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CÉCILE D
EG

O
SPainting in Space

파리 시립 현대미술관에서 내년 2월 8일까지 열리는 조지 
콘도의 대규모 전시는 그 자체로 강렬한 시각적 에너지의 
향연이다. 콘도의 작품이 뿜어내는 에너지를 공간 안에서 
어떻게 조율할 것인가, 그 과감한 과제를 맡은 이는 전시 
디자이너 세실 드고다. 색, 리듬 그리고 건축적 볼륨을 통해 
콘도의 회화에 깃든 생동감을 공간 안에 번역해낸 그를 만났다. 

세
실

 드
고

 

글 양윤정(아트 칼럼니스트) 에디터 김수진 사진 알릭스 마르나(Alix Marnat)(인물), 피에르 앙투안(Pierre Antoine)(공간)

A
rtist

1

세실 드고 
프랑스를 대표하는 전시 디자이너이자 
시노그래퍼로, 공간을 통해 전시의 메시지를 
시각적으로 풀어낸다. 단순히 작품을 배치하는 것을 
넘어 조명, 색채, 동선 등을 통해 관람 경험 전체를 
설계하는 일을 통해 관람객과 호흡한다. ENSAD를 
졸업한 후 루브르 박물관, 퐁피두 센터, 오르세 
미술관 등 주요 기관의 전시를 맡아 건축구조와 
서사적 연출을 결합한 시노그래피로 주목받았다. 
전시 주제와 작품의 의미를 명확하고 일관된 공간 
언어로 전달하는 데 중점을 두고 작업한다. 

이번 전시에서 당신의 역할에 대해 소개해주세요.

전시 디자이너는 큐레이터가 제시한 전시의 개념과 작가의 의도를 공간으로 옮기는 

역할을 합니다. 처음에는 아주 단순하게, 엑셀 파일에서 시작하죠. 작품의 크기, 

매체, 순서 그리고 전시 동선을 모두 도식화한 다음, 건축 도면을 토대로 공간 구조를 

설계하고 각 구역의 조명, 벽체, 안전 동선까지 세부적으로 계획합니다. 이런 과정을 

거쳐 관람객이 자연스럽게 작가의 내면세계를 따라가게 하는 것이 제 역할이라고 할 

수 있어요. 

조지 콘도의 작품은 꽤 강렬합니다. 처음 이 프로젝트를 맡게 되었을 때 떠올린 

키워드가 있나요?

작품의 힘과 생명력을 공간 안에서 느낄 수 있게 해야겠다고 생각했어요. 그래서 

색을 적극적으로 사용했죠. 각 방에 색을 부여해 공간 자체가 호흡하게 했습니다. 

동시에 작품이 스스로 존재할 수 있도록, 색이 작품을 압도하지 않게 조율했어요. 

예를 들어 너무 많은 색이 쓰인 방에는 녹색 톤을 더해 통일감을 부여하고 전반적 

기운을 진정시키기도 했습니다. 콘도의 회화는 매우 에너제틱하기 때문에  

공간은 그 리듬을 뒷받침할 수 있어야 하거든요.

콘도의 반응은 어땠나요?

거의 이의를 제기하지 않았어요. 특히 ‘블루 룸’은 내가 제안한 구조를 그대로 

받아들였죠. 복도를 따라 이어지는 파란 방으로, 그 안에 드로잉이 빽빽하게 걸려 

있었어요. 또 검은 방은 그의 흑백 회화를 위해 제안한 공간인데, 예배당의 건축적 

분위기를 떠올리며 검은 벽에서 그의 검은 작품들이 빛나도록 구성했습니다. 

그는 그 방을 특히 좋아했어요.

전시 디자인을 할 때, 공간의 구조가 제약이 되기도 하나요?

맞아요, 어떤 곳에서는 그 공간 자체가 전시의 가장 큰 제약이 되기도 합니다. 예를 

들어 오르세 미술관에서 진행한 거리 예술 프로젝트는 기술적으로 앞선 연출이 

아니었음에도 너무 스케일을 키워 오히려 작품이 잘 보이지 않는 결과를 초래했죠. 

