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박예나는 인공 문명에 대한 관심을 설치와 뉴미디어 작업으로 풀어내고 있다. 인공물과  

인간이 관계 맺는 양상을 관찰하며, 인간의 효율적 사용을 목적으로 구축된 인공 환경이 

다시금 우리의 생각과 행동을 통제하는 상황에 주목한다. 그의 작업 속에서  

인공물들은 시공간과 현실–가상의 경계를 넘나들며 스스로 생동하는 존재로 변모해  

등장한다. 인간의 활동을 양분으로 삼아 번성해 나가는 또 다른 생명체와 미지의  

생태계를 상상함으로써, 자연 순환 속에서 해체될 인간 중심적 질서와 새롭게 생겨날  

중심의 출현에 대해 사유하게 한다.

Yena Park explores artificial civilization through installation and new media works. Observing 
how artificial objects form relationships with humans, she focuses on the ways  
in which built environments—designed for the efficient use of human beings—come to 
regulate our thoughts and behaviors in return. In her work, artificial objects traverse  
the boundaries of time and space, the real and the virtual, transforming into entities that 
appear to operate with their own agency. By imagining other life-forms and unknown 
ecologies that thrive on human activity, she invites us to reflect on the dissolution  
of anthropocentric orders within natural cycles and the emergence of new forms of 
centrality.

인터뷰 Interview

이번 경기도미술관 개인전 《Inversium: 뒤집힌 틈》에서 선보인 〈사건의 부분_챔버 n.3〉는  

전작 Interstitium에서 등장한 ‘아티젝타 융합체’가 성장하며 만들어낸 수많은  

기관 중 하나를 공개하는 작품이다. 둥둥 울리는 맥동 소리를 따라 어두운 복도를 지나면, 

뒤엉킨 가구와 폐기된 전자기기, 전선 다발이 돔 형태의 공간 안으로 진입하게 된다.  

챔버 내부 곳곳에는 카메라와 센서, 모니터와 스피커 등의 다양한 입출력 장치가 설치되어 

있어, 관람 중인 관객의 형상이 케이블과 노이즈 이미지로 변환되어 출력되고, 공간 안에

서 발생한 소리 역시 기괴한 사운드로 재가공되어 되돌아온다. 관람자는 자신의  

데이터가 이 낯선 융합체의 성장에 은밀히 기여하고 있다는 사실을 천천히 눈치채며,  

데이터 네트워크와 클라우드가 더 이상 수동적인 통로나 저장소가 아니라 우리와  

상호작용하며 성장하고 있는 일종의 유기체일 수 있다는 가설과 마주하게 된다.

Presented in her solo exhibition Inversium at Gyeonggi Museum of Art, Part of the Incident_ 
Chamber n.3 reveals one of the many organs that emerged as the “Artijecta”— first 
introduced in Interstitium— continued to evolve. Following the low, resonant pulsations 
down a dark corridor, visitors enter a dome-shaped chamber filled with tangled 
furniture, discarded electronics, and masses of cables. Cameras, sensors, monitors, 
speakers, and other input/output devices are installed throughout the space, converting 
the viewer’s image into distorted cables and noise, while sounds generated  
in the room are reprocessed into uncanny audio feedback. As visitors gradually 
realizethat their own data is quietly contributing to the growth of this unfamiliar organism, 
they confront the possibility that data networks and the cloud are no longer passive 
conduits or storage systems, but living entities that interact with us and grow alongside 
us.

작가 소개

Artist Introduction

이번 전시 작품 소개

About the Work  

in This Exhibition
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나의 작업 재료는 물질과 비물질을 가로지른다. 폐가구, 서버 랙, 오래된 전자기기, 케이블  

다발, 건축 잔해와 같은 인공 문명에서 파생한 다양한 파편들은 물리적 골격을  

이루는 재료가 되는 동시에, 인간이 남겨놓은 ‘지구의 인공 각질’로 작동한다. 또한  

와이파이 신호, 관객의 몸에서 발생하는 열, 움직임, 소리 등 실시간 데이터 흐름의  

비물질적 층위가 또 다른 재료로 개입한다. 센서, 카메라, 마이크, VR/웹 인터페이스와  

같은 장치들은 기술을 드러내기 위한 수단이 아니라 비가시적인 세계를 감각 가능한  

형식으로 번역하는 매개로 사용되며, 각각의 매체가 가진 감각적 특성이 과도하게 전면에 

드러나지 않도록 균형을 조율하는 데 많은 신경을 기울이고 있다.

