


Intervista alla scoperta dell’universo artistico e della filosofia creativa dell’artista Park Eun-Sun 
<LUXURY> Design House  

Yuna Park 

Il mondo “Infinito” espresso attraverso la scultura, 
Park Eun-Sun 
Lo scultore Park Eun-Sun è una figura di rilievo sulla scena artistica internazionale, noto per il suo linguaggio 
plastico originale e le sue solide tecniche scultoree. 
Le sue opere, che indagano forma ed equilibrio, contrasto e armonia, rappresentano una fusione armoniosa tra 
l’estetica orientale e la tradizione scultorea occidentale. 
Abbiamo scoperto il mondo scultoreo di Park Eun-Sun direttamente nel suo atelier a Pietrasanta, in Italia. 

Il mondo scultoreo di Park Eun-Sun decostruisce le dicotomie tra natura e umanità, Oriente e Occidente, tradizione e 
modernità, permettendo la coesistenza di elementi opposti all’interno di un unico linguaggio plastico. In particolare, la 
tecnica di combinare due diversi tipi di pietra riflette la convinzione artistica dell’autore: elementi eterogenei possono 
fondersi in armonia per generare una nuova bellezza formale. 

Le sue sculture esplorano anche, attraverso l’arte pubblica e le opere monumentali, come la scultura possa integrarsi 
organicamente nel contesto urbano e naturale. 

Il solido equilibrio è il concetto chiave che attraversa l’intera opera di Park Eun-Sun. Le strutture nette create 
dall’intersezione di marmo e granito sembrano rivelare immediatamente l’intenzione dell’artista. Le linee sono rette, le 
superfici pulite, e la texture dei materiali è trattata con sobrietà. Tuttavia, più si osservano le sue opere, più si percepisce 
una profondità che va oltre la semplicità formale. 

Il peso e la leggerezza coesistono, e i due materiali apparentemente in contrasto si completano a vicenda per diventare 
un tutt’uno. Le opere trasmettono stabilità ma anche tensione, quiete ma anche una potente energia. L’artista definisce il 
proprio lavoro come “dinamismo nell’equilibrio”. 

Seguiamo così il sottile senso attraverso cui la sua scultura, pur essendo statica, riesce a generare movimento. 

Ha studiato scultura in Corea e si è trasferito in Italia per approfondire la ricerca formale. Ci racconta 
com’è nato questo percorso? 

Sono arrivato in Italia verso la fine dei miei vent’anni. A quell’età, spesso si ha fretta di costruirsi una 
carriera artistica, ma io ho preferito prendermi il tempo per progettare il mio percorso in modo più ampio, 
guardando lontano. In Corea, molti artisti partecipavano a mostre collettive per farsi un nome in tempi brevi, 
ma io non mi sentivo attratto da quella logica. Qualcuno non capiva la mia scelta, ma col tempo il mio 
approccio ha cominciato a essere apprezzato. Anche nei momenti difficili, sognavo almeno di avere 
abbastanza per comprare un po’ di materiale al mese. Pianificare per decenni, invece che vivere giorno per 
giorno, mi ha permesso di avanzare in modo costante. Così, passo dopo passo, ho realizzato ciò che avevo 
immaginato. Ora sto già guardando ai prossimi dieci anni, con nuovi obiettivi. 

Lavorando a Pietrasanta, quanto ha influito l’ambiente artistico e il marmo di Carrara sul suo processo 
creativo? 

Fin dai tempi della Corea mi piaceva lavorare la pietra in modo tradizionale, scolpendo da un unico blocco. 
Dopo le Olimpiadi di Seul, anche in Corea il marmo ha cominciato a farsi conoscere, e io leggevo articoli 
sulle cave italiane e sugli artisti che vi lavoravano: da lì è nato il mio desiderio di venire qui. All’inizio, però, 
mi sono trovato davanti a un blocco creativo. Pensavo di trovare un modo del tutto nuovo di scolpire, ma ho 
capito che le tecniche non erano poi così diverse. Quello che mi ha davvero colpito è stata la precisione e la 
sensibilità degli artigiani italiani. A Pietrasanta, immerso nella natura e nei colori quotidiani, ho trovato una 
sintonia spontanea. Poter vedere da vicino le opere di Michelangelo o di altri grandi maestri mi ha fatto 
sentire come se stessi seguendo le loro orme. Il marmo e il granito, da allora, mi insegnano ogni giorno 
pazienza e onestà. 