공간은 언제나 전시의 핵심이지만 동시에 가장 까다로운 변수이기도 해요. 그래서 

어떤 전시에서는 가능한 한 ‘가장 절제된 형태’를 택합니다. 예를 들어 부르스 드 

코메르스 같은 곳은 벽이 사선으로 되어 있어서 구조가 복잡하거든요. 그곳에서는 

장식이나 실험적 설치를 피하고, 오히려 가장 단순한 형태를 택하는 것이 나아요. 

그래야 아카이브나 작품의 본질을 해치지 않으니까요.

조지 콘도처럼 살아 있는 작가와 함께하는 전시는 어떤 특별함이 있나요?

작가가 살아 있고, 또 매우 적극적으로 의견을 제시할 때는 완전히 차원이 다른 

작업이 됩니다. 큐레이터와 작가, 전시 디자이너가 함께 협업해 전시를 완성하기 

때문이에요. 콘도는 자신의 작품이 어떻게 조명되는지 세밀하게 관찰하는 작가라 

저는 그가 의도한 혼돈과 질서의 긴장을 입체적으로 풀어내며 동시에 공간이 작품을 

압도하지 않도록 최대한 조용한 무대를 만드는 것에 집중했어요. 작품을 설치하는 날 

콘도가 직접 미술관을 방문했는데, “베리 굿”이라며 무척 만족했습니다. 전에도 

그의 작품을 전시에서 다룬 적은 있지만 작가를 직접 만난 건 이번이 처음인데, 전시 

2

1, 2  조지 콘도의 40년간 작품 
세계를 조명하는 대규모 전시 
〈George Condo〉. 
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디자인에 대해 직접 소통하며 좋은 평을 들을 수 있어 특별한 경험이었습니다. 

파리 시립 현대미술관은 당신에게 상당히 익숙한 곳으로 알고 있어요. 반복적으로 

같은 장소에서 전시를 구성하는 일의 장단점이 있을 것 같은데요.  

이번이 아마 스무 번째일 거예요. 그만큼 그곳을 완벽히 알고 있죠. 천장의 높이, 

계단의 각도, 빛의 방향까지 다 머릿속에 들어 있어서 치수를 따로 잴 필요도 

없어요.(웃음) 하지만 매번 새로워야 한다는 점이 오히려 더 어렵기도 합니다. 

‘이번에는 왼쪽이 아니라 오른쪽으로’, ‘이번에는 중앙을 비워둔다’ 이런 식으로 

공간의 리듬을 매번 바꾸려고 노력해요. 하지만 익숙하다는 건 분명 장점이기도 

합니다. 예를 들어 어떤 큐레이터가 동선을 제안했을 때, 즉시 “그 방향은 작품이 

역광에 묻혀요”라고 말할 수 있거든요. 

그런 의견을 제시할 때, 큐레이터와의 관계를 조율하는 노하우가 있나요?

솔직히 말하면, 외교예요.(웃음) 큐레이터는 자신의 구상을 시각화하려 하고, 나는 

그 구상이 공간적으로 가능한지 판단하죠. 둘 사이에는 항상 긴장이 있어요. 하지만 

제 목표는 아이디어를 관철하는 게 아니라, 전시가 제대로 작동하게 하는 것이라고 

생각해요. 그래서 ‘이건 안 된다’ 대신 ‘이 방향으로 가면 관람객의 시선이 막힐 

거다’라고 설명하곤 하죠. 그럼 대부분 납득하고요. 

공간을 설계할 때 가장 크게 신경 쓰는 부분은 무엇인가요?

관람객의 ‘시선’입니다. 파리 시립 현대미술관은 수평적 공간처럼 보이지만, 사실 

‘위’와 ‘아래’가 존재해요. 일부 전시는 위에서 내려다보게 되고, 일부는 아래에서 

올려다보게 되죠. 이런 ‘플롱제(plongée)’와 ‘콩트르플롱제(contre-plongée)’의 

관계는 작품 인식에 큰 차이를 만듭니다. 사실 많은 큐레이터가 이 점을 간과해요. 