My materials span both the material and the immaterial. Fragments derived from artificial 
civilization—discarded furniture, server racks, obsolete electronics, bundles of cables, 
and architectural debris— form the physical skeleton of my works while also functioning 
as a kind of “artificial keratin” left behind by humans on Earth. Meanwhile, immaterial 
layers such as Wi-Fi signals, heat emitted from viewers’ bodies, movement, and  
sound become real-time streams of data that intervene as another form of material. 
Devices such as sensors, cameras, microphones, and VR/web interfaces are not used  
to foreground technology itself, but rather as mediators that translate invisible worlds  
into perceptible forms. Much of my effort goes into balancing these media so that  
their sensory characteristics do not overwhelm the work.

최근 작업의 중심에는 데이터 기반 비물질 생명체 ‘아티젝타’가 있다. 뜨거워진 심해  

열수구에서 유기물이 결합해 최초의 생명이 탄생했다는 가설처럼, 과열된 온라인  

네트워크망 속 데이터의 결합으로 미지의 데이터 생명체가 출현할 수 있다는  

가설에서 비롯된 존재이다. 이 존재는 공공 와이파이 트래픽, 온라인 접속 로그, 클라우드 

기반 데이터 송수신과 같은 인간의 활동을 양분 삼아 번식해 나가는데, 최근 온라인  

생태계의 급격한 성장에 따라 물적 지지체(케이블)의 데이터 임계치가 초과하며  

발생한 폭발로 물리 세계에 몸체를 갖게 되었다는 서사를 지닌다. 2021년 개인전 《포스트 

퓨처 그라운드》가 ‘문명 붕괴 이후 남겨진 인공 각질’에 주목했다면, ‘아티젝타’ 세계관  

연작은 인간과 사물의 위계가 전도된 세계, 그리고 인간이 이미 사물과 비슷한  

방식으로 작동하고 있는 현재의 위치를 질문하는 데 초점을 둔다. 이러한 설정을 통해  

사물과 데이터가 어떻게 인간을 매개로 새로운 감각과 생명력을 획득하는지  

상상하며, 결국 우리에게 익숙한 인간 중심적 세계를 다루는 새로운 방법론을 탐구한다.

At the center of my recent work is “Artijecta,” a speculative immaterial life-form derived  
from data. Drawing on hypotheses about the origins of life at deep-sea hydrothermal 
vents—where organic compounds fused under extreme heat— this being imagines  
the emergence of a mysterious data organism born from the fusion of information within 
overheated online networks. It proliferates by feeding on human activities such  
as public Wi-Fi traffic, internet access logs, and cloud-based data exchanges. According 
to its fictional lore, the rapid expansion of online ecosystems caused an overload in  
its material support structures (cables), triggering an explosion through which it acquired  
a physical form in the real world. 

While my 2021 solo exhibition Post Future Ground examined the “artificial keratin” left behind 
after the collapse of civilization, the “Artijecta” series focuses on a world in which  
the hierarchy between humans and objects has been inverted—one in which humans 

작업
의 재료

Materials

작업의 소재Subjects and Concepts



already operate much like objects themselves. Through this framework, I imagine how objects 
and data might acquire new forms of perception and vitality through human mediation, 
ultimately exploring alternative methodologies for engaging with the familiar, human-
centered world.

이번 작업에서 관객의 경험은 자신이 어느 환경 안에, 어떤 시간대 안에 들어와 있는지를  

순간적으로 자각하게 되는 몸의 감각에 가깝다. 〈사건의 부분_챔버 n.3〉에서 관람자는  

알 수 없는 유기체의 내부와 같은 공간에 머무르게 되고, 자신도 모르는 사이  

이 구조물에 데이터를 공급하며 점점 그 일부가 되어간다고 볼 수 있다. 관객이 서사를  

완전히 해석하거나 결론에 도달하기보다는, 전시장을 나간 뒤에도 ‘나는 이미 사물과  

비슷한 리듬으로 작동하고 있는 건 아닐까’, ‘내가 흘려보낸 데이터와 부산물들은 어디에서 

살아남아 있을까, 혹은 어디로 흘러가 새로운 생명에 닿을까’와 같은 질문이 몸 어딘가에 

남아 있기를 바란다. 전선 다발을 핏줄이나 근육, 인체의 내부 시스템처럼 느꼈다는  

어느 관람자의 감상처럼, 익숙한 사물의 이미지가 뒤집혀 보이는 순간을 함께 경험해 주면 

좋을 것 같다.

