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본 박물관의 설립자이며 관장인 정영양 박사는 자수 명인, 교육자로서만이 

아니라 전통 섬유직물 역사가와 작품 수집가로서 평생을 섬유예술 발전에 바

쳐왔다. 

일찍이 자수예술에 열정을 보여 1965년 ‘국제 수(繡)공예학원’이라는 관인 

직업학교를 설립했다. 67년 일본수공예협회 초청으로 이께노보 여자대학에

서 개인전을 했다. 당시 수익금을 일본 장애인을 위한 자수 재료로 선물해 

NHK 등 일본 언론에서 화제의 인물로 부각됐다. 귀국 후 영부인 육영수 여사

의 전폭적인 지원과 보건사회부 후원을 받아 여성회관에 자수반을 신설, 67

년 한국 최초의 여성 직업교육을 시작했다. 

대한무역진흥공사와 함께 세계 곳곳을 돌아다니며 한국 자수의 우수성을 알

리던 그는 미국으로 건너가 뉴욕대 미술교육대학에서 자수 연구로 석사와 박

사 학위(1976년)를 받으며 자수를 학문의 위치로 끌어올렸다. 80년대부터는 

동양자수 강의와 자수 연구 및 기법 완성에 몰두하며 섬유직물 기법과 역사

에 대한 지식을 후진에게 전달하는데 주력해 왔다.

『동양자수의 예술』(The Art of Oriental Embroidery, 1978), 『바늘로 그리는 

그림』(Painting with A Needle, 2003), 『정영양 박사에게 배우는 실크 자수, 비

단실』(Silken Threads, 2005) 등을 출간했다. 특히 박사논문인 『중국·일본·한

국 자수의 근원과 역사적 발달』(1976)은 자수에 관한 주요 참고문헌으로 일

찌감치 주목받았다. 또 『동양자수의 예술』은 1981년 뉴욕 메트로폴리탄 뮤지

엄이 선정하는 ‘Art Book of the Year’에 뽑혔다. 이와 함께 『Silken Threads』는 

2012년부터 조지 워싱턴대에서 교재로 사용되기 시작했다. 

정 박사는 여성 직업교육의 사명을 설원문화재단 설립으로 이어갔다. 이 재

단은 세계 섬유직물 예술에 관한 지식과 이해를 높이고 동서양 지구촌 시민 

간의 문화적 이해를 증진시키기 위해 각종 전시·강연·학술 프로그램·학자 

교환 등에 나서고 있다. 설원문화재단의 뉴욕 커뮤니티 프로그램으로는 각급 

학교, 성인 강좌 및 양로원에서 자수 가르치기, 자수 교사 양성, 한국 공예 예

술가들의 해외전시 협조 및 지원 등이 있다. 

 

설립자 The Chung Young Yang Embroidery Museum at Sookmyung Women’

s University is an exhibition, educational, and research facility dedicated 

to advancing the knowledge and appreciation of embroidery and 

textile arts. Inaugurated in May 2004, the museum houses an extensive 

collection of embroidered and woven textiles representing various 

periods and regions. 

The museum’s permanent collection, primarily focused on East Asian 

costume and decorative arts, is among the most comprehensive of 

its kind in Asia. The collection has been carefully assembled by the 

museum’s founder, who since the 1960s has been selecting outstanding 

examples from leading auction houses and other sources worldwide to 

form a continually 

growing study collection. The wide scope of the museum’s holdings 

places the achievement of Korean embroiderers in global context, 

illuminating the cross-cultural dialogues in technique and style that have 

enriched textile arts worldwide. 

Through exhibition and education efforts, the museum seeks to 

highlight the technical and artistic achievement of embroiderers across 

time and place; expand understanding of the social and cultural roles 

that textiles have fulfilled globally; and establish the art of embroidery 

as a significant contribution to world culture. Displays of new works 

by contemporary artists and fashion designers validate the dynamic 

relationship between ancient/modern and East/West, revealing how 

techniques, ideas, and objects from historically or geographically distant 

cultures can inspire new expressions that speak to their own time, 

place, and aesthetic. Through all of these efforts, the museum aims to 

become a leading center for scholarship in embroidery and other textile 

arts. 
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2012년 봄, 숙명여자대학교 정영양자수박물관이 설립 여덟 돌을 맞습니다. 

박물관은 그동안 자수가 단순한 기능을 넘어 뛰어난 섬유예술이라는 점을 

일반 대중이 깨닫게 하고 그런 인식을 넓히기 위해 국제예술센터로서 다채

로운 프로그램을 진행해왔습니다. 저명한 섬유 학자·예술가·전세계 자수 

애호가들을 초청했고, 수천 명의 방문객을 독특한 전시와 깊이 있는 프로

그램으로 맞이했습니다. 

본 박물관의 전시 영역은 다양합니다. 자수의 개괄적인 기법 소개와 문양 

전시에서부터 동양 각국의 흉배(胸背)와 성직(聖職) 복식의 역사, 그리고 

고고학적 의미에까지 초점을 맞추고 있습니다. 

정영양자수박물관은 개관 8주년을 맞아 새로운 도약의 계기를 마련했습니

다.‘비단실 이야기’라는 제목으로 열리는 이번 전시는 중국 실크 자수의 기

원 및 자수가 한국을 포함한 동아시아 전역에 보급된 자취와 의미를 총체

적으로 훑어보는 대형 전시입니다. 2004년 개관 전시를 넘어서는 규모입니

다. 

4월 25일부터 6월 25일까지 열리는 전시에서는 우선 중국 자수의 주된 기

법, 의상과 장식품의 형태, 장식 모티브로는 어떻게 사용됐는지 빼어난 섬

유 직물을 통해 펼쳐놓습니다. 또 여기 얽힌 숨은 이야기도 찾아볼 수 있습

니다. 비교학적 접근을 시도, 중국 본토에서 시작된 자수가 어떻게 동아시

아 여러 나라에 전파됐고 이들 나라의 자수가들은 이를 어떤 스타일과 문

화적 양식으로 변화시켰는지 보여줍니다. 

무엇보다 한국 자수가 어떤 역사적 문화적 기반이 있는지, 한국 자수가들

의 독창적 공헌은 어떤 것인지, 동아시아 각국 작품과의 비교를 통해 한국

적 자수의 특성은 무엇인지 한눈에 볼 수 있게 했습니다. 이를 위해 필자가 

1960년대 청와대 요청을 받아 직접 제작한 작품 등을 선보입니다. 한반도 

모양을 무궁화로 수놓은 10폭 병풍 ‘통일’, ‘단결’이란 제목의 역시 10 폭짜

리 잉어도 병풍, 그리고 사슴을 모델로 한 ‘아름다운 가족’ 등 10여 점입니

다. 저와 함께 하는 갤러리 토크를 통해 관람객들은 자수가 인류 역사와 우

리 삶을 어떻게 아름답게 수놓았는지 직접 느낄 수 있을 것입니다. 

특별 강좌도 마련했습니다. 미국 워싱턴D.C. 섬유박물관(Textile Museum 

Washington D.C.)의 리 탈봇(Lee Talbot) 큐레이터가 ‘섬유 예술의 유산’

이라는 제목으로 특별강의를 합니다. 또 연세대 생활과학대 김영인 학장과 

패션 큐레이터 김홍기씨가 각각 ‘고귀함과 아름다움의 상징인 빨강의 문화

적 의미와 감수성’과 ‘패션 전시의 역사적 전개와 현대적 모색’이라는 주제

서문 序文

Preface

비단실 이야기 

로 강연합니다. 

이번 전시를 통해 동아시아 수천 년의 숨결이 응축된 절묘한 직물의 세계

에서 관객들은 선인들과 대화를 나눌 것이며, 동시에 자수의 역사적 중요

성과 표현의 깊은 아름다움에도 새롭게 눈뜨게 될 것임을 확신합니다. 

숙명여자대학교정영양자수박물관장 정영양

This spring marks the 8th anniversary of the founding of the Chung 

Young Yang Embroidery Museum as an international center for 

embroidery and the textile arts. In pursuit of the museum’s primary 

mission - to advance public knowledge and appreciation of textiles as 

a superlative art form - the Museum has hosted textile scholars, artists, 

and enthusiasts from around the world and welcomed thousands 

of visitors to our displays and public programs. The scope of our 

exhibitions has been wide ranging, from overviews of technique and 

design to focused explorations of rank badges, ecclesiastical textiles, 

and archeological fragments. Before the museum commences a new 

cycle of innovative textile studies, it is helpful to reiterate the key 

themes of the museum’s inaugural exhibition, which lay the historical 

foundation for all subsequent exhibitions, by re-installing it this spring. 