그래서 저는 작품이 어느 지점에서 처음 보이는지, 관람객이 계단을 내려올 때 어떤 

시야가 열리는지 계산합니다. 이것이 동선 설계의 핵심입니다.

전시마다 작가나 큐레이터, 기관의 요구가 다 다를 텐데, 어떤 차이가 있나요?

정말 달라요. 예를 들어 중국에서 개최한 한 전시는 ‘한 방에 200명이 들어와야 

한다’는 조건이 있었습니다. 프랑스에서는 절대 상상할 수 없는 밀도죠. 그래서 

안전기준부터 다시 짜야 했어요. 반대로 유럽의 박물관은 관람 동선이 훨씬 

여유롭고, 작품과의 거리를 중시합니다. 또 어떤 전시는 작가가 이미 세상을 떠났고, 

큐레이터도 한 명만 존재하는 경우도 있습니다. 반대로 이번 콘도 전시처럼 작가가 

살아 있고, 3명의 큐레이터가 함께하는 경우도 있어요. 진행 측면에서는 후자의 

경우가 훨씬 복잡하죠. 각자의 의견이 다르고, 또 작가가 직접 수정하기도 하니까요. 

하지만 다행히 저는 큐레이터가 아니라 그 갈등 한가운데에 있지는 않습니다. 제 일은 

‘보이게 하는 것’이지 ‘판단하는 것’이 아니기 때문입니다. 

최근 디지털 전시나 AR, VR 기술이 미술관에도 많이 도입되고 있습니다. 이런 변화에 

대해서는 어떻게 생각하나요?

흥미롭지만 조심해야 한다고 봐요. 기술은 보조적일 때만 의미가 있다고 생각합니다. 

진정한 작품이 있을 때 그것을 설명하거나 확장하기 위해 쓰는 정도라면 좋지만, 

기술이 주체가 되어버리면 관람객의 집중력이 흐트러지는 것 같아요. QR코드나 

스크린이 너무 많으면 시선이 산만해지고, 작품과 직접적으로 상호작용하기도 쉽지 

않죠. 그래서 저는 오히려 기술을 별도의 공간에 두어 관람객이 선택적으로 경험할 

수 있게 하는 편을 선호합니다.

지금까지 130개가 넘는 전시 공간을 디자인해왔습니다. 여전히 새 공간에서 일할 때 

설레나요?

그럼요. 그 점이 가장 즐거워요. 익숙한 공간은 빠르게 일을 진행할 수 있지만, 전혀 

모르는 곳에서는 백지에 그림을 그리는 듯한 자유로움을 느낍니다. 새로운 공간에 

들어가면 저는 가장 먼저 그곳을 걸어봐요. 어디에서 자연스럽게 멈추게 되는지, 

어느 벽이 압박감을 주는지 등 계산으로 알 수 없는 감각적 요소들을 익히는 거죠. 

결국 전시는 작품만큼이나 중요한 공간의 리듬으로 만들어내는 예술이니까요.

마지막으로 당신이 생각하는 좋은 전시 디자인에 대해 말씀해주세요.

보이지 않는 것. 관람객이 전시장을 나가며 ‘공간이 멋지다’가 아니라 ‘작품이 

강렬했다’고 말한다면 그게 완벽한 전시 디자인인 것 같아요. 디자이너로서 나의 

흔적이 사라질 때 오히려 내 일이 완성되는 셈이죠. 저는 항상 모든 요소를 완벽히 

채우지만, 결국 아무것도 보이지 않게 하는 것이 목표입니다.

1  콘도의 드로잉 작품만 모아놓은 룸 
컬러는 파란색을 택했다. 

2  2025년 10월에 막을 내린 오르세 
미술관 명작 100여 점을 모아 
상하이 푸둥 미술관에서 선보인 
〈Paths to Modernity〉전 전경. 