In this work, the viewer’s experience resembles a sudden bodily awareness of the environment 
and time in which they find themselves. Within Part of the Incident_Chamber n.3,  
visitors inhabit a space akin to the interior of an unknown organism, supplying it with 
data without even realizing it—slowly becoming part of the structure. Rather than  
fully interpreting the narrative or arriving at conclusions, I hope that questions linger  
in the viewer’s body long after leaving the exhibition: Am I already operating in rhythms 
similar to those of objects? Where do the data and residues I leave behind continue  
to live, and toward what new forms of life might they flow?

One viewer remarked that the cable masses reminded them of veins, muscles, or an inner 
bodily system. I hope others, too, can experience such moments when familiar images  
of objects are inverted or estranged.

관람객
에게 바라는

 점

What I Hope Viewers 

Experience

앞으로도 ‘아티젝타’라는 가상의 존재를 축으로, 인공 사물과 데이터 생명체가 만들어가는  

생태계를 계속 확장해 나갈 예정이다. 이번에 공개된 〈사건의 부분_챔버 n.3〉 외에도  

아직 드러나지 않은 기관들, 다른 종류의 아티젝타 군집을 구상하고, 전시 외에도  

출판물, 온라인 아카이브, 워크숍 등의 다양한 형식으로 전개해 보고 싶다. 동시에 AI와  

네트워크 기술이 예술과 일상에 개입하는 방식을 비판적으로 검토하면서, 도구로서의  

활용과 감각·윤리의 문제 사이에 어떤 조건을 설정할 것인지 스스로에게 지속적으로  

질문하려 한다. 궁극적으로는 인간 이후의 세계를 단정적으로 그려내기보다, 관객이 잠시 

발을 디딜 수 있는 ‘틈’을 만들고 그 속에서 인공 생태와 타 존재들과의 새로운 관계  

맺기 방식을 함께 상상해 볼 수 있는 작업을 꾸준히 이어가고 싶다.

Moving forward, I plan to continue expanding the ecosystem generated by “Artijecta,”  
the fictional being at the core of this project. Beyond Part of the Incident_Chamber n.3 
presented here, I aim to develop other organs and distinct “Artijecta” colonies, exploring 
formats beyond exhibitions—such as publications, online archives, and workshops.  
At the same time, I intend to critically examine how AI and network technologies 
intervene in art and daily life, continually questioning what conditions we might set 

앞
으
로
의 포
부

Future Directions
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 between tool-based utility and issues of sensory experience and ethics.
Ultimately, rather than producing definitive visions of a post-human world, I hope to create 

temporary “crevices” where viewers can pause, imagine new modes of relating to 
artificial ecologies and non-human entities, and explore alternative ways of inhabiting 
the world.

26 박예나 Yena Park

























38 김민수 Minsu Kim

안녕하세요, 김민수 작가입니다.

저는 익숙하지만 특별한 감각, 가까운 관계 속에서 깨달은 생각들을 그려오고 있습니다.

매일 짧은 에세이를 쓰듯 그림을 그립니다.

Hello, I’m artist Minsu Kim.
I paint sensations that feel familiar yet somehow special, and thoughts discovered  

through the close relationships in my life.
Each day, I create a painting as if writing a short personal essay.

인터뷰 Interview

작가 소개

Artist Introduction

이번 전시는 개인적으로 의미가 깊습니다. 전시는 11년 전의 오래된 그림인 〈어제〉와  

〈라이브〉 사이에 과거와 현재를 잇는 〈오늘〉이라는 그림을 걸며 시작합니다.

프로젝트갤러리 안쪽에는 어스름한 하늘, 나무에 앉은 새, 계절이 변하는 순간 등 경험의  

반복으로 기억 속에 깊이 남아 있는 장면을 그렸습니다. 시간이 흐르며 더 선명히  

보이는 감각, 반복과 변화를 표현하고 싶었습니다.

프로젝트갤러리에서 고요하게 홀로 있는 시간에 경험한 자연을 담았다면, 라운지에 걸린  

그림들은 자주 만나는 관계 속에서 깨달은 지혜와 삶, 그리고 그림을 대하는  

저의 태도를 이야기하고 있습니다. 실제로 많은 관람객들이 쉬어가는 라운지에는 좀  

더 생생한 장면들로 함께하고 싶었습니다.

