
이민호의 Auto-Portable: 자화상

고동연 (미술사)

La vie n'est pas ce que l'on a vecu, mais ce dont on se souvient et comment on s'en 
souvient. (인생이란 당신이 사는 것, 바로 그것을 가리키는 것이 아니라 그것[인생] 중의 당

신이 기억하는 것들, 그리고 기억하는 방식에 관한 것이다.)  -- G.G. Marquez 

파편화된 나(작가)의 이미지 
휴대용 풍경에서 풍경 사진들이 더 이상 원래적인 시/공간의 특수성을 재현해 내는 수단으

로서의 역할을 수행하지 못한다면 그녀의 인물사진, 특히 자화상 또한 그 한계를 드러낸다. 
이민호의 자화상 시리즈 ‘휴대용 자화상’의 경우 작가의 신체 부분들은 파편화되어 과연 작

가에게 속한 것들인지 혹은 그저 인물의 정형화된 신체의 부분을 보여주기 위한 것인지 혼

란스러운 단계에 놓이게 된다. 

이민호의 휴대용 자화상에는 작가의 모습, 그것도 발, 옆모습, 목, 손 등이 차례로 부각되어 

진다. 그리고 상자의 다른 면에는 때때로 작가가 직접 착용한 신발, 벨트, 그리고 자신의 얼

굴 위로 우스꽝스럽게 들고 있었던 전구들이 놓여 있다. 하지만 그녀의 자화상에서 얼굴은 

교묘하게 가려져 있는데, 작가가 평소 인물을 인식하는 과정에서 얼굴의 중요성을 강조하여 

왔기에 이와 같은 선택은 더욱 흥미롭다. 작가는 얼굴, 특히 눈만 가리거나 자르고 찍은 사

진들을 현상소에서 실패한 사진들인 줄 알고 돈을 받지 않았던 경험을 바탕으로 우리가 인

물을 파악하는 방식이 전적으로 사회화, 혹은 사회적인 약속에 따른다고 주장한다. 여기서 

얼굴을 감춘다는 것은 실은 대상 인물의 핵심적인 부분을 감추는 것과 유사하다. 따라서 얼

굴이 가리어진 채 다양한 신체의 부분이나 작가가 사용한 물건들로 이루어진 자화상은 결국 

핵심과 무관한, 혹은 그 근원에 해당하는 정체성을 잃은 자화상이라고 불릴 수 있다. 

작가의 내적 자아가 단순히 외향적인 것들로만 재현되어 왔다면 여성성의 경우에도 상황은 

마찬가지이다. 이민호는 <휴대용 자화상>에서 붉은 땡땡이 무늬를 여성성을 상징하는 사회

적 코드로 상정하고 과연 여성성이 단순히 땡땡이로 장식된 옷을 입거나 액세서리를 통해서 

재현될 수 있는 것인가에 대해서 질문을 던진다. 여성성과 연관된 수많은 이미지들이 범람

하는 가운데 진정으로 여성성을 재현할 수 있는 방식을 탐구하기 위한 작업이다. 하지만 이

민호의 사진에서 땡땡이 무늬는 무늬로만 남을 뿐 그것은 실제 여성에 의해서 향유되기 보

다는 전시용 천으로 진열장에 놓여 있다.

풍경이 더 이상 그 원래적인 맥락에서 이탈하였듯이, 작가의 자화상이 더 이상 작가의 고정

적인 정체성을 재현하는 수단이 될 수 없듯이, 땡땡이 무늬도 진정한 여성성과는 무관해 보

인다. 결국 ‘여성성’이라는 것이 사회가 만들어 놓은 특정한 시각적 코드에 의해서 이해되어

지고 강조되어지며 교육되어지는 것이라고 한다면 그럴 법도하다. 

기억(근원)으로부터의 해방

작가는 맥락으로부터 이탈한 풍경, 얼굴 없는 자화상, 그리고 땡땡이 무늬만 남은 여성성을 



통해서 이미지의 ‘자기 소외’에 대해서 이야기 한다. 하지만 과연 이미지들의 근원(그것의 

원래 상태나 정체성)에 대하여 아직도 논할 수 있는가? 만약 그 근원 자체가 원래부터 완전

한 것이 아니었다면 더 이상 ‘소외’ 자체가 문제시 될 이유는 없지 않은가? 