The Story of Painting with a Needle traces the origins of silk 

embroidery in China and its dissemination throughout East Asia. This 

visually stunning selection of textiles surveys the development of key 

embroidery techniques, costume and furnishing forms, decorative 

motifs, and ideas regarding the communicative function of 

embroidered designs in China, and then charts the 

dissemination and transformation of these cultural 

patterns among non-Chinese peoples in East Asia. By taking 

a comparative approach, and outlining how embroiderers across 

East Asia adopted and transformed technical, stylistic, and 

cultural developments originating on the Chinese mainland, 

the exhibition allows the viewer to more clearly discern 

local styles and aesthetic preferences. In outlining the origins of 

silk embroidery in China, and establishing the historical and cultural 

foundations on which the art of Korean embroidery was based, Hidden 

Threads emphasizes the unique contribution of Korean embroiderers 

and highlights the distinctively native aspects of their creations. The 

exquisite fabrics on view in this exhibition open visitors’ eyes to 

embroidery’s historical significance, expressive potential, and profound 

beauty. 

Young-Yang Chung, Ph.D.

Founder and Director
The Chung Young Yang Embroidery Museum

Sookmyung Women’s University

The Story of Painting 
with a Needle 
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섬유는 삶의 필수품이다. 태어나서 죽을 때까지 우리 몸을 감싼다. 직조와 

그 위에 장식된 자수는 피부에 직접 와닿는, 인류가 만든 가장 오래된 표현 

형태 중 하나다. 그럼에도 기계틀로 몇 분만에 몇 m나 되는 복잡한 직물을 

짜내는 오늘날의 현대인들에게서 산업화되기 전 세계인이 가졌던 섬유에 

대한 가치와 존경심은 찾아보기 힘들다. 

정영양 자수박물관(Chung young yang Embroidery Museum, 이하 CEM)

이라는 기관이 존재하는 것은, 한 여성이 섬유예술을 중요한 문화적·역사

적 유물로 인식했기 때문이다. 정영양 박사는 자수의 명인, 섬유역사학자, 

집필가, 큐레이터, 그리고 스승이라는 커리어를 통해 자수의 역사와 기법

을 연구했다. 그리고 그 지식을 학생과 대중에게 전달하며 섬유예술에 대

한 이해를 증진시켰다.

8년 전 이러한 목적이 결실을 맺어 CEM이 탄생됐다. 활기 넘치는 대학교 

캠퍼스에 위치한 전시·교육·연구 기관으로서 이 박물관은 정 박사가 수십 

년간 지켜온 단 하나의 사명을 추구한다. 바로 자수와 섬유예술에 대한 지

식과 이해도를 높이는것이다. 

지난 8년간의 전시와 교육적 노력의 일환으로, 이 박물관은 시간과 공간을 

초월한 자수가들의 기법과 예술적 업적을 보여주었고, 세계적으로 어떻게 

섬유가 사회·문화적 역할을 했는가에 대한 이해의 폭을 넓혔으며, 섬유가 

세계 문화에 얼마나 중대한 공헌을 했는지 잘 보여주었다.

CEM은 또한 다이내믹한 배움과 교류의 국제적 센터가 됐다. 세계의 학자

와 예술가들이 한국의 스태프 및 학생들과 협력하여 빼어난 작품들을 전시

했고, 세계의 섬유직물 애호가들은 서울의 CEM을 꼭 가보아야 할 아시아

의 박물관으로 여긴다. 세계 어느 기관도 이처럼 힘차게 특수한 소명을 추

구하지 못할 것이다. 섬유직물학 분야의 우리 모두는 갈채를 보내며, 지난 

8년간 이 박물관의 혜택을 받아왔음을 밝힌다. 

CEM의 설립으로 정 박사와 또 그가 수십 년에 걸쳐 정성스레 수집한 학문

용 컬렉션이 더 많은 대중과 만날 수 있게 됐다. CEM의 영구 소장품은 동아

시아에서 이 방면의 가장 종합적인 컬렉션 중 하나로 손꼽힌다. 비록 동아

시아의 복식과 장식예술에 초점을 맞추고 있으나 이 소장품들은 상당히 다

양해서 회화, 신석기시대 중국의 도자기, 미국의 퀼트와 시작품(Samplers), 

컬럼버스 발견 이전(pre-Columbian)의 안데스 직조물(weaving), 그 외 세

계 각처에서 모아온 폭넓은 역사적인 유물을 포함한다.

이러한 광범위함은 자수예술의 세계적인 보편성을 조명해주며, 세계 섬유

섬유예술의 유산 예술을 풍요롭게한 문화 간의 대화를 보여준다. 이 박물관이 설립되기 전, 

여러 다른 나라에서 온 품목들은, 한국에서는 오직 사진을 통해서만 볼 수 

있었다. 지금은 서울에서 쉽게 볼 수 있고 체험학습도 가능하다. 한국의 일

반 대중, 특히 숙명여자대학교는 세계적인 자료를 마음대로 접할 수 있으

니 대단히 행복한 것이다. 

정 박사는 숙명 커뮤니티와 지구촌 시민들이 컬렉션을 손쉽게 볼 수 있게 

하고, 전시·교육·연구를 목적으로 소장품을 기증했다. 섬유직물은 예술품

이며 동시에 테크놀로지의 소산이기 때문에 어느 다른 형태의 예술 보다 

사람과 문화에 대해 가장 잘 말해준다. 우리가 섬유의 언어를 알 때, 여러 

분야의 학문과 연관된 으뜸가는 역사적 문서로서 읽어낼 수 있다. 섬유예

술품을 수집하고, 연구하고, 관련된 지식을 담고 있는 박물관들은, 패션디

자인에서부터 인류학에 이르기까지 여러 분야의 동료가 지식과 새로운 아

이디어의 자료로 박물관을 활용하라고 초청한다. 

영어로 ‘뮤지엄(museum)’의 어원은 고대 희랍어 ‘mouseion(뮤즈의 신

전)’으로, 여신의 집은 창조성을 불러일으킨다고 믿었다. 전 세계 섬유 박

물관들은 그들의 소장품이 끊임없는 창조적인 영감의 원천이 되기를 희망

한다. 

CEM의 소장품은 고대에서 오늘날에 이르는 동아시아 실크 자수의 현란한 

역사를 개괄적으로 보여주고 있다. 섬유는 가장 파손되기 쉬운 재료임에도 

귀하게 남아있는 중국 전국시대(기원전 467~221)의 유물인 청동 거울의 

자수 실크 커버에는 사슬수로 용과 새가 수놓여있는데, 이 문양은 천년 동

안 동아시아 예술의 중심이 되는 디자인 모티브다. 

고대 중국의 섬유직물 중 고고학적으로 가장 중요한 발견은 마샨(기원전 3

세기 초)과 마왕더이(기원전 2세기 말-3세기 초)이다. 이처럼 능에서 출토

된 실크는 중국의 박물관에서는 천 조각의 모습으로 존재하며 대부분 접근

할 수도 없다. 그러나 CEM의 소장품 중에는 치밀하게 연구되어 재현된, 이 

능에서 출토된 2점의 눈부신 복제품이 있다.

이런 작품을 통해 고대 중국 귀족들의 생활을 엿볼 수 있고, 모든 분야의 예

술가들과 다양한 전공의 연구가들에게 귀중한 자료가 될 수 있다. 

이 숨막히는 실크 장식품들은 산업화 이전의 세계에서는 예술적 기법의 최

고봉이었고, 인간이 소유했던 가장 고가의 물건 중의 하나였음을 상기시켜

준다. 옛날 디자이너, 직조자, 자수가들의 뛰어난 업적은 오늘날의 미술·문

화·역사가에서부터 그래픽 디자이너, 예술가에 이르기까지 전문 분야 종사

자들에게 풍부한 자료를 제공한다.