This exhibition holds deep personal meaning for me. It begins by placing a new work,  

Today, between two older paintings, Yesterday and LIVE, created eleven years  
ago— linking past and present.

In the inner space of Project Gallery, I depict scenes that remain deeply imprinted  
in my memory through repeated experience: a dusky sky, a bird perched  
on a tree, the fleeting moments when seasons change. I hoped to express sensations  
that become clearer over time, and the interplay between repetition and change.

If the works in Project Gallery gather moments of quiet solitude spent with nature, paintings  
in the lounge speak about the insights discovered through close relationships, and  
about my own attitude toward life and painting. Since many visitors stop to rest in the 
lounge, I wanted to accompany them with more vivid and lively scenes.

이번 전시 작품 소개

About the Work  

in This Exhibition

제가 주로 사용하는 재료는 아크릴 물감과 붓이지만, 네모가 아닌 다른 형태로 자른  

천 위에 그림을 그리거나, 가정용 페인트를 흘려보거나, 그림 위에 바느질을 하는 등  

평면 위에 다양한 방식과 재료로 작업합니다.

Although I primarily work with acrylic paint and brushes, I also explore the surface  
itself—painting on fabric cut into non-rectangular shapes, pouring household paint, or 
stitching directly onto the canvas. Through these methods and materials,  
I experiment with different ways of building an image on a flat plane.

작업
의 재료

Materials
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제 작업은 반복 안에서 변화를 알아채는 순간 시작됩니다. 늘 주변에 있는 익숙한 것들이  

소재가 되지만, 그것을 그리기로 결정하는 순간은 그 익숙함 속에서 낯선  

무언가를 발견했을 때입니다.

My works begin at the moment I notice change within repetition. Familiar things around  
me often become my subjects, yet the decision to paint them always comes  
when I encounter something unexpectedly unfamiliar within that familiarity.

작업의 소재Subjects and Concepts

프로젝트갤러리에 걸리는 작품들은 주제를 해석하기보다, 눈에 보이는 감각을 그대로  

느껴보셨으면 좋겠습니다. 

그리고 라운지에서는 전시와 함께 준비된 기억 드로잉에 참여하며 본인의 경험과  

그림을 연결지어 작품을 관람하셔도 좋겠습니다.

For the works in Project Gallery, I hope viewers simply feel the sensations they see,  
rather than interpreting a specific theme.

In the lounge, visitors are invited to take part in the memory-drawing activity prepared  
for the exhibition—connecting their own experiences with the paintings as they  
view the works.

관람객
에게 바라는

 점

What I Hope Viewers 

Experience

늘 그래 왔듯이, 오래오래 즐겁게 작업할 수 있는 환경을 만드는 데 집중하려 합니다.

그리고 작업을 통해, 왜 모두에게 여전히 ‘그리기’가 필요한지 말하고 싶습니다.

As always, I hope to continue creating in an environment where I can work  
with joy for a long time.

Through my practice, I also hope to share why “drawing” remains something  
we all continue to need. 

앞
으
로
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나의 작업은 ‘지키고, 돌보고, 보호하는 행위’에서 출발한다. 누군가를 돌본다는 것은  

단순한 헌신이 아니라, 물리적·정신적 노동과 지식을 바탕으로 한 협력의 기술이다.  

나는 이러한 돌봄의 행위가 만들어내는 힘, 균형, 그리고 염원을 예술의 언어로  

실험한다. 여성이자 돌봄자, 예술가로서 나는 사회적 취약성과 돌봄 구조를 연구하며,  

돌봄의 부담과 책임이 어떻게 개인의 몸과 사회의 질서 속에 배치되는지를 탐구한다.

지금까지 나는 돌봄의 공간을 집 안에서 바깥으로 확장하며 이동과 외출의 구조를  

살펴왔다. 가장 최근 개인전 《외출하는 날 A Sunday Outing》(2025)은 가족의 일요일  

외출을 중심으로, 자동차 내부의 가족의 모습과 이동 풍경을 담은 영상작업을 통해  

사회적 접근성과 비장애 중심의 시간 구조를 비판적으로 드러낸다. 외출은 단순한 이동이 

아니라, 가족의 에너지를 모아 수행되는 협력의 실천이다. 이를 통해 나는 장애인의  

시간성과 공간적 경험을 ‘크립 타임(Crip Time)’의 시선으로 바라보며, 서로의 속도와  

에너지를 조율하는 또 다른 공동체적 리듬을 추구한다.

