위기를 전달한다.

5)쉴레의 작품 <그림 23>

<그림 23>의 쉴레(EgonSchiele, 1890～1918)작품은 젊은 여자에 대한 습작

이지만,다른 여자들을 그린 작품과는 달리 무척 개성이 강하다.쉴레의 대상에

대한 시선은 매우 날카롭다.거의 불쾌감을 줄 정도로 마르고 볼품이 없는 근육

은 몸통을 길게 하여 강조하고 있다.이 그림은 담황색의 종이에 그려져,이 종

이의 바탕색을 그대로 인체의 색으로 사용하였으며,밝은 부분은 수채와 과슈로

<그림 22>쇠라,서있는 나부
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강조하고 있다.

인체의 색 가운데 종이의 색이 사용되는

부분을 분명하게 하기 위해 인체의 윤곽에

흰 과슈를 칠해 배경을 독립시키고 있다.

그리고 관절부분을 강조하기 위해 핑크와

청색이 사용되고,둥그스름한 부분을 표현

하기 위해 엷은 녹색과 황색을 사용하였다.

하지만 처음 대할 때는 그 색조가 불쾌하

고 충격적으로 보일수도 있다.하지만 이러

한 색조야 말로 인체묘사에 생기를 주는

역할을 한다.또한 최소의 수단으로 매우

많은 것을 표현할 수 있는 그의 능력을 전

형적으로 나타내고 있다.피부 밑에 있는

골격은 항상 명확하고,그것이 표면에 나타

날 때에는 연필선이 사용된다.윤곽선은 풍부하고,여러 가지 형태의 가장가리

부분은 선으로 명확하게 그려져 있으며,작은 모양으로 번지게 그린 곳은 명암을

나타내어 매우 강렬하게 표현되어 있다.명암을 나타내는 부분이 작아서 선묘의

타협이 없는 솔직함을 강조하는 역할을 하지만,신체의 단단함과 부드러움을 조

화롭게 표현하고 있다.

6)무어의 작품 <그림 24>

칸딘스키는 ‘회화에 있어서 정신적인 것에 대하여’에서 다음과 같이 말했다.

“완벽한 소묘란 본질적이며 내적 생명을 파괴하는 일이 없는 것이고,소묘에 있

어서 손끝으로 하는 솜씨라는 것은 없는 것이다.또 소묘는 해부학이나 식물학,

기타 과학적 지식을 거역하느냐,모순된 것이냐 와는 전혀 관계가 없는 것이다.

문제는 외적인 시각의 형과 합치되느냐 아니냐의 것보다는,다만 소묘의 질이 외

적 현실의 패턴과는 관계없이 모종의 형태가 예술가의 욕구와 합치되느냐의 문제

인 것이다.”70)여기에서 어디까지 자연은 변형되어지고,그것이 인간의 정신적인

70)칸딘스키,권영필 역,「예술에 있어서 정신적인 것에 대하여」,열화당 미술책방,2000,p.127.

<그림 23>쉴레,소녀 누드
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것인 내용을 표현할 수 있는 한에 있어서만 의

미를 갖는다고 믿었던 것이다.

진정한 리얼리티는 자연의 단순한 물리적 속성

을 초월한 데에서만 존재할 수 있다는 신조였

다.여기에서 인상파 이후의 소묘의 변화를 읽

을 수 있다.

이러한 이론적 측면에 부합하여 무어(Henry

Moore,1898～1986)의 작품 <그림 24>는 대상

만으로도 충분한 인간으로서의 정신적 가치를

지닌다고 할 수 있다.사실적으로 표현되어 있

지는 않지만,진정한 리얼리티의 충실함과 무게

감이 잘 나타나 있다.마치 지구의 중력을 느낄

수 있을 만큼의 중량감에 주의를 집중함으로 인

해 작품은 마치 지형도(地形圖)처럼 느껴진다.

이와 같이 작가들의 인체소묘마다 어떻게 대상을 그려야 하는지 보다는 어떻

게 대상을 바라봐야 하는 지가 중요하다 하겠다.즉,그리는 기법이 중요한 것이

아니라 대상의 진실을 어떻게 깊이 관찰하느냐 하는 것이 중요한 것이다.이러한

심미안을 가질 때 비로소 창의적인 작품을 제작할 수 있다.