CEM 소장품에는 출중한 실크 작품군이 있는데 이는 전설적인 실크로드를 

통해 일어난 아이디어, 물품, 그리고 문양의 국제적인 교류를 보여준다. 예

를 들어 당나라(618~907)의 천조각에는 중앙아시아에서 전해져와 중국에

서 가장 인기를 끌었던, 여러 개의 진주 모양을 둥그렇게 그린 문양이 있다. 

그런가 하면 멀리 지중해 지역에서 건너온, 길로셰라고 부르는 두 개의 선

으로 새끼꼬듯 엮어나가는 둥근 패턴이 있다. 또 CEM에는 몽골인들이 중

국, 페르샤로부터 중앙아시아의 대부분을 지배했던 막강한 제국, 원나라

(1271~1368) 때의 실크 조각 모음이 있다. ‘팍스 몽골리카’(몽골의 지배에 

의한 평화)가 여러 나라 간의 움직임을 가능케 하여 고급 물품과 아티스트

들의 교환이 이루어지면서, 테크닉과 스타일이 혼합되는 결과를 가져왔다. 

당나라와 원나라 시대에 섬유직물은 세계 교역에 있어서 중요한 상품이었

고, 주춧돌이었다. 우리들은 이러한 실크 직물이 보여주는 예술성을 감사

히 여기지만, ‘몽골제국의 상품과 교역’이라는 연구에 의하면 이러한 직물

은 세계경제역사 형성 단계를 보여주는 중요한 기록이었다. 

희귀한 고고학적인 섬유조각 외에도 CEM 소장품에는 역사 시대 후기부터 

지금까지에 온전히 보전되고 보기에도 기가 막힌 의류·액세서리·장식품 

등이 수백 점 있다. CEM의 동아시아 궁중복장과 흉배 컬렉션은 출중할 뿐

만 아니라 문화교류가 지속됨과 동시에 궁중 그리고 관리들의 복장 형태와 

디자인에 끼친 지방색도 찾아볼 수 있다.

소장된 종교 복식과 장식품 중에 흔치않은 걸개가 있는데 아마도 중국 궁

중에서 도교 의식 때 사용된 것 같다. 윗부분 덮개에, 수직으로 올라가는 용

들이 수놓여져 있고 그 위에는 해와 달이 묘사돼 있으며 주술적인 글로 장

식돼 있다. 흰색 달을 향해 오르는 용은 붉은 머리이고, 붉은 해를 향해 오

르는 용의 머리는 황색을 띈 흰색이다. 이처럼 엇갈리는 색조의 대비는음

속의 양과 양속의 음을 상징한다. 이 깃발을 제조한 사람의 의도와 그것이 

만들어진 때의 사회-역사적인 면을 고려한다면, 어떻게 섬유직물이 무궁

무진한 의사소통의 콘텐츠가 될 수 있는지를 잘 보여준다. 

모든 섬유직물은 그것을 만든 이와 만들어진 때를 보여주는 유물이다. 아

름다운 물품으로서, 섬유직물은 여러 매체를 사용하는 아티스트나 디자이

너에게 끊임없는 영감을 제공할 것이고, 역사적인 문서로서 여러 분야의 

학문적인 의문을 답해줄 수 있을 것이다. 풍부한 CEM의 소장품은 우리의 

세계관을 넓히고, 과거부터 현재까지 섬유직물 문화의 참된 가치를 이해하
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embroidered in chainstitch with dragons and birds, motifs that remained 

central to East Asian art for millennia. Two of the most significant archeological 

discoveries of ancient Chinese textiles are Mashan, dating to the early 3rd century 

BCE, and Mawangdui, dating to the late 2nd/ early 3rd century BCE. While the 

silks from these tombs have survived in fragmentary condition, and are largely 

inaccessible in Chinese museums, the CEM collection includes meticulously 

researched and executed reproductions of two of the most spectacular 

finds from these excavations. These artifacts offer a fascinating window into 

aristocratic life in ancient China, and can be valuable resources for artists of all 

media and researchers from many fields. The breathtaking ornament of these 

silks reminds us that textiles traditionally represented the pinnacle of artistic and 

technological achievement, and were among the most costly objects that people 

owned in the pre-industrial world. The superlative accomplishments of early 

designers, weavers, and embroiderers provide rich source material for today’s 

professionals, ranging from historians of art and culture to graphic designers and 

artists. 

The CEM collection includes a remarkable group of silks that illustrate the 

international exchange of ideas, objects, and motifs along the fabled Silk Road. 

For example, a Tang-dynasty (618-907) fragment is embroidered with a 

pearl roundel design, a pattern that spread from Central Asia to become the 

height of fashion in China, as well as a guilloche, a decorative motif of paired, 

interlaced lines that had traveled all the way from the Mediterranean world. Also 

at CEM is a rare collection of silk fragments dating to the Yuan dynasty (1271-

1368), when the Mongols ruled a mighty empire that extended from China 

and Persia throughout much of Central Asia. The “Pax Mongolica” allowed the 

unencumbered international mobility of luxury goods as well as artists, resulting 

in a vibrant intermingling of techniques and styles. In the Tang as well as the 

Yuan periods, textiles were key commodities, the cornerstone of global trade 

networks. While we can all appreciate the artistry of these silks, studies such 

Commodity and Exchange in the Mongol Empire reveal their significance as 

documents of a formative stage in world economic history.   

In addition to rare archeological fragments, the CEM collection also includes 

hundreds of fully intact, visually spectacular garments, accessories, and 

도록 해준다. 

이러한 맥락에서 정영양 자수 작품과 전시된 자수 유물들을 통해 관람객들

은 세계 자수섬유 문화사에서 한국 자수 문화가 차지하는 위치를 찾아낼 

수 있을 것이다. 정영양 자수박물관의 활발하고 국제적인 안목은 세계인들

이 한국의 예술과 문화를 접할 수 있는 여지를 넓히는데 일조한다. 정영양 

박사가 선사한 섬유직물 유산을 받은 현재와 미래의 지구촌 시민들은 행운

아들이다.

Textiles are necessities of life, and literally surround us from birth until death. 

The weaving of cloth and its decoration with embroidery are among the most 

ancient and pervasive forms of human expression. Nonetheless, in today’s world 

where power looms weave yards of complex cloth in minutes, it is difficult for 

modern viewers to appreciate the value and esteem that textiles held among 

people worldwide prior to industrialization.

The Chung Young Yang Embroidery Museum (CEM) exists as an institution 

because one woman recognized the textile arts as a significant cultural and 

historic legacy. Throughout her career as a master embroiderer, textile historian, 

writer, curator, and teacher, Dr. Chung Young Yang has sought to investigate 

the history and technique of embroidery, pass on her knowledge to students, 

and enhance public understanding of the textile arts. Eight years ago these goals 

coalesced with the founding of The Chung Young Yang Embroidery Museum. 

An exhibition, educational, and research facility in a vibrant university setting, the 

museum pursues the single mission that Dr. Chung has followed for decades: to 

advance knowledge and appreciation of embroidery and the textile arts. Through 

its exhibition and educational efforts over the last eight years, the Museum has 

showcased the technical and artistic achievement of embroiderers across time 

and place; expanded understanding of the social and cultural roles that textiles 

have fulfilled globally; and helped to establish textiles as a significant contribution 

to world culture. CEM also has become a dynamic international center of 

learning and fellowship. Scholars and artists from around the world have worked 

together with the Korean staff and students to present exciting exhibitions of 

outstanding artworks, and a global audience of textile enthusiasts has added 

CEM in Seoul to their must-see list of Asian museums. Few institutions in the 

furnishings dating from later historical periods to the present day. The museum’

s collection of East Asian court costume and rank badges is of superlative 

quality, and illustrates cross-cultural continuities as well as local expressions 

in the forms and designs of court and official textiles. Among the ecclesiastical 

garments and furnishings in the collection is an unusual hanging that probably 

would have been used in a Daoist ceremony at the Chinese court. The upper 

canopy depicts the sun and moon, emblazoned with talismanic inscriptions, 

rising above vertically ascending dragons. The dragon under the white moon 

is embroidered with a red head, while the dragon under the red sun features 

a yellowish-white head, the alternating juxtaposition of colors symbolizing the 

yang within the yin and the yin within the yang. This banner well illustrates how 

rich in communicative content a textile can be if we stop to consider the maker’s 

intention and the socio-historical context in which it was made.  