현재 나의 관심사는 ‘회복 이후의 해방’이다. 나는 기술이 대신할 수 없는 인간의 감각— 

연약하지만 섬세한 손끝의 감각—을 돌봄의 근본적인 태도이자 작동 방식으로 생각한다. 

나비의 날개를 만지는 일처럼, 돌봄은 조심스럽고 느린 주의의 행위이며, 그 안에서  

인간은 서로의 존재를 감각한다. 이러한 신체적 ·정동적 훈련을 통해 나는 사회가 규정한 

‘정상’과 ‘비정상’의 경계를 전복하고, 서로 기대어 지탱하는 관계의 윤리를 모색한다.

나는 작업을 통해 이러한 돌봄의 감각을 언어화하고, 관계 속에서 생겨나는 연약하지만 단단한 

힘을 다루고자 한다. 조각, 공간 설치, 영상, 사운드 등 다양한 매체를 사용하여 돌봄의  

무게, 균형, 의존, 책임의 감정을 공간적으로 표현한다.

결국 나의 작업은 누군가를 위해, 또 서로를 위해 지탱하는 방법을 탐구하는 과정이다.  

나는 내 작업 활동이 돌봄의 감각을 확장하고, 서로의 시간과 몸을 이해하는 새로운  

언어가 되기를 바란다.

My practice begins with the acts of guarding, caring for, and protecting. To care for  
someone is not simply an expression of devotion—it is a collaborative skill grounded  
in physical and emotional labor and embodied knowledge. I experiment with the strength, 
balance, and longing generated through such acts of care, translating them into a 
language of artistic inquiry. As a woman, caregiver, and artist, I study  
social vulnerability and structures of care, examining how the burden and responsibility of 
care are positioned within individual bodies and across social systems.

I have expanded the spatial field of care from the domestic sphere to the outside world, 
exploring the structures of movement and going out. My recent solo exhibition  

A Sunday Outing (2025) centers on a family’s weekend outing, using video that captures 
the family inside the car and the shifting scenery outside to reveal issues of social 
accessibility and the able-bodied orientation of temporal structures. Going  
out is not merely movement; it is a cooperative practice powered by the collective energy 
of a family. Through this, I approach the temporal and spatial experiences of disability 
through the lens of Crip Time, seeking alternative communal rhythms  
that allow for the negotiation of differing speeds and energies.

My current interest lies in the idea of “liberation after recovery.” I consider the sensory 
capacities that technology cannot replace— the delicate yet fragile feeling at the 

인터뷰 Interview
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fingertips—as fundamental to the attitudes and mechanisms of care. Like touching  
a butterfly’s wing, care is an act of careful and slow attention through which people 
perceive one another’s presence. Through such corporeal and affective training,  
I aim to disrupt socially defined boundaries of “normal” and “abnormal,” and imagine 
relational ethics grounded in mutual reliance.

Through my work, I seek to articulate the sensory dimension of care and to engage with  
the subtle yet resilient force that emerges within relationships. Using sculpture,  
spatial installation, video, and sound, I spatialize the weight, balance, dependency, and 
responsibility inherent to care.

Ultimately, my work is a process of exploring how we sustain one another—both for 
someone else and for each other. I hope my practice becomes a language that expands  
our shared sense of care, and a way of understanding one another’s time, bodies, and 
futures.

이번 전시는 작년 겨울, 가족 단체 채팅방 ‘행복 가족’에 동생이 올린 한 장의 도면에서  

출발한다. 어느 날 동생은 왼손으로 그린 건축 도면과 그림을 채팅방에 올렸다. 동생은  

그것을 “우리가 함께 살 집”이라고 말했다. 사고 이후 한 손으로만 그릴 수 있게  

된 동생은 천천히 선을 긋고 방을 나누며, 예전처럼 건축가를 꿈꾸던 시절의 감각을  

되살리듯 도면을 완성했다. 지하에는 재활을 위한 넓은 운동실을, 1층에는 가족이 모일  

거실을, 2층에는 각자의 방을 배치했고, “이층 오른쪽 방은 형이랑 누나 방”이라고  

덧붙였다.