3  2024년 Hangar Y에서 열린 
〈Prendre le Soleil〉전 디자인. 
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Could you tell us about your role in this exhibition?
An exhibition designer translates the curator’s concept and the artist’s 
vision into spatial form. The process begins simply with an Excel sheet. I 
chart each work’s dimensions, medium, sequence, and overall spatial 
flow, then develop the layout based on architectural plans. From there, I 
refine every element, including lighting, wall construction, and 
circulation and safety planning, so that visitors are guided seamlessly 
through the artist’s inner world.
George Condo’s works are known for their intensity. What was the 
first idea or image that came to mind when you took on this project?
I wanted the space to convey the force and vitality of his work. Color 
became the key. Each room was assigned a distinct tone so that the 
space itself could come alive. At the same time, I calibrated the palette 
to ensure it never overwhelmed the works. In rooms filled with many 
colors, I introduced shades of green to bring cohesion and calm to the 
overall energy. Condo’s works are charged with a lot of energy, and the 
space needed to sustain that pulse.

How did Condo respond?
He raised almost no objections. The structure I proposed for the Blue 
Room was accepted as it was—a corridor lined with deep blue walls, 
densely hung with drawings. I also suggested a black room for his 
monochrome paintings, conceived with the atmosphere of a chapel in 
mind, where the dark walls allowed his black works to glow. That was the 
space he loved most.
Do the physical constraints of a space ever become an obstacle in 
exhibition design?
They often do. In some cases, the space itself becomes the greatest 
constraint. For example, a street art project I designed for the Musée 
d’Orsay ended up visually overwhelming; the scale expanded too much, 
and the works lost clarity. Space is always at the heart of an exhibition, 
yet it remains the most delicate variable. In such situations, I opt for the 
most restrained form possible. At the Bourse de Commerce, for instance, 
the slanted walls create complex geometries, so I avoid decorative or 
experimental installations and choose the simplest composition instead. 

1  〈George Condo〉 전시장 내부.
2  전시장 외부, 파리 시립 
현대미술관 건물의 한쪽 벽면에도 
컬러를 사용해 〈George 
Condo〉전의 여운을 이어가도록 
연출했다.   

3  푸둥 미술관에서 열린 〈Paths to 
Modernity〉전에서는 조명, 
프로젝션, 사운드 연출을 통해 
관람객이 19세기 프랑스로 직접 
들어가는 듯한 몰입형 경험을 
선사했다. 

In that way, the integrity of both the archives and the artworks is 
preserved.
What makes working with a living artist like George Condo special?
When the artist is alive and actively engaged, the process takes on a 
completely different dimension. The curator, the artist, and the 
exhibition designer work together to shape the exhibition as a true 
collaboration. Condo is meticulous about how his works are seen, so I 
focused on giving spatial form to the tension he creates between chaos 
and order, while ensuring the environment remained a quiet stage that 
never overpowered the works. On the installation day, he visited the 
museum and simply said, “Very good,” visibly pleased. Although I had 
worked with his pieces before, it was my first time meeting him in 
person, and being able to exchange thoughts on the design directly with 
him made the experience especially meaningful.
 Musée d’Art Moderne de Paris seems to be a familiar setting for you. 
What are the advantages and challenges of working repeatedly in the 
same space?
This must be my twentieth exhibition there. I know the place by heart—
the ceiling height, the slope of the stairs, even the direction of the light—
so there’s no need to measure anything anymore. (laughs) Yet the real 
challenge lies in making it feel new each time. I try to change the rhythm 
of the space each time: “This time, we’ll move to the right instead of the 
left,” or “This time, we’ll leave the center open.” Still, familiarity has its 
benefits. For example, when a curator suggests a certain circulation, I can 
immediately say, “That direction will cast the works in backlight.”
 How do you navigate differences of opinion with curators?
To be honest, it’s diplomacy. (laughs) Curators seek to visualize their 
ideas, while I assess whether those ideas are spatially viable. There is 
always a degree of tension between us. But my goal is not to assert my 
own ideas, but to ensure that the exhibition works as a whole. So rather 
than saying, “That won’t work,” I explain, “If we follow that direction, 
the viewer’s sightline will be blocked.” Most of the time, that resolves it.
What do you pay the most attention to when designing a space?
The visitor’s gaze. Musée d’Art Moderne may seem like a horizontal 
space, but it actually has both an above and a below. Some exhibitions 
are seen from above, others from below. This dynamic—what we call 
plongée and contre-plongée—creates a profound difference in 
perception. Many curators tend to overlook this. I always consider the 
point at which a work first comes into view and what unfolds as visitors 
descend the stairs. That, to me, is the essence of designing how people 

