
Weather patterns encountered through the five senses create a variety of impressions.  
Spotting the changing colors of clothes with the seasons is like observing those of the weather. 
On the other hand, the color of the sky remaining as an image is dark blue, unclear whether it is 
before dawn or around sunset. When an application’s color filter executes a casual photograph, 
the picture becomes manipulated, and the user acquires an image moody and full of diverse color 
energy. Color filters that transform the tone of a photo define light by names unrelated to the 
photographer’s situation, such as “Natural”, “Mood”, “Retro” and “1:00 p.m.” Immediately, ordinary 
life is recorded in light that reflects the developer’s sensibility. How will a person’s memory of 
virtual saturation be construed in the future?

Junghae Park’s solo exhibition Mellow Melody is full of yellow energy. The artist enshrouds 
with a warm curtain the recollection of scenes already segmented from reality. The artist has 
been interested in the virtual versus reality and the boundary between the inside and outside 
of the cogitation, pondering on through the physical form of painting. The yellow color used 
by the artist works as a medium between virtual and real space. The nonexistent landscape is 
processed through Park’s prism into her own spectrum. She used yellow as a window to frame 
contradictions between memories and feelings. Although warm and soft, and from everyday life, 
the artist interprets this color as “bygone things” or “just before dissipating.” Ubiquitous pleasure 
and private sentiment overlap in this color from the weather.

The artist has been working on the theme “Light” since 2017. Following the exhibition Xagenexx 
(2017, Archive Bomm), which visualizes the shape of the light observed in a particular space 
into the symbol X, this solo exhibition Mellow Melody recognizes the change of light explicitly 
according to the weather and connects to its suggested melody and shape. Gazing at the light,  
to the artist, is a process that evokes the object and its background. As the artist touches  
the faded paper, one envisions the light filtering in a strange shape through the sticky tape  
left on the window.

Objects made of paper often appear in Junghae Park’s work. A piece of paper placed in front of 
a surreal colored scape is a staged situation that shows light and story, a reminder that the work 
and the viewer are located together in reality. Also, for the artist, it is a tool that induces  
three-dimensional imagination. It is an ideological material that sensually measures the distance 
of the object and strengthens the structure of the painting. Park also pays attention to the printed 
paper’s color, which speaks to her interest in “virtual reality.” Just as the distinction between 
natural and artificial has become ambiguous one day.

Micro Ground greets visitors at the exhibition’s entrance, communicating light, memory, and  
the physicality of light. There is an apparent will to describe the distance of an invisible landscape 
through ‘looking’ and ‘perceiving’ in various ways. Heavy Cloud imagines the size of particles.  
The size and weight of a subject tend to fluctuate according to the point of view. A heavy cloud 
that sinks and the heart symbol’s lightness that jumps over it collide and reveal an emotional gap. 
Also, TEETHh considers changing form and crevice as exposed to light, Flashback recalls the day 
during one night, and Distorting Time twists the laps of time. The artist weaves iconography with 
titles, leaving clues for our interpretation.

Soohyun Kim, Curator

Junghae Park (b.1989) lives and works in Seoul. She received her BFA in Painting from Hongik 
University and has been focusing on the “materiality of light” in her work since 2017. Park has 
held solo exhibitions Xagenexx (2017, Onground2, Seoul) and Dear. Drops (2016, Archive Bomm, 
Seoul), and has participated in group exhibitions at institutions including the National Museum of 
Modern and Contemporary Art, Korea, Seoul Museum of Art, Ilmin Museum of Art, Hite Collection, 
DOOSAN Gallery Seoul, Busan Biennale, and Kukje Gallery.
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오감으로 접하는 날씨의 모양은 다양한 감흥을 일으킨다. 계절에 따라 옷 색깔이 바뀌는 것을 바라보면 마치 날씨의 
색을 보는 것 같다. 반면 이미지로 남아있는 하늘의 색은 짙은 푸른색인데 동트기 전의 짙음인지, 해 질 녘의  
어두움인지 구분할 수 없다. 무심코 촬영한 사진에 애플리케이션의 색상 필터를 올리면 그 장면은 조작된다.  
사용자는 다양한 색의 기운을 머금은 감수성 넘치는 장면을 획득한다. 사진의 톤을 변형시키는 색채 필터는,  
‘내추럴’, ‘무드’, ‘레트로’, ‘오후 1시’ 등 촬영자의 상황과 무관한 명칭으로 빛을 정의한다. 평범한 일상이 개발자의  
감성 섞인 빛으로 기록되는 순간이다. 가상의 채도로 변질한 개인의 기억은 훗날에 어떻게 해석될까.