All textiles represent a legacy of their makers and the times when they were 

created. As objects of beauty, textiles can provide ongoing inspiration to artists 

and designers in various media, and as historical documents they can inform 

academic enquiries in multiple disciplines. The rich resources of the CEM 

collection enlarge our worldview, and encourage understanding and appreciation 

of cultures and textile traditions past and present.  By showcasing Korean 

embroidery within a global context, CEM highlights the unique expression of 

Korean artists and the distinctly native aspects of their achievements. CEM’s 

vibrant international perspective also serves to expand the exposure of people 

worldwide to Korean art and culture. The citizens of today’s and tomorrow’s 

world are lucky for the enduring textile legacy bequeathed to them by Dr. Young 

Yang Chung.

world have are pursued this specialized mission with such energy, and all of us 

in the field of textile studies applaud and benefit from the museum’s efforts over 

the last eight years.  

With the establishment of CEM, the legacy of Dr. Chung and the carefully curated 

study collection that she has built over the decades have become accessible to 

the wider public. The Museum’s permanent collection ranks among the most 

comprehensive of its kind in East Asia. Although primarily focused on East Asian 

costume and decorative arts, the collection is quite diverse, including paintings, 

Neolithic Chinese pottery, American quilts and samplers, Pre-Columbian Andean 

weaving, and a broad range of historical examples from around the world. Its 

wide scope illuminates the universality of the embroiderers’ art, as well as the 

cross-cultural dialogues that have enriched textile arts worldwide. Objects from 

diverse world cultures, that before the founding of the museum were accessible 

in Korea only through photographs, now are readily available for viewing and 

hands-on study in Seoul. Korean audiences in general and Sookmyung Women’s 

University in particular are extremely fortunate to have this world-class resource 

at their disposal.

Dr. Chung donated this collection so that it could be seen and used for 

exhibitions, teaching, and research purposes, by the Sookmyung community 

and the global public alike. Textiles are both works of art and products of 

technology, so they can tell us about people and cultures like no other art form. 

When we know the vocabulary of textiles, we can read them as primary 

historical documents, relevant to a range of disciplines. Museums that collect, 

research, and disseminate knowledge about the textile arts invite our colleagues 

working in various fields, from fashion design to anthropology, to utilize our 

collections as a source of knowledge and new ideas. The English word “museum” 

derives from the ancient Greek mouseion—”temple of the Muses”—home of 

goddesses believed to inspire creativity. Textile museums worldwide hope that 

our collections will serve as ongoing sources of creative inspiration.

The CEM collection provides a colorful historical overview of East Asian 

silk embroidery from ancient times to the present day. Although textiles are 

perhaps the most fragile of all media, a rare survival from Warring States period 

China (467-221 BCE) is an ancient bronze mirror with remains of a silk cover 
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알타미라 동굴벽화나 고구려 고분벽화에서 보이는 것과 같이 인간은 먼 옛

날부터 자연의 빨간색과 함께하며 그 느낌을 재현하거나, 머릿속에 그려지

는 상상의 세계를 표현해왔다. 인류가 남긴 빨간 색채의 흔적을 통하여 그 

당시의 풍토를 알 수 있으며 문화적 정서가 반영된 선호하는 빨간색과 빨

간색 이름에 담겨진 뉘앙스의 차이에 의해 문화적 의미와 감수성도 이해 

할 수 있다. 

뉴턴에 의해 과학적으로 무지개색을 만들어내는 빛의 원리가 밝혀지기 이

전까지 서양 사람들은 흰색-빨강-검정이 선형으로 이어진 기본 색채 구조

로 색을 인식하였다. 흰색은 색이 없는 것을 나타내고, 검정은 대략 어두운 

것이고, 빨강만이 이름과 잘 어울리는 색으로 이해되었다. 한 예로 라틴어

(cololatus)를 비롯한 몇 문화에서 색을 나타내는 단어는 빨강의 의미도 동

시에 갖고 있다고 한다. 

사람들이 다른 색에 비해 빨강을 뚜렷하게 인식하는 이유는 빨강이 가시광

의 장파장 영역의 색으로 시각적 자극을 주어 눈에 가장 잘 띄고 실제 위치

보다 가깝게 느껴지며, 빨강에 많이 노출되면 심장 박동이 빨라지고 혈류

로 아드레날린의 분비가 촉진되어 따뜻한 감각을 느끼기 때문이다. 이러한 

존재감을 지닌 화려한 빨강은 주변의 시선을 집중시키는 특징이 있어서 시

각적으로 무시할 수 없는 색이다. 그래서 빨강은 색중에서도 강인한 힘을 

표현하는 우위를 차지하는 색으로 받아들여졌으며 호화로운 분위기를 연

상시킨다. 

빨강의 상징은 대부분 두 가지의 근원적인 인간의 경험인 ‘불’과 ‘피’에서 

얻어진 생명의 의미를 바탕으로 형성되었다. 붉은 피는 생명 그 자체로 인

식된다. 과거의 종교 의식에서 피를 신에게 바치는 것은 생명을 바쳐 따르

겠다는 뜻이므로 피는 신성한 제물로 간주되었으며, 많은 문화권에서 빨강

은 희생을 상징하게 되었다. 대표적으로 기독교에서 붉은 포도주는 그리스

도의 피를 상징하며, 이는 현재 사제복의 신성한 빨간색으로도 남아있다. 

무속이나 민간신앙에서도 생명을 상징하는 붉은 색은 재생과 신의 영험을 

드러내는 주술행위에서 선호되는 색이다. 선사 시대의 여러 민족에서 죽은 

이에게 붉은 흙을 뿌리는 풍습을 볼 수 있는데 이는 피와 생명을 상징하는 

붉은 색으로 잃어버린 생명을 재생시키려는 마음에서이다. 또 아이를 낳았

을 때도 붉은 기운을 이용해 부정한 사람과 잡귀의 출입을 금지하였다.

우리나라의 붉다(赤)란 말이 불(火)에서 나온 것처럼 빨강의 또 다른 근원

인 불도 생명을 상징한다. 위로 상승하여 움직이는 빨간 불꽃은 추위와 어

고귀함과 아름다움의 
상징인 빨강의 
문화적 의미와 감수성

둠을 깨우는 강인하고 신성한 생명력을 느끼게 한다. 불은 동서양에서 공

통적으로 순화와 재생의 의미를 갖으며, 부정을 정화하는 영능도 갖추고 

있고, 타오르는 불길이 액운을 쫓아준다고 믿기도 한다. 또 우리가 “불같은 

사랑”, “불같은 성미”라고 표현하듯이 불은 정열적인 마음의 상태를 상징하

기도 한다. 이와 같이 빨강은 생명, 벽사, 열정을 상징하는 색이다. 

색은 누구나 지각할 수 있는 가시적인 현상이면서 주변 환경과 연계된 감

성적이고 상징적인 사회적 산물이므로 어느 특정분야에서의 제한된 시각

으로 다루지 말고 사회현상으로 바라보아야 색을 종합적으로 이해할 수 있

다. 그러므로 유행이라는 사회현상을 반영하는 의상과 직물 염색분야는 색

을 통하여 그 당시의 사회 문화에 대한 많은 것을 연구할 수 있는 중요한 분

야이다. 동서양 모두에서 과거에는 사회적 지위와 신분을 표시하도록 세부

적인 복식 규정 사항들을 정하였는데 특히, 빨강은 권위와 품위를 부여하

는 색이며 고채도의 주목성이 높은 빨강일수록 상징적 의미가 더욱 강조되

어 황제나 고위고관에게 허락된 고급스런 색으로 인식되었다. 조선의 계급

사회에서 빨간색은 지배계층의 고귀함, 부귀, 행운의 상서로운 색의 상징

으로 여겨졌으며, 왕이 입었던 붉은색의 비단으로 지은 곤룡포의 붉은 색

은 벽사와 길상을 표상한다. 그리고 새색시가 입는 다홍치마는 젊음과 정

열을 상징하는 좋은 색으로 간주한다. 중국과 인도에서는 신부가 행복의 

색인 빨간색을 입는다. 인도에서 빨강은 아름다움과 건강의 여신인 라쉬미

의 성스러운 색이기 때문이다.  