<그림 24> 무어,

일렬로 누워 자는 사람들
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3.본인 작품에 대한 분석

인체소묘의 대상은 다양하다.나이 성별,나라,인종,등에 따라 나타나는 대상

은 얼굴만을 중심으로 한 초상화에서부터 누드화,착의화까지 얼마든지 다양하게

표현할 수 있다.

인체소묘를 작업하면서 대상에 대해 느끼고 표현하려 노력하지만 풍경이나 정

물보다 생각처럼 표현하기가 힘들었다.이러한 이유는 풍경이나 정물은 어떤 면

에서는 정지되어 있는 표현대상이라 볼 수 있고,이론적인 측면에서는 원근법이

나 명암법이면 어느 정도에 표현이 가능하지만,인체는 동세 속에서 움직이고 변

화하기 때문이다.또한,인체에 대한 비례,해부학적 관계 등도 이에 해당된다.

그리고 인간이 인간을 바라보는 시각예술이며,작품 속에서 자신이 거울에 비친

모습을 투영하듯 작품을 대하기에 보다 더 비판적으로 바라보게 되기 때문이다.

본 연구자의 인체소묘 작품은 대상을 충실히 연구하고 사실적인 방법으로 제

작하였다.인체소묘에서 빼놓을 수 없는 것이 사실적 묘사다.왜곡하거나 추상화

하는 방법과 반대로 대상의 세부 특성까지 정확하게 객관적으로 재현하려고 노

력하는 기법 중에 하나이다.그러나 비록 주관을 피하고 대상의 엄격한 객관화를

추구한다 하더라도 사물의 본질적 특성을 파악하기 때문에 작가의 개성은 빠질

수 없다.그렇기 때문에 사실적인 표현이라고 해서 단순한 반복의 재현(再現)만

이라고 볼 수는 없다.

작품의 대상은 우리 주위에서 흔히 접할 수 있는 인물들,나의 가족과 지인들

을 소재로 삼았다.그 속에서는 좀 더 다양한 대상의 선택을 위하여 종교인과 누

드화도 포함했고 정신지체를 갖고 있는 장애인도 함께 하였다.

작품의 전체적인 제작 기법으로는 전통적인 소묘 기법을 사용하였고 부드러운

톤의 흐름과 번짐을 나타내기 위해 인체를 그리기 전에 종이에 중간 톤을 먼저

만들었다.그리고 사실적인 작품 중에서도 특히 중요한 부분을 보다 자세히 묘사

하는 방법과 그 대상만이 갖고 있는 특징적인 포즈 연구를 통하여 인물 속의 내

면적 성격까지도 표현하려고 노력하였다.
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1)무념무상(無念無想)(종이,콘테,소스,80.3×80.3cm)<그림 25>

<그림 25>는 가사(袈裟)를

걸친 적조 스님을 모델로 하여

제작하였다.

무념무상의 상태란 모든 생

각을 떠나 마음이 빈 상태(狀

態),일체의 상념이 없는 상태

를 의미하며 무아의 경지에 이

르러 일체의 상념을 떠난다는

뜻이다.

신회어록(神會語錄)에서는 신

회71)가 수행자에게 말하는 가

운데서,‘무엇이 무념인가 하면,

유무의 둘 다 던져버리고 중도 (中道)도 역시 없는 것이라야 이것이 곧 무념이

다.무념은 곧 일념(一念)이요,일념은 곧 일체지(一切知)다.’라고 하였다.

무상(無想)은 모든 사물은 그 사물을 발생시킨 관계 조건의 변화에 따라 변천

소멸하는 것이라는 진리를 깨닫고,물체의 드러난 모습을 인식하면서도 거기 사

로잡히지 않는 것이다.금강반야경72)에 ‘무릇 모든 모습은 모두가 허망하다.만약

모든 모습은 모습이 아니라고 볼 수 있을 때는 곧 여래를 볼 수 있다.’신회의

단어(壇語)에는 ‘일체 중생은 본디부터 무상이다.지금 모습을 말하는 것은 모두

가 망발된 마음이다.마음이 무상이라면 이는 곧 부처님 마음이다.’고 하였다.