Come è nata la scelta di combinare marmo e granito? C’è una filosofia dietro questa tecnica? 

Il marmo è noto per la sua perfezione, ma nelle mie opere si spezza, si svuota, si apre. Da quelle fratture 
nasce una luce nuova, come una pelle che rinasce. Non è solo un effetto fisico, ma un modo per raccontare la 
vita stessa. Usare insieme marmo e granito, con le loro caratteristiche diverse, mi aiuta a esprimere la 
complessità dell’animo umano. Bianco e grigio, rosso e nero, ordine e caos: sono contrasti che convivono 
dentro ognuno di noi. Le mie sculture raccontano proprio questo processo continuo, fatto di ferite, guarigioni 
e nuove possibilità. 

Le fratture sono un elemento ricorrente nel suo lavoro. Cosa rappresentano per lei? 

Per me, le superfici lisce parlano di amore, di calma; le crepe, invece, sono legate all’ansia, ai conflitti 
interiori. Ma non sono ferite da nascondere: sono aperture, momenti in cui emerge qualcosa di profondo. È 
come quando una ferita guarisce e la pelle diventa più forte. Le crepe sono un modo per respirare, per 
lasciare uscire pensieri repressi, ma anche per far entrare nuova energia. In fondo, ci ricordano che siamo 
esseri imperfetti in continuo cambiamento. E questa fragilità è anche la nostra forza. 

Nelle sue opere si incontrano la filosofia orientale e l’estetica occidentale. In che modo convivono? 

Uso forme semplici – colonne, cerchi, quadrati – per cercare di esprimere qualcosa di puro, essenziale. 
Attraverso la ripetizione e la continuità delle forme, cerco un senso di infinito. Dentro questa semplicità c’è 
l’equilibrio della scultura occidentale, ma anche il fluire naturale del pensiero orientale. Da qui è nata l’idea 
della Colonna Infinita, che per me non è solo un progetto formale, ma un modo per visualizzare l’infinito, 
l’energia che non si esaurisce mai. È un tema che continuerò a portare avanti, perché parla di qualcosa di 
profondamente umano. 

La scultura è un’arte che si vive nello spazio. Che tipo di dialogo vuole creare con chi osserva le sue 
opere? 

Per me, lo spazio è fondamentale. Una scultura non vive da sola: cambia a seconda di dove si trova e di chi 
la guarda. Per questo cerco sempre di andare oltre la forma, costruendo un dialogo sensibile tra l’opera, lo 
spazio e lo spettatore. Con la serie Colonna Infinita, ad esempio, cerco non solo di costruire una forma, ma 
di aprire uno spazio mentale, emotivo. La scultura può purificare un ambiente, renderlo più profondo, più 
consapevole. Voglio che chi osserva le mie opere senta qualcosa, che si lasci toccare. Le linee semplici, le 
superfici levigate, le curve appena accennate… tutto serve a trasmettere calore, respiro, vitalità. Spero che le 
mie opere siano uno spazio di incontro, tra la materia e lo spirito. 
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독창적인 조형 언어와 견고한 조각 기법으로 국제 미술계에서 주목받고 있는 조각가 박은선.

형태와 균형, 대조와 조화를 탐구하는 그의 작업은 동양적 미학과 서양 조각 전통의 조화로운 융합을 보여준다. 

이탈리아 피에트라산타에 있는 작가의 아틀리에에서 직접 들어본 박은선의 조각 세계.
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조각으로 표현한 ‘무한’ 세계, 
박은선 

197

박은선  기하학적 추상 속에 자연의 숨결을 담아내는 조각가. 1993년 이탈리아로 유학을 

떠나 카라라 국립예술원에서 수학한 후, 대리석으로 유명한 이탈리아 피에트라산타에서 

작업하면서 국제 무대에서 활발한 활동을 해오고 있다. 유럽 각지에서 50여 회의 개인전과 

200회 이상의 그룹전에 참가한 그는 한국 미술의 우수성을 세계에 알린 업적을 인정받아 

2015년 국민훈장을 받았다.