한편으로 작가는 인생이란 결국 사는 것 자체에 관한 것이 아니라 인생의 사건들 중에 무엇

을 어떻게 기억하는가의 문제라는 남미 문호 가브리엘 마르케즈의 말을 상기하면서 이미지

의 원래적인 상태, 정체성, 여성성에 대한 향수에 잠긴다. 그러나 동시에 그녀는 어설픈 기

억, 즉 이미지들의 소위 원래적인 모습이나 근원에 대하여 집착하지도 않는다. 결국은 기억

이라는 것도 가변적인 시점에서 행해진 일이며, 기억의 유동성이야 말로 다양한 재현의 방

식을 추구하는 사진작가에게는 더 없는 축복이 될 수 있기 때문이다.

Auto-Portable : Self-Portraits of Lee Min-ho 
Koh Dongyeon, art history

//La vie n'est pas ce que l'on a vécu, mais ce dont on se souvient et comment on s'en souvient.

Life is not what we have lived, but what we remember and how we remember it. — Gabriel García Márquez

Images of the Fragmented Self (Artist)
While the photographs in her portable landscapes are no longer able to perform their 
proper function of reproducing the original particularity of space/time, her portraits, and 
her self-portraits in particular, also reveal those limitations. In her "auto-portable" series, 
the fragmentation of the artist's body parts leads to a state of confusion: Do they actually 
belong to the author, or are they intended simply to show the typified body parts of an 
individual?

In Lee's self-portraits, images of the artist, consisting only of her feet, her profile, her 
neck or her hands, are highlighted in turn. Sometimes, on the other side of the box, 
there are the shoes and belts that the artist herself wears, or the light bulbs that she 
holds comically over her face. But in the self-portraits, her face is skillfully concealed, a 
choice that is all the more interesting because she has emphasized the importance of the 
face in the ordinary process of recognizing the individual. Based on her experience with 
a processing laboratory refusing to take her money because the people there believed 
that her photographs with faces—the eyes in particular—covered or cut off were shot by 
mistake, the artist is claiming that our method of grasping people is based completely 
upon socialization or the social contract. When she hides her face here, it is actually akin 
to concealing a core aspect of the individual portrayed. Thus, the self-portraits are 
realized through various parts of the artist's body or the items she has used, with her 
face concealed, and could ultimately be called self-portraits that are unrelated to the core 
or have lost an identity corresponding to their origins.



If the artist's internal self has been reproduced simply through outward-oriented things, 
the situation is the same for femininity. In her self-portraits, Lee assumes the red polka 
dot pattern as a social code to symbolize femininity and asks whether femininity can 
really be represented simply through the wearing of clothes decorated with red polka dots 
or through accessories. Her project is to investigate methods of truly representing 
femininity amid an inundation of images associated with it. But the polka dot pattern in 
Lee's photographs remains simply a pattern and is placed in a display case as 
decorative fabric rather than actually being a possession enjoyed by the woman. 

Just as the landscapes broke away from their original contexts, and just as the author's 
self-portraits are no long able to function as a means of reproducing the artist's fixed 
identity, the polka dot pattern also appears to be unconnected with real femininity. This 
seems to be a natural consequence if "femininity" is said to be something understood, 
emphasized and inculcated through certain visual codes created by society.

Liberation from Memory (Origins)
The artist uses decontextualized landscapes, faceless portraits and femininity reduced to a 
mere polka dot pattern as methods of discussing the self-alienation of the image. But is 
it still possible to discuss the origins (original state or identity) of the images? Would 
there be any further reason for "alienation" to be viewed as problematic if the sources 
themselves were not originally complete? 

In a sense, the artist calls to mind to words of the South American author Gabriel García 
Márquez, who said that life is ultimately not about living itself but about the issue of how 
to remember and what to remember among the events of life, and she immerses herself 
in nostalgia for the original state of the image, identity and femininity. But at the same 
time, she does not fixate on feeble memories, such as the so-called "original" forms of 
the images or their origins. Ultimately, memory itself is realized from a variable 
perspective, and the fluidity of memory can be an unparalleled blessing for the 
photographic artist pursuing diverse modes of representation.