<그림 25>에서는 참선을 통하여 무념무상의 세계를 실천해 나가는 스님의 내

면적인 상태를 표현하려고 했다.사회적인 참여 면에서도 보다 적극적인 성격이

어서 포즈는 정면을 직시(直視)하는 모습으로 하고,얼굴은 무표정의 상태를 통

해 인물의 성격을 감상자를 통해 각각 다르게 느끼고 상상하도록 했다.그리고

가사의 자연스런 주름을 통해 인물의 딱딱한 느낌을 해소하는데 중점을 두었다.

71)중국 당대(唐代)선종(禪宗)하택종(荷澤宗)의 시조

72) 금강반야-바라밀경이라고도 하며 지혜의 정체(正諦)를 금강의 견실함에 비유하여 해설한 불경 선종에서

특히 중요시함.

<그림 25>
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2)평화의 시간을 위하여 (종이,콘테,소스,70×52cm)<그림 26>

성직자로서의 삶은,곧 욕심에서 벗

어난다는 의미이며,속박의 굴레와 무

뎌진 타성의 늪에서 떠나고,집착하는

마음으로부터 벗어남을 이른다.그리고

진정한 사랑을 실천했던 예수의 뜻을

이어서 세상에 사랑을 심는 역할을 수

행하는 일일 것이다.

본 연구자가 바라보는 가톨릭은 사랑

이 가득하고 향기가 가득한 종교다.항

상 순수하고 성스러운 성모 마리아가

존재하는 것처럼.사랑의 눈으로 보면

이 세상 모두가 사랑이고 행복이며,너

와 나를 구분하지 않고 모두가 한 식구

이며,모두가 행복이고 사랑으로 충만

된 세상이다

<그림 26>은 평생 장애우들과 함께 하며 사랑을 실천하시는 이대원 신부님을

모델로 제작했다.묵주를 들고 손을 가지런히 모은 모습에서 사랑을 실천하는 참

된 의지를 표현하였고,전면을 응시하는 눈에는 미래에 대한 믿음의 신념을 담았

다.머리에서 내려오면서 아래쪽 그림자까지 연결되는 삼각형 구도의 안정감으로

절망 속에서도 절대 꺾이지 않는 종교적 신념을 드러내고자 했다.

3)비애(悲愛)(파피루스지73),목탄,65×44cm)<그림 27>

<그림 27>은 인체 주변에서 보여지는 배경을 통해 인물을 더욱 강조한 작품

이다.

인체를 감싸고 있는 공간의 밀도와 인체를 안정되게 보일 수 있도록 하는 공

간의 무게,배경과의 거리를 느낄 수 있게 하는 공간감에 중점을 두었다.

공간은 크게 묘사되지 않은 평면적 외부 공간인 실제 공간과 묘사된 공간으로

73)고대의 문방구 또는 사초과(莎草科 Cyperaceae)에 속하는 파피루스에서 유래한 식물로 만든 종이.

<그림 26>
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나눌 수 있는데, <그림

27>의 묘사공간은 이차원

적 평면위에 삼차원적인

공간의 깊이를 지닌 것처

럼 느낄 수 있게 표현하였

다.

미술사를 통해 볼 때 알

타미라 동굴로부터 입체파

에 이르기까지 미술가들은

이차원적인 평면위에 그려

진 형상들이 삼차원적으로 보이기 위한 노력을 지속해 왔다.가장 과학적으로 평

가된 15세기 선투시도법에 의한 공간묘사법,개념적으로 사물의 형태를 분해하여

공간에 재구성하는 입체파 등 공간의 문제는 끊임없이 발전,향상되어 왔다.

공간이란 소묘에서 무엇보다 중요한 문제이다.그러므로 작품에 부각된 공간의

문제는 실제공간과 묘사공간과의 관계라고 할 수 있다.즉,인체소묘에 들어가기

전에 묘사하려는 대상을 어느 부분에 위치해야 하는가의 문제를 먼저 생각해야

한다.이는 어떻게 묘사하는가 보다도 남아있는 실제공간을 어떻게 활용하는가

라는 문제가 된다.공간 위에 묘사한 대상의 위치에 따라 화면의 구성,안정감,

운동감은 각각 다른 느낌을 주기 때문이다.따라서 묘사에 들어가기 전에 비워져

있는 공간의 균형 문제와 표현 문제를 검토,적용하였다.