이와 같이 빨강의 상징은 전통 생활에서 크고 작은 모습으로 의미가 표현

되어 왔다. 특히 복식이나 의례용품 등에서 자수로 표현된 빨강은 종교적

인 상징성이 강하게 나타난다. 동아시아 전통 예술과 문화 형성에 큰 영향

을 미친 불교의 가르침은 인간의 정신적 행로를 제시했고, 오행사상에 의

해 의미가 부여된 오방색이 경전에 근거한 불교색채의 상징성을 형성하였

으며, 이는 당대 자수 장식에 중요한 영향을 미쳤기 때문이다. 태양은 하늘

과 계몽(啓蒙)의 상징으로서 붉은 원으로 표현되었고 양식화된 빨간색 불

길은 불교예술의 특징으로서 불 또는 소모되는 기운을 상징한다. 이러한 

상징물이 복식을 비롯한 생활용품에 자수 문양으로 장식될 때 특히 빨강

은 동양의 정신과 문화적 유산을 표현하는 시각적 언어로 중요한 역할을 

하였다.

빨강은 이처럼 과거부터 현재에 이어지는 의미의 흐름을 가지고 있다. 우

리가 세상을 바라보며 느끼거나 경험과 추억을 통해 떠올리는 따뜻한 불

꽃, 열렬한 사랑, 붉은 장미, 빨간 과일, 화려한 빨간 옷의 색은 누구에게나 

열정적이고 즐거운 미적 감각을 자극하게 한다. 반면에 붉은 핏자국, 혁명

의 붉은 깃발 등의 붉은 색은 우리의 마음을 어둡고 공격적이며 불안하게 

만든다. 빨간 색은 이처럼 우리의 오감을 일깨워 긍정적, 부정적 반응을 불

러일으키는데 영향을 미치는 에너지이며, 러시아를 비롯한 몇 문화에서 빨

강을 의미하는 단어가 동시에 아름다움을 의미하는 것처럼 빨강은 색 중에

서 가장 고귀하고 아름다운 색이다.

연세대학교 생활디자인학과 교수 

김영인
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패션, 우리시대의 화두

패션은 그 자체가 삶과 예술, 실천과 미학, 생산과 소비, 개인 취미와 집단 

정신을 연결하는 진화하는 삶의 현장이다. 복식심리학자 프레드 데이비스

(Fred Davis)는 『패션, 문화와 정체성 Fashion, Culture, Identity』에서 “유행

은 당대 사람들이 착용하는 의복에서 무엇인가 의미를 읽게 해주는 시각적 

규칙의 코드를 수정하는 행위”라고 주장한다. 코드란 결국 오랜 역사성을 

갖고 응결된 문화적 관습이다. 패션의 미래는 인간의 시각적 규칙을 이해

할 수 있는 전범에서 캐낸 기호(sign)들을 해체(de)하고 재조립하는 과거

의 재구성에 있다. 오늘날 패션은 현대미술의 한 영역으로 외연을 확장하

면서, 상호간 교류도 활발하다. 다양한 소비재 기업과 패션 디자이너들의 

콜라보레이션은 마케팅의 일환으로 자리를 잡았다. 그러나 안타깝게도 국

내에서 패션을 바라보는 전문가 집단의 시선은 곱지 않다. 인문 사회학자

들은 계절성을 이유로 패션을 연구 대상에서 제외하기 일쑤다. 영구적 가

치나 체계적인 미적 담론을 끌어내기 힘들다고 믿는 까닭이다. 패션은 태

생적으로 학제간적 접근이 필요한 학문임에도 불구하고 전문적 패션 연구

를 하는 소수 집단을 제외하곤 학문적 의제로 채택되지 못하고 있다. 대학 

의상학/의류학과 중심의 연구자들이 최근의 인문사회학적 성과를 반영하

여 패션현상을 읽어내곤 있으나 내용과 깊이가 빈약하다. 디자이너 연구

나, 컬렉션 보고서, 패션관련 소비자 행동에 초점을 맞추느라, 문화/예술의 

풍성한 스펙트럼 속에서 패션의 위상학(Typology)을 그려내지 못하고 있

는 실정이다. 이러한 상황에 대한 질의와 해답은 여러 방식으로 제기할 수 

있을 것이다. 본 에세이에서는 정영양자수박물관의 컬렉션, 전시기획능력

을 평가하고 21세기형 패션 뮤지엄으로 변신하기 위해 필요한 요소들을 짚

어보고자 한다. 변신을 위한 탐색은 단순한 문제가 아니다. 기존 뮤지엄의 

컬렉팅 방식과 목표, 유물과 교육에의 연계문제, 현대패션과의 접목, 대안

적 패션 매체로서의 역할 등, 다양한 담론들을 끌어낼 수 있기 때문이다. 

패션 매체로서의 박물관, 전시의 진화과정

패션 뮤지엄은 세 가지 유형을 띤다. 첫째, 역사적 의상의 고증 및 디자인의 

변천과정을 정리하는 국공립 미술관과 둘째, 현대패션을 중심으로 실험적

인 예술성을 우위에 둔 독립 갤러리, 셋째, 패션 디자이너와의 공동 큐레이

터 작업을 선보이는 대안공간이 있다. 최근 한국도 패션 전문 박물관을 건

립하자는 목소리가 높다. 문광부를 비롯 각종 지자체에서 패션을 특화 한 

패션 박물관이 
필요한 이유
21세기형 패션 뮤지엄의 역할과 

기능을 생각한다

박물관 설립 및 기획에 적극적이다. 필자는 핸드백 박물관과 패션 아카이

브 작업에 관여해왔다. 이 과정에서 서구의 전문가들과 만나 현대 패션 뮤

지엄의 방향성에 대해 논의할 기회를 갖게 되었다. 패션과 박물관의 공진

화 과정을 역사적으로 살펴볼 필요가 있다. 1950년대부터 박물관 내에서 

패션 컬렉팅과 보존, 관리는 대부분 여성 큐레이터들을 통해 이뤄졌다. 박

물관 내의 여성 큐레이터의 지위는 남성에 비해 상대적으로 낮았고 이들의 

연구는 남성연구자에 종속되거나 주변주의 것으로 인정을 받았다. 패션 및 

의상 컬렉팅은 천박한 상업성과 무가치한 여성적 스타일을 환기시킨다는 

이유로 박물관 내에서 인정받지 못했다. 1970년대까지 박물관은 역사 의상

수집에 초점을 맞추었다. 이러한 관점에 변화가 생긴 것은 1971년이다. 영

국의 빅토리아 앤 앨버트 박물관은 패션사진작가 세실 비튼(Cecil Beaton)

에게 <패션: 앤솔로지 Fashion: Anthology>의 기획을 맡겼다. 당시 박물관 

디렉터였던 존 포프 헤네시(John Pope Hennessey)는 박물관이 현대 패션

을 컬렉팅하고 전시할 수 있는 공간으로 변모해야 한다는 굳건한 의지를 

갖고 있었고, 그의 의지를 세실 비튼을 통해 관철시켰다. 이후 빅토리아 앤 

앨버트의 컬렉션 기준과 목표는 다른 산하 박물관의 정책에도 영향을 미

쳤다. 시대를 선도하는 디자인을 우선적으로 컬렉팅하는 목표를 세운 것이

다. 이후 박물관은 동시대의 패션 디자이너의 작업을 우선적으로 투자하

게 된다. 박물관이 패션을 박물관의 관람객 유입 증가를 위한 전략적 요소

로 살펴보기 시작한 것은 90년대부터다. 90년대, 정부지원과 관람객 감소

로 위기를 맞은 박물관은 상업성을 도입하려는 움직임으로 연결되었다. 95

년, 박물관학자인 에일리언 후퍼 그린힐(Eilean Hooper-Greenhill)은 『박

물관, 미디어, 메시지』에서 “박물관이 일상생활의 일부분이 되지 못한다면 

결코 생존할 수 없다”는 극약처방까지 내놓았다. 문화연구와 매체연구 민

속지학(Ethnography)등과 같은 학계의 방법론들이 도입되면서 미술계에

는 신 박물관학이 패션계에는 신 복식사가 등장했다. 박물관은 타 매체와

의 차별화를 위한 자신의 위상정립이 시급했다. 패션 박물관이 대안적 패

션 매체로서, 현대 패션을 사유하고, 변화하는 패션 정보의 유통에 개입해

야 할 필요성과 만나게 된 것이다. 1993년 빅토리아 앤 앨버트 뮤지엄의 대

형 전시 <스트리트 스타일 Street Style>은 이러한 맥락에서 태어났다. 이 전

시는 패션의 스타일이 단지 캣 워크에서 탄생하는 것이 아닌, 다층적인 사

회현상의 반영물이란 주제를 선보였다. 이후 1997년에는 패션 전시의 개

념과 폭을 더욱 확장하는 전시가 이뤄졌다. 현재 영국의 로열 컬리지 오

브 패션의 패션 큐레이션 과의 교수인 에이미 드 라 헤어(Amy de la Haye)