박정혜 개인전 <Mellow Melody>는 노란 기운으로 가득하다. 작가는 실재에서 분절된 장면을 떠올려 난색의 막을 
씌운다. 작가는 그동안 가상과 실재에 대한 관심 그리고 사고의 내부와 외부 사이에 경계가 발생하는 지점에  
대한 의문을 회화라는 물리적 형식을 통해 고민했다. 그는 노란 빛을 가상과 현실의 공간을 매개하는 장치로써  
사용했다. 이 세상에 존재하지 않는 풍경이 작가의 프리즘을 통해 그만의 스펙트럼으로 가공된다.  
그는 노란색을 과거의 기억과 감각의 모순을 담아내는 창으로 활용했다. 작가는 일상과 자연에서 찾은 이 색깔을 
따뜻하고 부드럽지만 때로 ‘지나간 것’, ‘소멸하기 직전’의 이미지로 읽었다. 또한 날씨의 색에서 오는 보편적인 
흥과 사적인 감정을 겹쳐 놓았다.

작가는 2017년부터 ‘빛’을 주제로 작업했다. 공간에 반응하며 관찰한 빛의 형상을 X라는 기표로 시각화 한 
<Xagenexx>(2017, 아카이브 봄)전에 이어 이번 개인전<Mellow Melody>에서 그는 구체적으로 날씨와 연관된 
빛의 변화를 살피고 연상되는 음률과 형상을 연결했다. 작가에게 빛을 바라 본다는 것은 어떤 사물과 그 바탕을 
환기하는 과정이다. 그의 작품을 통해 빛바랜 색종이를 손으로 매만지고, 창문에 끈적하게 남은 테이프 때문에 빛이 
이상한 모양새로 새어 나오는 모습을 떠올려본다.

박정혜의 작업 속에는 종이로 만든 오브제가 자주 등장한다. 초현실적인 색의 정경 앞에 놓인 종잇조각은 빛과 
이야기를 드러내는 계획된 장면이자, 관람자와 작품이 현실 세계에 함께 놓여있음을 상기하는 사물이다.  
또한, 작가에게는 “입체적 상상을 일으키는 도구”이며 감각적으로 대상의 거리를 측정하며 화면의 구조를 견고하게 
만드는 관념적 재료가 된다. 그뿐만 아니라 그는 인쇄용지에서 볼 수 있는 색을 흥미롭게 여기는데 이는 작가가 
평소에 관심을 두고 있는 “가상의 리얼리티”와 연관된다. 언젠가부터 자연물과 인공물의 구분이 모호해진  
것처럼 말이다.
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전시장 입구에서 우리를 맞이하는 작품 <Micro Ground>는 이번 개인전을 전체적으로 관통하는 주제인 빛에 대한 
기억, 그리고 빛의 몸체에 대해 말하고 있다. 눈으로 볼 수 없는 풍경의 거리감을 머릿속에 떠올려 다른 방식으로 
‘보고’, ‘인지’하여 꼼꼼하게 묘사하려는 작가의 의지가 보인다. <Heavy Cloud>는 입자의 크기에 대한 작가의  
상상이다. 대상의 크기와 무게는 보는 이의 관념에 따라 달라지곤 한다. 무거움을 이기지 못하고 가라앉는 구름과  
그 위로 불쑥 튀어나온 하트 표식의 한없는 가벼움이 부딪히며 감정의 괴리가 드러난다. 이 외에도 작가는 빛에  
노출되면서 변화하는 모습과 균열을 생각한 <TEETHh>, 어느 날 밤에 지나간 낮을 떠올린 <Flashback>,  
시간의 겹을 역으로 뒤튼 <Distorting Time> 등 제목과 도상을 엮어 관객에게 해석의 실마리로 던져두었다.

큐레이터 김수현

박정혜(b.1989)는 홍익대학교 회화과를 졸업하고 현재 서울에서 활동 중이다. 작가는 2017년부터 ‘빛의 물질성’에 
집중하고 있으며, 개인전 <Xagenexx> (2017, Onground2, 서울), <Dear. Drops>(2016, 아카이브 봄, 서울)를 
개최했고 국립현대미술관, 서울시립미술관, 일민미술관, 하이트 컬렉션, 두산갤러리, 부산비엔날레, 국제갤러리 
등에서 단체전에 참여했다.



Micro Ground, 2019, Acrylic on linen mounted on wood panel, 91×73cm
TextHouse, 2020, Acrylic on canvas, 65×50cm
ANEMONE, 2020, Acrylic on canvas, 65×45.5cm
A Flight, 2016, Colored pencil on paper, 84×59.4cm
TEETHh, 2018, Acrylic on linen mounted on wood panel, 150×100cm
Flashback, 2018, Acrylic on linen mounted on wood panel, 100×100cm
Heavy Cloud, 2018–2019, Acrylic on linen mounted on wood panel,  
  162.2×130.3cm
The Cracks, 2018, Acrylic on linen mounted on wood panel, 162.2×130.3cm
Studio0, 2019, Colored pencil on paper, 29.5×21cm
Distorting Time, 2018, Acrylic on linen mounted on wood panel, 117×91cm
Season0, 2019, Colored pencil on paper, 29.5×21cm
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