재료는 파피루스 종이에 목탄연필을 사용하였다.실험을 해본 결과 파피루스종

이에는 타 소묘 재료는 적합하지 않았고 오로지 목탄연필만이 나름대로 표현을

할 수 있었다.이렇게 소묘가 까다로운 재료에 집착했던 이유는 인류 최초의 종

이 역할을 한 재료로써 어떠한 종이보다 자연스러운 느낌을 끌어내는 동시에 그

표면 색깔이 인체의 피부 색감과도 유사한 느낌을 표현할 수 있다는 기대감 때

문이었다.

4)남-인체 (종이,콘테,소스,70×52cm)<그림 28>

동서고금(東西古今)을 막론하고 인체를 표본으로 한 조형작업의 기초를 다지는

<그림 27>
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것은 일반화되어 있다.미켈란젤로가

“소묘를 해라.안토니오,소묘를 해라.

안토니오,소묘를 하고 시간을 허비하

지마라.”74)라고 그의 제자 안토니오

의 인체 습작 소묘에 메모를 남겼듯이

인체의 골격과 근육을 살아 숨쉬게 하

기 위해선 미술해부학을 이해함은 물

론 인체소묘에 적용시켜야 한다.

<그림 28>은 남자의 인체를 묘사했

다.인체의 유기적인 구성미를 관찰하

고 그 본질은 물론 사물의 본질까지

분석함으로써 미술의 지각적인 행위를

깨우고,인체미를 고찰함으로써 보다

미적인 표현 능력을 습득하려는 의도

까지 표현하였다.

인체 표현에 있어서 주관적 표현과 객관적 표현을 막론하고 미술해부학은 필

요하다.이러한 미술해부학적 관점에서 작품을 제작하면서 어떤 근육은 드러나

있고 어떤 근육은 숨겨져 있지만,강한 남성상의 표현을 위해 강한 광선에서 드

러나는 인체의 근육을 하나하나 찾아내어 표현,묘사하여 강조하였다.

5)몸짓 (종이,목탄,100×73cm)<그림 29>

이 세상 모든 사람들은 나름대로 삶의 가치나 의의를 추구하며 살아간다.그

중에 어떤 일도 할 수 없고 그저 침대에서 남의 도움을 받으며 살아간다고 했을

때,이런 삶이 과연 가치가 없을까?물론 사람마다 다양하게 답할 것이다.<그림

29>는 이 모든 것을 생각해 보게 한다.

<그림 29>의 모델은 정신지체 1급 장애자로 어느 누구의 도움이 없인 하루도

살아가지 못한다.자신의 의지와는 상관없이 돌아가는 얼굴,손,팔 등 보통사람

처럼 결코 표현하지 못하리라 생각되지만 그들도 자신만의 몸짓을 통하여 표현

74)하인리히 코흐 저,안규철 역,「미켈란젤로」,한길사,2000,p.237.

<그림 28>
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욕구를 표출한다고 확신한다.

<그림29>는 빛의 효과를 통하여 사

물의 형태를 파악하고 명암대비,공간

감,깊이감을 통하여 인물의 실체를 표

현하였다.

빛의 극대화는 화가 자신이 스스로

연출하는 극심한 대비로써 빛과 그림

자의 상호작용을 통해 형태를 부각하

는 기법이다.이러한 연출 방법은 17세

기 바로크 시대의 대표적인 미술가인

카라바조(Caravaggio,1573～1610)75)와

네덜란드 미술가 렘브란트의 작품에서

다른 작가들보다 빛을 더욱 극적으로

연출하여 사물을 어두운 공간에서 더

욱 부각시켰다.이를 키아로스쿠로(Chiaroscuro)76)라 하는데,빛의 밝기와 각도에

따라 양감과 분위기를 연출할 수 있다.

<그림 29>에서는 위에서 밑으로 향한 강한 빛을 통해서 인물의 표정과 손의

움직임을 사실적으로 다루고,다른 부분들은 어둠에 묻히게 하는 방법을 선택

하여 내면적인 공포감과 불안감,그러나 삶에 대한 의지와 희망을 표현하고자

했다.