아틀리에 야외 전시 공간에 설치된 기념비적 작품 앞에 앉아 있는 조각가 박은선.

박은선의 조각 세계는 자연과 인간, 동양과 서양, 전통과 현대라는 이분법

적 구조를 해체하고, 상반된 요소들이 하나의 조형적 언어로 공존할 수 있

도록 한다. 특히, 두 개의 다른 석재를 결합하는 기법은 이질적인 요소들이 

조화를 이루며 새로운 조형미를 창출하는 작가의 예술적 신념을 반영한다. 

또 그의 조각은 공공 미술과 대형 조각을 통해 조각이 도시와 자연 속에서 

어떻게 유기적으로 융화될 수 있는지를 탐구한다.

견고한 균형은 박은선의 조각을 관통하는 핵심 개념이다. 대리석과 화강암

이 교차하며 만들어내는 명확한 구조는 단번에 작가의 의도를 드러내는 듯

하다. 선은 곧고, 면은 깨끗하며, 재료의 질감은 절제되어 있다. 하지만 조각

을 바라볼수록 단순한 형태 너머의 깊이가 드러난다. 무게감과 부드러움이 

공존하고, 대립하는 듯한 두 재료는 서로를 완성하며 하나가 된다. 안정적

이지만 긴장감이 감돌고, 고요하지만 강한 에너지를 품고 있다. 작가는 자

신의 작업을 ‘균형 속의 역동성’이라 정의한다. 그의 조각이 어떻게 정적이

면서도 움직임을 만들어내는지, 그 미묘한 감각을 따라가본다. 

한국에서 조각을 공부하고, 조형 연구를 위해 이탈리아로 건너가셨어요. 20

대 후반 이탈리아로 유학을 떠났어요. 보통 나이가 들수록 예술을 하는 것

이 조급하게 느껴질 수 있지만, 오히려 저는 장기적인 관점에서 예술가로서

의 삶을 설계했습니다. 당시 많은 작가가 단기적인 경력을 쌓기 위해 단체

전이나 그룹전에 참여했지만, 저는 그런 행사에 연연하지 않았죠. 대다수가 

제 태도를 이해하지 못했는데, 시간이 흐른 뒤에는 제가 왜 그렇게 행동했는

지 알게 되었다고 하더군요. 경제적으로 힘들던 시기에도 ‘한 달에 10만 원



1 2024년 피에트라산타에서 열린 기념비적 전시 <조각의 유산L’Ereditàà della Scultura> 중 산타 아고스티노 성당에 설치된 작품.

2 ‘무한 기둥-성장Colonna Infinita- Accrescimento’, 트라야누스 시장 & 포리 임페리말리 박물관, 로마, 2014 3 ‘무한 기둥-확산Colonna Infinita-Diffusione’, 리타 궁전, 밀라노, 2024

씩은 꼭 재료비로 쓸 수 있었으면 좋겠다’라고 생각했어요. 단기적인 성과에 

집착하기보다는 10년이라는 긴 시간을 기준으로 계획을 세웠더니, 날마다 

조급하게 살지 않고도 원하는 방향으로 꾸준히 나아갈 수 있었습니다. 시간

이 지나면서 그 목표들을 하나씩 이뤄나갔고, 그 과정에서 저 자신이 원했던 

그림이 점점 현실이 되었어요. 이제는 더 큰 목표를 세우고, 앞으로의 10년

을 준비하고 있습니다.