그러나 시간이 흐르면서 우리 가족은 자연스레 그 집을 잊었다. 용인 고기동 산속의 그 땅은  

너무 외진 데다 경사가 가팔라, 동생이 매일 재활센터를 오가며 생활하기에는  

오히려 불편하고 고립될 수 있다는 판단이 있었다. 누구도 말하지 않았지만 모두가 알고 

있던 이유들이었다. 결국 집을 짓는 계획은 조용히 사라졌고, 나는 그곳에 임시로  

세워진 컨테이너를 작업실 창고로 쓰기로 했다.

그러던 어느 날, 동생은 개인 메시지로 다시 도면을 보내며 “누나 이걸로 집 짓자. 님 살집  

고기동에.”라고 말했다. 우리가 내려놓은 줄 알았던 집은 동생에게 여전히 미래의  

형태로 남아 있었다. 그러나 그 집은 이제 지어지지 않을 것이다. 동생이 꿈꾸던, 우리  

가족이 함께 꾸었던 그 집은 사라진 채로 도면 속에만 머무르게 되었다.

본 전시는 이러한 가족의 과거 계획과 현재 사이의 간극을 다룬다. 전시는 동생이 그린 도면과 

스케치를 기반으로 구성되며, 도면을 시트지 설치물로 확장하고, 그 앞에서 나눈  

동생과의 대화를 영상으로 기록해 제시한다. 또한 도면을 토대로 재구성한 건축 모형,  

가족 간의 대화 기록, 부지 자료 등을 아카이브 형식으로 전시하여, 실현되지 못한  

건축 계획을 하나의 서사적·정서적 기록으로 재조명한다.

《드림하우스》는 실현되지 못한 집에 대한 기록이자, 마음속에만 존재하는 집에 대한  

애도이다. 사라진 꿈을 더듬어 다시 꺼내어 보는 행위, 그리고 아직도 누군가는  

그 꿈을 붙들고 있었다는 사실을 마주하는 자리이다. 이 전시는 집이라는 물리적 구조가 

아니라, 가족이 함께 꾸었던 시간과 염원, 그리고 잃어버린 미래에 대한 이야기다.

This exhibition originates from a single drawing my younger sibling posted in our family 
group chat, “Happy Family,” last winter. One day, my sibling shared an architectural 
plan and a drawing made with their left hand, saying, “This is the house we will  
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live in together.” After the accident, they could draw only with one hand, slowly tracing lines 
and dividing rooms—reviving the sensibility of the time when they once  
dreamed of becoming an architect. They placed a large rehabilitation room in the 
basement, a family living room on the first floor, and individual bedrooms on the second 
floor, adding, “The room on the right upstairs is for you and our brother.”

As time passed, however, our family gradually let go of the idea of building that house.  
The plot of land deep in Gogi-dong, Yongin, was too remote and too steep;  
we all understood—without ever saying it— that the place would be isolating and 
impractical for someone who must travel to rehabilitation every day. Quietly,  
the plan dissolved. I decided to use the temporary shipping container on the land as  
a storage studio.

Then, unexpectedly, my sibling messaged me again: “Let’s build the house with this.  
Your house in Gogi-dong.” The house we thought we had set aside lived on inside them 
as a future possibility. But now, that house will no longer be built. The home my sibling 
imagined—and our family once imagined together—exists only within the drawing.

This exhibition traces the gap between that earlier vision and our present reality. It is built 
on my sibling’s drawings and sketches, expanding the architectural plan into a vinyl 
installation, accompanied by a recorded conversation between us as we discuss  
the plan. Architectural models reconstructed from the drawing, family message logs, site 
photographs, and other materials are presented as an archive, reframing the unbuilt 
house as a narrative and emotional record.

The Unbuilt House is both a documentation of a home that will never exist and an elegy  
for the home that exists only in our minds. It is an act of revisiting a vanished dream and 
confronting the fact that someone in the family continued to hold onto it. This exhibition 
is not about a physical house, but about the time we dreamed together, what we hoped 
for, and the future we lost.

이번 전시의 작품들은 동생이 그린 도면을 바탕으로 제작된 시트지, 다양한 프린트와  

드로잉, 목공과 제스모나이트, 금속 등으로 구성된 세트장과 모형, 영상  

작품으로 이루어져 있다. 최종적으로 ‘우리가 함께 살 집’에 대한 이야기와 그에 관한  

리서치를 목공 구조물로 제작한 아카이브 공간에 설치되었다.