6)Myhands(종이,목탄,소스,50×35cm)<그림 30>

작업을 할 때 형상을 떠올리기 전에는 어떠한 선도 그릴 수 없다는 점을 인정

한다면,그 형상의 방향을 결정할 때까지 선을 그릴 수 없다는 것에도 동의해야

75)그가 주로 사용한 혁신적인 명암법은 바로크 회화의 주요특징이 되었다.그는 종교적인 주제를 이상적으

로 표현하는 전통을 경멸하고 거리에서 소재를 취해 그것들을 사실적으로 그렸다.성 마태오를 주제로 한

3점의 그림(1597경～1602,로마 산루이지데이프란체시 교회)은 센세이션을 일으켰으며,뒤이어 〈엠마우스

에서의 만찬 TheSupperatEmmaus〉(1596～98)과 〈동정녀 마리아의 죽음 DeathoftheVirgin〉(160

5～06)과 같은 걸작들을 그렸다.

76)이탈리아어로 빛을 뜻하는 키아로와 어둠을 뜻하는 오스쿠로의 합성어이다.색채 사용과는 관계없이 빛과

그림자를 표현하기 위해 사용하는 미술기법.

<그림 29>
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할 것이다.왜냐하면,형상의 방향

이 가지각색인 한,형상 위의 선

또한 가지각색일 것이기 때문이다.

따라서 우선 손을 그리려면 선을

긋기 전에 손의 몸통과 손가락들

의 동세에 대한 요점을 파악하여

야만 한다.이러한 요점을 파악하

기 위해서는 손에 대한 비례와 해

부학적 지식이 절대적이다.

뒤러는 자신이 계획한 네 권의

인체비례에 대한 논문을 준비하기

위한 스케치에서 손의 비례를 분

석하기 위해 도식 스케치를 만들

었다.그리고 이 스케치를 보며 많

은 작품을 제작하였으리라 추측해

본다.이처럼 손은 인체에서 가장 그리기 어려운 부분 중 하나다.그러기에,역대

작가들도 손에 대한 지식을 넓히기 위해 이와 같은 연구를 많이 했으며 소묘나

에스키스 등 그 자료들도 많이 남기고 있다

<그림 30>는 자화상을 대신하여 제작한 작품이다.인간이 의사 표현을 전달할

수 있는 곳은 얼굴 표정이나 입으로 말할 수도 있지만,인체의 모든 부분으로 언

어적 표현행위를 하고 있다고 봐도 무방하다.

그 중에서 특히,손은 표정도 지을 수 있고 수화(手話)라는 언어를 통해서 말

로 표현할 수도 있는 대상이다.이러한 본 연구자의 손을 통하여 직접적이지는

않지만 보다 더 회화적으로 자신의 대한 생각을 이야기하고 싶었다.

7)양배추 공주 (종이,콘테,소스,70×52cm)<그림 31>

선은 소묘에 있어서 가장 기본적인 요소라고 할 수 있다.일반적으로 선은 방

향과 움직임 그리고 에너지를 암시 하는데,일단 화면에 그려진 선들은 그 공간

을 분할하고 윤곽과 입체를 표현하고,선 자체로서 하나의 형태를 이루는 고유한

<그림 30>
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특성을 지닌다.이러한 선의 특성이

보는 사람의 정서적인 반응을 유발

시키는데,이때 선의 방향성은 보편

적이면서도 주관적인 정서를 유도한

다.즉 수평선은 온화하고 안정된 느

낌을 주고,수직선은 솟아오르거나

상승하는 느낌을 주며,대각선은 율

동적이고 힘찬 느낌을 주면서 화면

의 구성에 역동성을 부여한다.

이러한 기본적인 선의 특징 외에

자유로운 선,즉 곡선이나 떨리는

선,침착하게 중복된 선은 개인의 정

서와 심리상태 등의 내면세계를 더

욱 강하게 드러내 준다.어떤 구체적

인 형태를 드러내지 않는 추상미술

에서 볼 때 선은 그 자체로서 충분히 감정을 나타내고 있다는 사실로도 선의 무

한한 표현의 영역을 감지(感知)할 수 있다.이러한 특징을 함축하고 있는 작품이

바로 <그림31>이다.

<그림 31>은 엄마와 함께 미장원에 갔다가 덩달아 머리에 파마를 한 둘째 딸

을 모델로 하였고,제목도 재미있게 양배추 공주라 정했다.