이탈리아 피에트라산타Pietrasanta에서 작업하면서, 도시의 예술적 환경

과 특히 르네상스 시대 이탈리아의 거장들이 사용했던 최고급 카라라 대리

석이 창작 과정에 어떤 영향을 미쳤는지 궁금합니다. 한국에 있을 때부터 한 

덩어리를 쪼아가며 형태를 찾아가는 전통적 방식의 돌 작업을 좋아했습니

다. 서울 올림픽 이후 경기 활성화로 인해 한국에서도 대리석이 인기를 끌

기 시작하더군요. 그 무렵 신문이나 잡지에서 이탈리아 대리석 산지와 대리

석을 다루는 작가들의 소개가 자주 보였고, 자연스럽게 관심을 두게 되었습

니다. 그렇게 이탈리아 생활이 시작되었지만, 한국에서 하던 작업 방식에서 

벗어나지 못하고 마치 거대한 벽에 가로막힌 듯한 느낌이 들었어요. 이탈리

아 작가들 모두가 이미 같은 방식으로 작업하고 있었기 때문이죠. 저는 ‘대

리석의 나라’인 이탈리아에서 새로운 작업 방식을 배울 수 있을 거라 기대

했는데, 결국 한국과 다를 바 없다는 사실을 깨달았습니다. 다만, 뛰어난 장

인들이 정교한 기술을 활용하는 모습은 무척 흥미로웠습니다. 피에트라산

타에서의 작업 활동은 일상에서 자연의 색감과 익숙한 형상을 접하면서도 

이질감 없이 자연스러움을 느끼게 해주었고, 미켈란젤로 같은 대가들의 작

품을 가까이에서 접할 기회가 많아 스스로 대가가 된 듯한 기분이 들기도 

했습니다. 또한 대리석이나 화강암의 성질처럼 부지런함과 치밀함, 그리고 

정직함을 배울 수 있는 계기가 된 것 같아요.

대리석과 화강암을 결합하는 독창적인 조각 기법을 선택하게 된 배경과 그 

안에 담긴 철학적 의미는 무엇인가요? 일반적으로 대리석은 매끄럽게 다듬

어 완벽한 마무리를 추구하는 재료로 여겨지지만, 제 작업에서는 파열되고 

부서지며, 때로는 서로 결합하는 과정을 거칩니다. 또 그 속이 비워지면서 

어둠 속에서 새로운 빛이 드러나고, 깨진 틈 사이로 마치 새살이 돋아나듯 

희망과 꿈이 모습을 드러내죠. 이는 단순한 물리적 조형 과정이 아니라, 삶

의 본질적인 의미를 조각으로 탐구하는 과정이기도 합니다. 이러한 기법을 

선택한 건 대리석과 화강암이 가진 상반된 특성을 통해 삶의 복합적인 감정

을 표현하고자 했기 때문이에요. 흰색과 회색, 그리고 빨강과 검정이 반복

적으로 겹치면서 질서와 불안, 조화와 부조화가 대비를 이루고, 이러한 색

채와 형태의 반복성은 인간 내면의 이중성을 상징적으로 드러냅니다. 인간

은 불완전한 존재이며 균열과 결합, 상처와 회복을 반복하면서 성장해나갑

니다. 저의 조각은 바로 그 과정, 즉 끊임없이 변화하고 재구성되는 삶의 모

습을 반영하는 동시에, 그 안에서 새로운 가능성과 희망을 찾으려는 의지를 

담고 있어요.

작품에서 반복적으로 등장하는 ‘균열’과 ‘틈’의 조형적, 철학적 의미는 무엇

인가요? 작품에 반복해서 등장하는 매끄럽고 부드러운 표면은 사랑과 평온

함을, 갈라지고 파열된 틈은 증오, 불안, 내면의 갈등을 상징합니다. 이는 단

순한 대비가 아니라, 인간 존재의 본질적인 이중성을 표현하는 중요한 조형 

요소예요. 우리 내면에는 슬픔과 기쁨, 흥분과 절망이 함께 자리하며, 저는 

이러한 감정들의 공존을 조각으로 표현하고자 합니다. 

균열은 단순한 상처가 아닌, 물질의 숨겨진 부분을 밖으로 드러내는 하나의 

재생 과정입니다. 표면이 깨지고 갈라지는 순간, 우리는 그 내부에 존재하

던 새로운 차원의 공간과 빛을 발견하게 됩니다. 저에게 균열은 숨 쉴 수 있

는 공간이자 사유의 장場이며, 때로는 억눌려 있던 생각, 강박·두려움·분노

가 표출되는 출구이기도 합니다. 그러나 동시에 균열은 활력을 구체적으로 

드러내는 요소로도 작용해요. 마치 상처를 입은 피부가 회복되며 더욱 단단

해지듯, 균열 속에서 새로운 생명력이 솟아나고 이를 통해 존재의 본질적인 

회복과 성장의 가능성을 탐구하고자 합니다. 