가 책임을 맡은 <커팅 에지: 영국 패션 50년사 Cutting Edge: Fifty years of 

British Fashion 1947-1997>는 패션 스타일에 영향을 미친 하위문화 집단

과 남성의 소비방식과 같은 화두를 끄집어냈다. 이러한 접근방법은 19세기 

이후 지속되어온 뮤지엄 내의 교육과 엔터테인먼트가 별개의 테제로 다루

어진 관점을 급속하게 파기시켰다. 1999년부터 빅토리아 앤 앨버트는 새

로운 패션 이벤트를 박물관에 도입한다. 바로 <움직이는 패션 Fashion in 

Motion>과 같은 이벤트다. 이 프로그램을 기획한 패션 큐레이터 클레어 윌

콕스(Clare Wilcox)는 “<움직이는 패션 Fashion in Motion>은 라이브 패션

쇼와 정적인 박물관 사이의 다리 역할을 하는 월별 행사다. 패션의 역동적

인 에너지를 일종의 퍼포먼스로 전달하고 모델은 최상위의 디자이너들이 

만든 옷을 입고 실제 박물관의 내부를 걷는다” 라고 설명한다. 1999년 이

후로 이 행사에 참여한 디자이너는 필립 트리시(Philip Treacy)와 알렉산

더 맥퀸(Alexander McQueen), 매튜 윌리엄슨(Matthew Williamson) 크리

스티앙 라크루아(Christian Lacroix)등 면모도 다양하다. 살아있는 모델의 

신체가 전시공간 속에서 실제 시연되도록 했다는 점, 외부환경과 박물관이 

상호 소통할 수 있도록 연결하고 이를 상업적 맥락으로 풀어냈다는 점에서 

호평을 얻었다. 즉 기존의 유물 중심적 관점에서 컬렉션을 둘러싼 다양한 

사회적 맥락과의 만남으로 틀을 바꾼 점이다. 모델이 현존하는 디자이너의 

옷을 입힘으로써, 패션 뮤지엄은 복식 큐레이터를 지속적으로 괴롭혀온 문

제로부터 자유로워질 수 있었다. 박물관 내의 전통의상을 실제 신체 위에 

입힐 수 없는 문제, 관람객들이 죽은 마네킹 위에 입혀놓은 정적인 역사의

상을 보고 직접 체험할 수 없는 좌절감을 막을 수 있게 된 것이다. 이것은 

90년대 후반부터 불어온 사회적 응집성(Social Inclusion: 사람들이 얼마나 

물질적 환경적 자원에 접근 가능한가의 정도)를 박물관이 앞장서서 실천한 

사례가 되었다. 2000년도의 <거리의 패션 Wear on the Street>은 패션 전시

의 개념을 다시 한번 바꾼 사례다. 이 전시 또한 클레어 윌콕스가 기획했다. 

이번에는 아예 실물로서의 옷도 제외해 버렸다. 거리에서 옷을 입은 사람

들의 초상사진이 전시장에 걸렸고, 사진 아래에는 장소와 옷을 입은 이유, 

옷을 입었을 때의 기분 등 주관적인 내용들을 태그라인으로 정리해 붙였

다. 사실 이러한 스트리트 패션 사진전은 포맷 상으로 새로운 것이 아니었

다. 1980년대 영국의 유명 패션 잡지였던 i.D Magazine의 접근법을 차용한 

것에 불과했다. 하지만 이 전시를 통해 패션 큐레이터의 역할과 뮤지엄 내

비교 텍스타일 학자 정영양과의 
인터뷰에서 인용 2010년 8월

패션큐레이터 김홍기

1967년. 정영양(鄭英陽) 作.
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서구의 해석에 맞서 우리 스스로 동 아시아 미학을 형성하고 담론을 만들

어야 할 필요성 또한 있다. 정영양자수박물관이 패션 박물관으로 변신해야 

하는 이유다. 필자는 정영양자수박물관에서 열린 〈디자인을 위한 영감: 선

과 선이 만날 때〉란 전시를 본 적이 있다. 패션 뮤지엄은 단순하게 죽은 옷

들의 공동묘지가 아니다. 정영양자수박물관의 유물들은 문학, 인류학, 역사

학, 미학, 사회학, 철학 등 다양한 인문학의 렌즈를 통해, 옷에 담긴 역사의 

체취와 이야기 거리를 찾아내고 재구성해야 할 필요가 있다. 이것이 박물

관을 통해 얻을 수 있는 최고의 혜택이다. 비비앤 탐에 대한 소 논문을 읽으

면서 유물 기반 연구를 현대패션과 연결 지어 설명하는 정영양 박사의 관

점에 동의할 수 밖에 없었다. 유물 연구에 머물지 않고 동 시대의 물질문화 

연구와 디자인 역사와의 결합을 통해 현대라는 시대를 읽어낸 점이 놀라

왔다. 이는 서구의 주요 패션 박물관들이 지향하는 방향성과 일치한다. 패

션은 동시대의 갈등하는 이념들이 가장 극명하게 재현되는 장이다. 그만큼 

전시나 연구의 방식 모두 최첨단을 걸어야 할 필요가 있다. F.I.T 패션 뮤지

엄의 수석 큐레이터 발레리 스틸(Valerie Steel)은 자신의 논문 『패션박물관

은 거대한 옷장 그 이상의 것 A Museum of fashion is more than a clothes 

bag』에서 “많은 학자들이 지식의 창조과정에서 오브제의 주요한 역할을 

무시하는 경향이 있다. 심지어 패션의 역사를 연구하는 학자들 조차도 실

물 의상을 검증하고 연구하는데 시간을 쓰지 않는다. 문서자료나 시각적 

재현물을 선호한다. 그러나 패션사의 연구방법론 중 여전히 가장 중요한 

것은 오브제의 해석이다. 문헌연구에 매달리는 방법론과 달리 복식 연구는 

유물기반 연구(Object-based Research)가 중심이 되어야 한다. 패션의 역

사적/미학적 특질을 통찰력을 갖고 볼 수 있는 계기를 만들어주기 때문이

다”라고 주장하며 유물연구에 물질문화 방법론을 결합할 것을 피력했다. 

정영양자수박물관은 자수 기술의 전수 및 연구중심지의 위상을 넘어 현대 

패션의 영역에 적극적으로 개입할 필요가 있다. 상기한 패션전시의 진화과

정을 통해 살펴본 전시모델을 적용하고, 이를 변주한 전시를 기획할 필요

가 있다. 정영양자수박물관은 단순 유물 전시 공간의 역할을 넘어 사회적 

맥락을 통해 유물을 해석하며 현대 패션의 현상에 개입할 수 가능성을 갖

고 있다. 인문학적인 관점을 포용하는 전시기획 방식을 받아들인다면 어떨

까? 가칭 <동아시아의 문학과 패션> <동아시아 축제의상> <일본영화와 패

션> <중국패션의 문화적 DNA>등 현재 컬렉션과의 유기적 연결을 통해 무

궁무진한 전시 아이템을 생산해낼 수 있다. 또한 패션 컬렉션과 런웨이 분

의 위상은 또 다른 전환점을 맞게 된다. 현대 복식에 접근하기 위해서는 상

호 학제간적인 접근법과 전시기법이 필요하다는 것을 각인시킨 전시였기 

때문이다.  