다른 작품보다 선의 특성을 나름대로 최대한 활용하였는데,단순한 윤곽선만으

로도 입체감을 나타낼 수 있고 재료에 따라서는 선 자체가 하나의 형태를 이룰

수 있다.

이러한 선을 최대한 활용하기 위해서는 선을 긋는 시간성은 물론 운동성에 의

해 화면 안에서 시각을 유도하는 방향기능과 선의 강약에 의해 강조하는 기능을

갖는다는 점을 이해해야 한다.

인물의 팔과 다리,그리고 의자는 선으로 대상을 강조하였고,사실적인 얼굴

묘사,양감을 풍부하게 살린 머리 묘사로 인물의 특징을 강조 하였다.

이와 같이 작품의 분석을 통하여 얻을 수 있던 것은,대상과 그 공간을 표현함

<그림 31>
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에 있어서 대상의 본질을 파악하고,그 정신을 파악하는 분석적인 태도와 세련되

고 회화적인 느낌을 나타내는 직관적인 태도를 서로 결합시켜 조화를 이룰 때,

보다 그 대상의 진실에 가깝게 접근할 수 있다는 것을 알았다.

또한 이러한 표현의 바탕에는 인체소묘를 통하여 창의적 사고를 발전시키고,

조형성을 추구하는 연구가 우선되어야 한다.이로 인해 인체소묘가 기초적 측면

에서의 교육과정을 넘어서 창조적인 예술의 세계로 들어서는 발판이 될 수 있음

을 확신한다.



- 60 -

Ⅳ.결 론

현대 소묘는 과거의 모든 제약에서 벗어나 여러 가지 색채를 사용할 뿐만

아니라,현대 회화에서 사용하는 거의 모든 표현 방법을 이용하고 있다.그 결과

이제 현대 소묘와 회화의 구별은 거의 불가능하게 되어 독자적 영역을 확고히

구축하고 있다.

인체소묘 또한 과거의 미술사조에서 나타난 종교,역사,왕실,귀족 등,초상화

의 등장인물에서의 습작과정에서 벗어나 현대에서는 다양한 조형의 미를 표현하는

창작방법적인 위치를 차지하고 있다.그리고 작가들의 표현 방식을 보더라도 개

성적이고 창의적 다양성은 소묘에서부터 출발한다고 해도 무리가 없다.

인체소묘의 조형성을 연구한 결과 구상적 표현에서부터 추상적 표현에 이르기

까지 인체소묘는 단편화되어 나타나지 않음을 알 수 있다.개개인의 개성만큼이

나 다양하게 표현되고 있음으로 인해 독립된 장르로서 연구목적이 충분하고,새로

운 가능성을 제시하여 조형성의 원리와 창의적 표현을 할 수 있다는 점을 이

해하게 되었다.

오늘날에도 인체소묘는 인물회화를 하는데 보조적 수단으로 활용되는 경우가

많지만,과거와 같은 회화의 종속적인 위치가 아니라 하나의 독립된 작업 과정으

로서 중요성을 지닌다.실제로 인체소묘는 회화에서 독립된 독자적인 영역으로

간주되고 있으며,현대미술의 새로운 영역을 확보하고 있다.

다른 표현의 영역보다 인체소묘는 그 대상의 느낌을 빠르고 직접적으로 표현

할 수 있으며,작가의 자유로운 상상력과 실험적 표현을 위한 하나의 열린 형식

이다.특히 새로운 표현 양식을 모색(摸索)하는 과정에서 작가의 조형적 사고의 변

화 과정을 잘 나타내 주는 창작 에너지의 출발점이라 할 수 있다.

이러한 영역을 확보하기 위해서는 인체소묘의 전반적인 개념을 이해하고,미술

해부학적 지식을 갖는 것은 중요하다.그리고 표현을 위한 재료적인 면에서도 충

분히 재료의 성질을 이해하고,그 효과를 숙지(熟知)하는 것에도 많은 노력을 다

해야 할 것이다.
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그리고 본 연구자의 인체소묘 작품을 통해서 보여주고 싶었던 점은,다양한 인

물들의 성격을 통하여 개개인의 외적인 형상만이 아닌 내면의 세계까지도 표현

하고 싶었으며,한국적인 감수성을 통해 최대한 부드럽고 순수하게 종이 속으로

스며드는 효과를 나타내는데 중점을 두었다.