작품에서 동양적 철학과 서양적 조형미가 조화를 이루고 있습니다. 두 문화

에서 가장 중요하게 생각하는 요소는 무엇인가요? 기둥, 원형, 사각 같은 가

장 기본적인 형태를 통해 인간 본연의 순수함을 표현하고자 했습니다. 또 

반복적인 연속성을 통해 무한한 공간감과 확장성, 즉 인간의 욕망과 꿈, 희

망, 미래를 상상해보았어요. 그리고 단순한 기하학적 구조 안에 서양 조각

이 지닌 논리적 균형과 동양 사상이 추구하는 자연스러운 흐름이 공존하도

록 했죠. 그렇게 탄생한 작품이 바로 ‘무한 기둥Colonna Infinita’입니다. 이 

작품은 단순한 구조적 실험을 넘어, 무한이라는 개념을 조각을 통해 시각적

으로 구현하고자 한 시도예요. 끝없이 이어질 것 같은 형태의 반복 속에서 

인간이 본능적으로 추구하는 영속성과 그 안에 내재한 조화로운 균형을 탐

구하고자 했습니다. 이 ‘무한’이라는 개념은 앞으로도 제 작업 세계에서 지

속적으로 이어질 중요한 주제가 될 것으로 생각합니다.

조각은 공간과 관객을 직접적으로 연결하는 예술 형태입니다. 작품을 통해 

관객과 어떤 형태의 대화를 유도하고자 하시나요? 제 작업에서 가장 중요한 

요소는 공간과의 관계예요. 조각은 단순히 하나의 독립적인 오브제가 아니

라, 주변 공간과 관객의 움직임에 따라 끊임없이 변화하는 존재입니다. 저

는 두 개의 서로 다른 색과 선을 활용해 마치 회화적인 공간을 연출하듯이 

작품을 구성하며, 이를 통해 조각이 단순한 형태의 구축을 넘어 감성적이고 

철학적인 영역으로 확장될 수 있도록 합니다. 특히 ‘무한 기둥’ 시리즈는 단

순한 형태의 쌓기를 통해 사물의 외형보다 그 내재한 본질을 탐구하며, 연

속성을 통해 공간의 확장을 만들어가는 작업입니다.

공간 확장은 단순한 물리적 공간의 확장에 그치지 않고, 인간 내면의 감정

을 형상화하는 역할을 해요. 저는 조각을 통해 인간이 가진 순수성과 실재

성을 강조하고자 하며, 더 나아가 인간의 꿈과 희망이 조각의 연속적인 형

태 속에서 끊임없이 확장되기를 바랍니다. 제 작품은 관람객이 단순한 시각

적 경험을 넘어, 공간과의 관계 속에서 작품을 직접적으로 느끼고 감각적으

로 반응할 수 있도록 의도되었어요. 절제된 기하학적 조형을 통해 저는 새

로운 조형 양식을 제시하고자 합니다. 단순하면서도 강렬한 형태를 통해 관

람객이 자신의 감각과 감정을 작품과 연결하며, 무한한 상상력을 펼칠 수 

있도록 유도하려고 해요. 조각이 단순한 형태 이상의 의미를 지니며, 문화

적 감성을 자극하고 철학적 사유를 유도하는 매개체가 될 수 있도록 말이

죠. 특히 ‘무한 기둥’은 정돈된 기둥의 형태 속에서도 다양한 감각적 요소를 

포함하고 있어요. 기둥의 면 처리는 상단과 하단은 명확한 직선으로 정리되

었지만, 측면은 곡선으로 부드럽게 변화하며 유기적인 흐름을 만들어냅니

다. 이를 통해 인간의 숨결과 정감, 그리고 생동감을 담아내고자 했습니다. 
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또한 조각의 명확하고 경쾌한 형태는 주변 공간을 정화하며, 작품이 놓인 

장소의 의미성을 더욱 강조하는 역할도 합니다.