패션, 문화와 조우하는 방식

패션에서 동양과의 교류는 텍스타일과 색채 팔레트, 비딩(Beading), 자수 

등 문화적으로 특화된 공예기술이 서구의 테일러링 기술과 결합되며 디자

인의 혁신(Innovation in Design)을 낳았다. 터키 출신의 디자이너 후세인 

샬라얀이나 중국의 비비앤 탐, 영국의 존 갈리아노와 알렉산더 맥퀸의 공

통점은 무엇인가? 특정 문화권의 미적 요소들을 적극적으로 차용한 작가

들이란 점일 것이다. 샬라얀은 옷을 일종의 개념미술로 발전시켰고, 비비

앤 탐은 중국과 서구가 만나는 지점을 디자인의 출발점으로 삼았고, 존 갈

리아노의 과도한 연극성과 일본전통의상을 변주한 디자인도 동아시아에 

대한 서구적 재해석에서 나왔다. 이미 서구에서는 1903년 폴 푸아레(Paul 

Poiret)가 일본의 기모노를 고객용 코트로 전환시켜 인기를 끌었다. 패션에 

기성복의 논리가 도입된 이후 서구의 디자이너들은 고대 근동과 극동지역, 

아프리카와 남미지역의 문화적 요소를 수용하여 패션의 외연을 확장했다. 

1967년 이브 생 로랑은 아프리칸 미술의 영향을 받은 컬렉션을 선 보인 후 

50년이 지난 2009년 봄/여름 시즌, 아프리카 부족미술의 영감을 담은 시즌 

트랜드를 제시했다. 최근 뉴욕의 메트로폴리탄 미술관에서 사후 회고전을 

열었던 알렉산더 맥퀸 또한 제3세계의 문화적 요소들을 결합한 디자인을 

선보인 디자이너다. 맥퀸은 디자이너 코지 타츠노(Koki Tatsuno) 문하에서 

일본 전통 수공예와 장인정신, 앤틱 패브릭과 기모노의 본질을 배웠다. 앤

틱 컬렉터였던 타츠노의 하우스엔 항상 일본의 전통적인 수공예품 및 자수

작품, 방장 등이 넘쳐났다. 맥퀸의 컬렉션에 일관되게 등장하는 기술이 자

수다. 그는 매회 컬렉션마다 옷에 기입될 자수작업을 대행할 장인을 신중

하게 골랐다. 서구의 맥퀸 연구자들은 그의 자수 작업이 지방시 재직시절 

배운 서양자수의 전통을 잇는 것으로 해석한다. 하지만 실제 맥퀸의 컬렉

션에 등장하는 자수기법과 모티브는 일본 및 중국을 포함한 아시아의 자수

기법을 적용한 작품이 더 많다. “매화꽃과 관상어와 같은 전통적인 모티브

나 일본 전통 방장에서 통째로 뜯어낸 국화무늬 자수를 재활용 한 것들”이 

바로 그것이다. 다츠노의 문하를 떠나 이탈리아의 로메오 질리에게 민속의

상에서 모티브를 찾아 개발하는 법을 배웠다. 고서적상의 아들로 태어나 

석에도 박물관은 유용한 역할을 할 수 있다. 비비앤 탐이나 상하이 탕의 컬

렉션 분석을 위해 박물관 내 중국의 전통복식에 대한 소개를 결합해 프로

그램을 개발한다면 학생들과 현업 디자이너들까지 포섭할 수 있을 것이다. 

박물관 인지도재고 문제도 해결하기 위해 관련 출판작업 및 저널 출간도 

고려할만하다. 또한 자수 기술이 적용된 현대 패션작품을 구매 및 지원 받

아 연구하고 결과물을 공유하고 상호학제간적 패션 연구모임과 프로그램

을 구성할 필요가 있다. 마지막으로 연구결과를 현업 디자이너들과 산업에 

개방하여 보다 생산적 커뮤니티의 장으로 박물관의 역할을 확장해 볼 것을 

권유해본다. 

글을 마치며 

정영양자수박물관은 개인 컬렉터의 온 평생의 정성이 깃들어있는 박물관

이다. 개인적 주관과 철학이 반영되어 있는 컬렉션이다. 중요한 것은 컬렉

션과 병행해서 대학 내 자원/사회의 관련 기관과의 결합을 통해 풀어낼 테

마를 명확하게 하는 것이다. 외국의 일류대학들은 내부의 병설 박물관의 

수준에 따라, 그 평가지표를 결정한다. 국내 유일의 동아시아 복식 유물을 

가진 정영양자수박물관. 21세기는 하이브리드의 시대다. 그것도 동아시아

의 가치가 경제와 문화적 담론의 중심이 된 시대. 아시아적 문화가 혼합되

며 만들어내는 새로운 디자인의 코드가 대세로 떠오르는 시대다. 정영양자

수박물관의 유물은 문화적 출토를 위해 숨쉬고 있다. 이제 그것을 밖으로 

끄집어낼 시간이다. 

이탈리아 고전문화에 심취했던 로메오 질리는 민속복식에서 아이디어를 

얻었다. 지적이고 관능적인 여성성을 표현하기 위해 로메오 질리는 아시아

의 이국적 이미지를 재해석했다. 르네상스 시대의 직물과 실루엣을 차용하

고 그리스와 비잔틴 역사에서 캐낸 이미지를 혼합시켰다. 베네치아 유리공

예 기술을 이용한 액세서리 디자인을 선보였고 전통 수공예 기술로 짠 금

사 직물을 디자인에 사용했다. 맥퀸은 1997년부터 중국 전통의상 치파오와 

양단과 공단, 자카드 소재를 이용한 동 아시아 복식을 자신의 컬렉션에 사

용했다. 2001년 가을/겨울 컬렉션에 등장한 중국풍의 앙상블이나 2003년 

F/W에 등장한 사무라이 복식이나 러시아 민속의상은 로메오 질리의 에스

닉한 취향에서 그 영향관계를 엿볼 수 있다. 위대한 디자이너의 탄생의 배

후에는 타 문화와의 치열한 만남이 존재한다. 인류학적 패션이 필요한 지

점이다. 이는 곧 민속의상의 비교 연구와 역사적 탐색, 실제 의상의 디테일

을 연구할 수 있는 연구센터의 필요성을 제기한다. 

정영양 패션 박물관: 21세기형 패션교육의 프런티어

세계적인 패션 출판사인 Berg는 2010년 『세계복식사전 Berg 

Encyclopedia of World Dress and Fashion』을 편찬 출간했다. 이 책

은 아프리카와 중동, 남미, 동 아시아 복식에 이르기까지 다양한 인문학

적 방법론을 통해 민속복식과 현대복식간의 연계성과 상호간의 영향력을 

추적한다. 구미의 패션연구와 출판은 민속의상에 대한 심도 깊은 연구가 

하나의 물결을 이룰 정도다. Fashion Theory Journal탄생은 비교복식학 연

구의 새로운 출발점을 이루었다. 이 저널은 1997년 창간된 이후로 패션을 

‘문화적으로 구성된 정체성’이란 관점에서 다양한 인문학적 관점을 포섭하

면서 인간 신체를 담론의 출발지로서 연구해왔다. 여기서 정영양자수박물

관의 새로운 위상과 가치정립이 필요하다. 정영양자수박물관은 동아시아 

복식과 자수 테크닉의 인류학적 탐색을 가능케 한 특성화된 박물관이다. 

국내에서 동아시아 복식의 비교 연구가 가능한 유일한 장소로서의 책임이 

무겁다. 세계문화와 패션의 영향관계란 관점에서 볼 때, 동 아시아만큼 세

계 복식에 영향을 미친 지역은 없다. 물 흐르는 듯한 기모노에서 하이 칼라

의 중국 청삼에 이르기까지, 타자로서의 동양에 대한 서구의 엑조티시즘

(Exoticism)은 복식에서 출발했다. 글로벌 경제의 엔진이 점차 동양으로 이

전되는 요즘, 서구의 디자이너들이 하나같이 영감을 위해 동양의 선을 찾

고 있다. 서구가 동양을 전유하는 방식을 방어할 필요도 있다. 동양에 대한 
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자수봉황문이불 
對龍鳳紋繡衾

Embroidered quilt

중국(中國), Chinese

Reconstruction of 4th to 3rd century BCE original

복제품(複製品) 

222cm(w) × 208cm(l)

기원전 4-3세기에 만들어진 진품을 토대로 현대에 재현했다. 전국시대(기

원전 475-221년)에 지어진 마샨능 1호에서는 1980년 발굴 당시 다량의 잘 

보존된 견직물이 출토되었으며 격조 높은 장식적 무늬들을 사슬수로 수놓

은 직물들이 많았다. 이 유물처럼 초문과 어우러진 양식화된 형태의 새는 

마샨능에서 출토된 견사 자수 유물들 가운데 가장 많이 나타나는 문양이

다. 바느질의 방향과 특색이 다른 점으로 보아 진품 누비이불을 여러 명의 

자수 기술자들이 협동작업으로 만들었음을 알 수 있다. 이 복제품은 일단

의 중국인 자수 기술자들이 수놓아 만들었으며 후베이성 장링 소재 징저

우 박물관이 인증하였다.