본 연구를 통하여 현시대의 인체소묘에 대한 인식은 그림의 단순한 형식에

얽매이지 않고 모든 미술형식에 영향을 주며 독자적이며 창의적인 표현 형식

으로도 충분히 인식될 수 있을 것이다.하지만 작품 활동을 위한 체계적인 훈련

과 경험 또한 인체소묘에 대한 영역을 확고히 하는데 한 몫을 했다.이에 따른 인

체소묘의 개념 정립과 연구를 선행할 때 초보자와 전문가를 망라한 총체적인 표현

방법의 총아(寵兒)로서 자리매김할 것이다.
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<ABSTRACT>

A STUDY ON FORMATION OFHUMAN BODY DRAWING

KoBo-hyung

GRADUATESCHOOLOFCHEJU NATIONALUNIVERSITY

MajorinWesternPaintingDepartmentofArt

SupervisedbyProf.ParkSeong-jin

Humanbodydrawingwasregardedasanassistantmeansofdraftingin

theWesternpaintinguntil the19thcentury.Butthemodernartworldhas

acknowledgeditasakindofgenrewhichexpressesitsowncompetenceand

individualitybeyondthegenerallimitationofdrawingreflectedinthepast

trend.

Itissafely saidthatthebehaviorofpainting meansdrawing.Painters

usually takeintoconsideration thebasicformsoftheobjectsuch asits

heightandwidth,darknessandbrightness.Theonlydifferenceisthatcolors

areusedinpainting.AsIngresmentioned,itisagreedbymanypaintersthat

paintingsshouldbedrawn,basedonthemethodsofdrawing.

Accordingly,drawingshouldnotberegardedasabasiccourseintermsof

itsimportanceoftheconceptionalprinciple.Additionally,itcannotbedone

only throughsimplehandytechniques.Thereasonisthatdrawing isthe

mostbasicpartinpaintingactivities,thatitbelongstoindependentgenreof

art,andthatunderstandingtheprinciplesofdrawingisanecessarycourseto

be preceeded. The modern art world has a more complicating and

sophisticating tendency. It is recommended that drawing should be

reestablishedincreativityaswellasinbasiccourse.Inthissense,thisstudy

deals with formation of human body drawing and its orientation by
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reestablishingdrawing.

Thisstudydealswithdrawing,oneofthemostbasicandimportantparts

ofpainting activities,theformativeprinciplesandformsofhumanbodies,

basedonhumanbodydrawing.

The method ofthis study follows the understanding ofhuman body

drawing,thesurveyandanalysisthroughartisticanatomicalstructures,the

analysisofformationofhumanbodydrawingbysomewellknownmajor

paintersandlastlytheanalysisofmyworks.

ChapterIIdoesthestudyofthegeneralmeaningofdrawingthroughthe

conceptandhistoryofdrawingandvariousclassificationofmaterials.Italso

dealswithvariousformativestructuresthroughartisticanatomicalview.

ChapterIIIdealswiththebeautyofhumanbodyformation,thecomparison

ofvariousworks,analyzing andsuggesting theprinciplesofformationof

humanbodydrawing.Thisstudyhasmademerealizetheerrorscausedby

negligenceofformation ofdrawing and thenecessity ofestablishing the

conceptofformativelanguages.Itisdesirablethatestablishingtheconceptof

drawingcanaddtherealvalueofformationofhumanbodydrawing.

Additionallythroughtheaestheticstudyinwhichthemeaningofhuman

bodydrawingandanatomicalknowledgeshouldbeidenticaltoforms,training

andgreatinterestinthestudyofhumanbodies,criticalchangesofdrawing

createsnew conceptofmethodtoview objects,establishitsconceptsand

varioustechniques.Thisprovidestheopportunitytoconfirm thepossibilityto

creategoodworksonlythroughdrawing.

Itissuggestedthatadditionalstudyoftheinternalizedaestheticconcept

and itsapplication can giveustheopportunity toenlargetheexpressive

scopeofmodernpaintingandgainstronggroundasanindependentfield.
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