새로운 아틀리에가 완공을 앞두고 있습니다. 공간의 특성이 작품의 방향성

이나 창작 과정에 어떤 변화를 불러오게 될까요? 이제 모든 준비가 끝나고 

본격적인 작업만을 남겨두고 있습니다. 새로운 공간에서 창작을 이어갈 수 

있다는 점에서 큰 기대를 하고 있어요. 최근에는 소리를 느낄 수 있는 조각

을 연구하고 있죠. 단순한 시각적 조형을 넘어 촉각과 청각까지 아우르는 

작품을 시도하고 있습니다. 현재 천장에 매달린 조각을 밀면 소리가 나는 

구조를 만들었고요, 앞으로는 센서를 활용해 관객이 가까이 다가가면 자동

으로 흔들리는 장치를 설치할 계획입니다. 이렇게 하면 조각을 눈으로만 감

상하는 것이 아니라, 소리와 움직임까지 경험할 수 있게 될 거예요.

결국, 제가 추구하는 핵심은 긴장감을 불러일으키는 것입니다. 돌을 깨면서 

나는 소리를 작품의 요소로 활용하고, 관객이 직접 상호작용할 수 있는 조

각을 구상하고 있어요. 시간이 지날수록 단순히 조각을 제작하는 것을 넘어 

예술을 지속적으로 보호하고 지켜낼 수 있는 공간의 필요성을 절감했습니

다. 갤러리들이 작품을 관리해줄 수도 있지만, 저는 스스로 예술을 지킬 수 

있는 기반을 만들고 싶었어요. 그래서 다소 무리를 감수하면서도 이 공간을 

마련했고, 그 과정에서 제 예술적 여정은 더욱 단단해졌습니다.

마리오 보타와의 협업 과정에서 건축적 접근 방식과 조각적 시각이 어떻게 

융합되었나요? 이를 통해 아틀리에 공간의 개념과 기능이 어떻게 확장되었

는지도 설명 부탁드립니다. 먼저 제가 사는 도시인 피에트라산타부터 소개

해야겠군요. 약 2만3000명이 거주하는 작은 도시예요. 주변 4~5개의 도

시를 합쳐 베르실리아Versilia라고도 불리며, 그렇게 되면 약 20만 명이 거

주하는 지역이 됩니다. 피에트라산타는 1400년대에 메디치 가문에 합병

된 이후 미켈란젤로가 잠시 머물며 작업했던 곳으로, 중세 후기부터 수 세

대에 걸쳐 뛰어난 조각가들을 배출한 도시입니다. 수많은 조각 공방과 브론

즈 공장이 자리하며, 미켈란젤로 시대부터 이어져온 장인들이 활동하고 있

죠. 또한 헨리 무어, 호안 미로, 아르날도 포모도로, 장-미셸 폴롱, 페르난도 

보테로 같은 위대한 예술가들이 작업한 곳이기도 하며, 현재는 세계적인 조

각가 데이미언 허스트가 작품을 의뢰하는 곳으로도 알려져 있습니다. 저는 

이곳에서 거주하며 작업하고 있습니다.

유럽인 컬렉터들, 그중에서도 이탈리아 사람, 굳이 말하자면 피에트라산타 

사람들의 도움을 많이 받았습니다. 덕분에 제가 이 자리에 존재할 수 있다

는 생각이 듭니다. 그래서 고마움을 되돌려줄 방법을 항상 아내와 의논하곤 

했고요, 아틀리에 공간을 미술관으로 일부 사용하는 프로젝트를 기획하게 

되었습니다. 다행히 시내에서 접근하기 좋은 공간을 찾아 마리오 보타에게 

제안해 도움을 받게 되었습니다. 역시 제 스튜디오 미술관이지만, 한 공간

은 젊은 작가들이 전시할 수 있는 곳으로 설계했고, 나머지 전시 공간들도 

전시와 공연을 할 수 있도록 제공할 예정입니다. 이제 거의 마무리가 되었

고, 올해 5~6월 중에 오픈할 예정입니다.