Embroidered quilt. Chinese, contemporar y reconstruction of 4th to 3rd 

century BCE original. Mashan Tomb 1, excavated in the 1980s and dating to 

the Warring States period (475-221 BCE), contained a large number of well-

preserved silk textiles, many of which display magnificent decorative patterns 

embroidered in chain stitch. Stylized birds among tendrils, as seen on this 

example, represent the most widely encountered motif among the Mashan 

embroidered silks. Differences in the direction and quality of the stitchery 

indicate that the original quilt was created by a number of embroiderers 

working in tandem. This reconstruction was embroidered by a team of 

Chinese embroiderers and authenticated by the Jingzhou Museum in Jiangling, 

Hubei province.
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여인복식

女袍

Woman’s robe

중국(中國), Chinese

 Reconstruction of 2nd century BCE original

복제품(複製品)  

253.0cm(w) × 163.5cm(l)

자수 문양으로 장식한 여성 의복. 기원전 2세기 진품을 현대에 재현했

다. 중국 중부의 마왕퇴에서 1972년에 발굴된 한나라 (기원전 221년-서기 

226년)의 무덤 세 곳에서는 보존 상태가 좋은 호화스런 견직물 유물이 다

수 출토되었다. 다수의 직물에 구불구불하고 추상적인 동물, 식물, 구름 

문양이 사슬수로 수놓아져 있다. 사슬수 기법으로 자수 기술자들은 이처

럼 광범위하게 곡선을 이루는 문양을 만들어낼 수 있었으며, 한족 자수 기

술자들은 이 기법 사용이 매우 능란하였다. 이 복식은 일단의 중국 자수 

기술자들이 왕야롱과 왕수의 감독 하에 꼼꼼하게 재구성하였으며 징저우 

박물관에서 인증을 받았다.

Woman’s  robe w ith  embro idered patter ning.  Chinese,  contemporar y 

reconstruction of 2nd century BCE original. The three Han dynasty (221 

BCE-226 CE) tombs excavated at Mawangdui in central China in the 1972 

yielded a large number of luxury silks that survived in good condition. Many of 

these textiles were embroidered in chain stitch with sinuous, abstract animal, 

plant, and cloud patterns. The chain stitch technique enabled embroiderers to 

create such sweeping, curvilinear patterns, and Han embroiderers were highly 

proficient in its execution. This robe was meticulously reconstructed by a 

team of Chinese embroiderers supervised by Wang Yarong and Wang Xu, and 

authenticated by the Jingzhou Museum.
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청동 거울 
靑銅鏡

Bronze mirror with remains of embroidered silk cover

중국(中國), 춘추전국시대(戰國時代)

Chinese, Warring States period. (475-221 BCE)

11.2cm(d) 

뒷면에 견사자수의 흔적이 있는 청동 거울이다. 이 청동 

거울은 만들어진 당시 매우 훌륭하고 귀한 호사품이었으

며 원래 소유자와 함께 매장되었다. 평직 바탕천 일부가 

썩기는 했으나 사슬수로 놓은 문양은 표면에 아로새겨져 

선명하게 보인다. 견사 자수는 세 갈래로 나뉜 조그마한 

원반을 에워싸고 뒤엉킨 용과 새를 묘사한 것으로써 이와 

동일한 문양이 마샨능 1호에서 출토된 견직물 옷에도 수

놓아져 있다. 이처럼 정교한 장식은 소유자의 높은 사회

적 지위를 나타낸다. 

Bronze mirror w ith remains of  embroidered si lk cover. 

Chinese, Warring States period. This bronze mirror and 

its embroidered silk cover, both prestigious and cherished 

luxury items at the time they were produced, were buried 

with their original owner. Although some of the plain-weave 

silk ground fabric has decomposed, the chain stitched pattern 

has become encrusted on the surface and remains clearly 

visible. An identical motif, depicting intertwined dragons and 

birds encircling small tripartite roundels, was embroidered 

on a silk robe excavated from Mashan Tomb 1. Such intricate 

ornament likely bespoke the owner’s high social status.
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연잎 위의 소녀상 

小女像

Panel depicting a maiden on a floating lotus leaf

중국(中國), 청대(淸代) 18세기 

Chinese, 18th century

34.3cm(w) × 66.0cm(l) 

물에 뜬 연잎 위의 소녀를 묘사한 자수 병풍 중 한폭이다. 

이 병풍에서 묘사된 젊은 여인이 입고 있는 옷은 장식적 

자수 기법을 능숙하게 발휘하여 실제 능라의 외양과 질감

을 살려낸 것이다. 이 처녀의 머리장식은 섬세한 인모 실

로 표현한 것으로서, 최고의 사실주의를 추구한 송나라 궁

정 자수 기술자들의 혁신이었다. 처녀의 오른편에 피어나

는 흰 연꽃은 씨처럼 조그만 진주알로 꾸며져 있다. 

Embroidered screen panel depicting a maiden on a floating 

lotus leaf. Chinese, 17th century. This screen panel depicts a 

young woman wearing a robe that simulates the appearance 

and texture of actual brocade through the skilful application 

of decorative stitches. The girl’s coiffure was rendered with 

delicate human hair threads, an innovation of Song palace 

embroiderers in their quest for utmost realism. The white 

lotus flower blossoming on the girl’s right is embellished with 

tiny seed pearls.
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용포 
龍袍

Blue twelve-symbol robe worn during sacrificial rites

중국(中國), 청대(淸代) 19세기 

Chinese, Qing dynasty  19th century

206cm(w) × 138cm(l) 

특정한 색을 특정 방위·요소·계절 등과 연결한 오방색 

철학에 의거하여 황제와 그 측근들은 천단(天壇), 즉 기년

전(祈年殿)에서 제사를 드릴 때는 청색을, 일단(日壇)에 

제사 드릴 때는 적색을, 월단(月壇)에 제사 드릴 때는 밝

은 청색을, 그리고 지단(地壇)에 제사 드릴 때는 황색 옷

을 입었다. 파란색 의상은 중국의 농민들이 비를 기원하

는 의식인 천단제에서 황제가 입었다. 

Blue t welve-sy mbol robe worn dur ing sacr i f ic ial  r i tes. 

Chinese, nineteenth century. In accordance with the wuxing 

(five phase) philosophy, which linked certain colors with 

particular directions, elements, and seasons, the emperor 

and his entourage wore blue robes when sacrificing at the 

Altar of Heaven or the Hall of Annual Prayers, red when at 

the Altar of the Sun, light blue for sacrifices to the moon, 

and yellow for rituals at the Altar of Earth. The blue color of 

this robe associates it with the imperial sacrifices at the Altar 

of Heaven, ceremonies intended to ensure rainfall for the 

agrarian Chinese.
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조문담

鳥紋     

Weave floor mat

한국(韓國) 조선시대(朝鮮時代)

Korean, Joseon dynasty

114.0cm(w) x 154.0cm(l)

새와 꽃으로 우아하게 이루어진 배경에 다양한 색상과 모

양의 새가 묘사되었다. 거친 면사와 모사로 짜여진 담은 신

부들의 혼수품으로 사용되었다. 

Weave floor mat (detail). Korean, Joseon dynasty. Featuring 

f ive st y l ized,  polychrome cranes against  a  background 

delicately self-patterned with birds and flowers, this expertly 

woven mat represents one of the f inest examples of this 

highly fugitive form to have survived to the present. Floor 

mats woven from rush straw typically were included among 

the furnishings brought by a bride to her new husband’s 

home. 
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