The works in this exhibition include vinyl installations derived from my sibling’s architectural 
drawings, various prints and drawings, set pieces made with woodwork, Jesmonite, and 
metal, as well as architectural models and video works. Ultimately, the narrative  
and research surrounding “the house we would live in together” were installed within  
an archive space constructed from wooden architectural structures.

작업
의 재료

Materials
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이번 작업의 중심 소재는 ‘실현되지 않은 집’이다. 집을 짓지 못한 이유보다 중요한 것은,  

그 집이 우리 가족에게 어떤 미래를 약속하고 있었는가에 대한 감정적·정동적 흔적이다.  

동생이 그린 도면, 가족이 나눈 메시지 기록, 부지의 사진과 문서, 그리고 동생의  

그림에 대해 나눈 대화 등은 모두 이 작업의 주요 소재가 된다. 이러한 요소들은 물리적인 

건축 구조라기보다 ‘함께 살고자 했던 마음’과 우리 가족이 상실한 것들을 다룬다.  

나는 도면이라는 평면적 구조를 통해 한 개인의 바람과 가족의 염원이 시간이 흐르며 

어떻게 변형되고 어떤 흔적으로 남는지를 탐구하고자 한다.

The central subject of this project is the “unbuilt house.” More important than the reasons 
it was never built are the emotional and affective traces of the future the house 
once promised for our family. My sibling’s architectural plan, family message logs, 
photographs and documents of the site, and our conversations about their  
drawings all serve as key materials for the work. Rather than physical architectural 
components, these elements engage with the desire to live together and with what our 
family has lost. Through the flat structure of the architectural plan, I explore how personal 
hopes and familial aspirations transform over time and what kinds of traces they leave 
behind.

작업의 소재Subjects and Concepts

나는 이번 전시가 매우 개인적인 이야기일 수 있지만, 관객이 한 가정이 품었던 꿈과  

잃어버린 과거와 미래, 그리고 함께하고자 했지만 신체적 조건과 여러 이유로 이루지 못한 

상실의 순간들을 들여다보길 바란다. 이 과정에서 우리의 희망과 현실 사이의 간극,  

미래를 상상하는 마음과 실제 삶이 충돌하는 지점도 마주하게 될 것이다. 이 전시가  

가족이라는 이름 아래 놓인 책임과 관계, 그리고 이를 둘러싼 사회적 구조를 생각해보고 

서로 공감할 수 있는 자리가 되기를 바란다.

Although deeply personal, I hope this exhibition allows viewers to encounter a family’s 
dreams, the past and future it lost, and the moments of rupture when desires to live 
together meet physical limitations and difficult realities. In this process, the viewer 
may confront the gap between hope and reality, and the friction between imagined 
futures and lived experience. I hope the exhibition becomes a space to reflect on the 
responsibilities and relationships held under the name of family, and the social structures 
that shape them, ultimately inviting shared empathy.

관람객
에게 바라는

 점

What I Hope Viewers 

Experience
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앞으로 나는 돌봄, 회복, 그리고 ‘미래를 다시 그리는 행위’에 대한 탐구를 확장하고자 한다. 

 가족의 경험을 넘어, 사회적·기술적 구조 속에서 몸이 세계와 관계 맺는 방식을  

지속적으로 연구할 예정이다. 특히 최근에는 시뮬레이션과 재활 기술, 감각적 훈련의  

경험이 현실의 신체를 어떻게 변화시키는지에 관심을 두고 있으며, 이러한 연구를 영상, 

설치, 조각 등 다양한 매체로 확장할 계획이다. 또한 개인적인 서사에 머무르지  

않고, 더 넓은 사회적 조건 속에서 ‘돌봄 이후의 삶’, ‘회복 이후의 해방’을 탐색하고자 한다. 

나의 작업이 누군가의 시간과 몸, 그리고 미래를 이해하는 또 다른 방식이 되기를 바란다.

Going forward, I aim to deepen my inquiry into care, recovery, and the act of “redrawing  
the future.” Beyond the experiences of my own family, I intend to study how bodies 
relate to the world within social and technological systems. Recently, I have become 
interested in how simulation, rehabilitation technologies, and sensory training reshape the 
lived body, and I plan to expand this research through video, installation, and sculpture. 
I hope to move beyond personal narratives to explore “life after care” and “liberation 
after recovery” within broader social conditions. Ultimately, I hope my work becomes 
another way of understanding someone’s time, body, and future. 

앞
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