‘1도 1뮤지엄’ 프로젝트의 일환으로 건립되는 신안 인피니또 뮤지움Infinito 

Museum도 함께하신 것으로 알고 있습니다. 이것이 지역의 문화적 정체성

과 예술 생태계에 어떤 영향을 미칠까요? 언젠가 마리오 보타와 함께 작업해

보고 싶다는 생각을 자주 했습니다. 그러던 2014년 로마의 제국 포럼 박물

관에서 전시를 개최했을 때 전시를 보러 온 보타가 제 작업에 감탄하며 저

를 스위스 스튜디오로 초대했습니다. 이 인연으로 몇 번의 만남을 통해 친

분을 쌓았고, 이번 기회에 설계를 의뢰하게 되었습니다. 마리오 보타는 자

연을 깊이 이해하는 건축가로, 신안과 같은 대자연의 섬과 잘 어울린다고 

생각했습니다.

저는 오래전부터 마치 그 자리에 늘 존재해온 듯한 미술관을 만들고 싶었습

니다. 다시 말해, 자연과 건축물이 어느 한쪽도 돋보이지 않고 서로를 기대

며 조화를 이루는 미술관을 구상했습니다. 결국 자연과 건축물의 공존이 핵

심이었고, 저에게는 더없이 완벽한 선택이라고 확신했습니다. 그렇게 미술

관의 첫 삽을 뜨게 되었죠. 이는 미술관 건립을 위한 첫 번째 조건이었습니

다. 두 번째 조건은 여러 공간을 확보해 주변 지역의 작가들이 전시할 수 있

는 공간을 마련하고, 다양한 작가들의 역량을 보여줄 수 있는 공간이 필요

하다는 것이었는데, 이 뜻이 받아들여져 미술관은 여러 공간으로 나뉜 형태

의 건축물로 구성되었습니다. 세 번째는 주민들의 참여를 끌어내기 위해 야

외 공연장도 확보하는 것이었습니다. 이로써 미술관은 단순한 전시 공간을 

넘어 이제 지역사회와 공유하는 공간으로 거듭나게 되었습니다.

선배 작가로서 조각을 공부하며 예술계에서 자신의 길을 개척하고자 하는 

이탈리아와 한국의 젊은 예술가들에게 어떤 조언을 해주고 싶으신가요? 저

는 후배들에게 항상 이렇게 조언합니다. “꿈을 가져야 한다. 하지만 그 꿈을 

이루기 위해서는 온 힘을 다해 노력해야 한다”라고. 그 꿈을 향해 피나게 힘

을 쏟아부으면, 꿈은 반드시 이루어진다고 믿어요. 기회는 누구에게나 주어

지지만, 그 기회를 잡기 위해서는 준비가 필요합니다. 언젠가는 기회가 옆

으로 지나가며, 준비된 사람만이 그것을 잡게 된다는 점을 항상 강조합니

다. 저는 그동안 그런 과정을 경험했기 때문에, 억지로 해보려 한 적은 없어

요. 늘 하는 말이 하나 더 있습니다. 자기 자신과 솔직한 대화를 자주 하라는 

거예요. 진실한 대화를 통해 그 속에서 해답을 찾을 수 있다고 말하죠. 예술

은 결코 꾸미는 것이 아닙니다. 그것은 진실한 자기 표현입니다. 이런 점을 

먼저 경험한 선배 예술가들은 잘 알고 있을 것입니다. 지나온 길을 되돌아

보면, 예술을 할 수 있는 시간은 짧다면 짧고, 길다면 길다고 할 수 있을 것 

같아요. 하지만 제 생각에는 그 시간은 결국 무한하다고 느껴집니다. 그래

서 그 긴 시간을 버티려면, 꾸밈이 아닌 오직 진실만이 통하는 마라톤이 되

어야 합니다. 그런 의미에서 어느 곳에서 작업을 하는 것이 유리한지에 대

한 답은 없다고 생각합니다. 

박은선 작가의 이탈리아 피에트라산타 아틀리에 전시장. 박은선 작가의 아틀리에 전시장에서 바라본 작업실의 소형 조각 모델들.
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