move within an exhibition.
Each exhibition must come with different expectations from the 
artist, curator, and institution. How do those differences play out?
They can be vastly different. For instance, one exhibition I worked on in 
China required that 200 people be able to enter a single room at once. 
That’s an unimaginable level of density in France. We had to redesign 
the safety standards entirely. European museums, by contrast, tend to 
offer more generous room for viewers and place greater importance on 
their distance from the work. Sometimes the artist has passed away and 
there is only one curator. Other times, as with the Condo exhibition, the 
artist is alive and three curators are involved. The latter is far more 
complex to manage, since everyone brings distinct opinions and the 
artist may intervene directly. Fortunately, I’m not a curator, so I don’t 
stand at the center of those tensions. My role is to make things visible, 
not to judge them.
Digital, AR, and VR technologies are increasingly being integrated 
into exhibitions. What is your view on these developments?
They’re fascinating but should be approached with caution. Technology 
is meaningful only when it serves in a supporting role. It works best 
when it helps interpret or extend a genuine work of art. Once it takes 
center stage, the viewer’s attention begins to scatter. Too many screens 
or QR codes make it difficult to focus, and direct engagement with the 
work becomes harder. That’s why I prefer to place such technologies in a 
separate area, where visitors can choose to experience them on their 
own terms.
You’ve designed more than 130 exhibition spaces. Do you still feel a 
sense of excitement when working in a new one?
Absolutely. That’s what I enjoy most. Familiar spaces let me work quickly, 
but unfamiliar ones offer the freedom of drawing on a blank page. When 
I enter a new site, the first thing I do is walk through it—sensing where I 
naturally pause, where a wall begins to press in, the kinds of things that 
can’t be understood through calculation alone. In the end, exhibition 
design is an art shaped as much by the rhythm of space as by the works 
themselves.
Finally, what defines good exhibition design for you?
Invisibility. When visitors leave saying, “The artworks were powerful,” 
rather than, “The space was beautiful,” that, to me, is perfect exhibition 
design. As a designer, my work is complete when my presence 
disappears. I construct every element with precision, yet my ultimate 
goal is for nothing to be visible at all.
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the slanted walls create complex geometries, so I avoid decorative or 
experimental installations and choose the simplest composition instead. 

1  〈George Condo〉 전시장 내부.
2  전시장 외부, 파리 시립 
현대미술관 건물의 한쪽 벽면에도 
컬러를 사용해 〈George 
Condo〉전의 여운을 이어가도록 
연출했다.   

3  푸둥 미술관에서 열린 〈Paths to 
Modernity〉전에서는 조명, 
프로젝션, 사운드 연출을 통해 
관람객이 19세기 프랑스로 직접 
들어가는 듯한 몰입형 경험을 
선사했다. 

In that way, the integrity of both the archives and the artworks is 
preserved.
What makes working with a living artist like George Condo special?
When the artist is alive and actively engaged, the process takes on a 
completely different dimension. The curator, the artist, and the 
exhibition designer work together to shape the exhibition as a true 
collaboration. Condo is meticulous about how his works are seen, so I 
focused on giving spatial form to the tension he creates between chaos 
and order, while ensuring the environment remained a quiet stage that 
never overpowered the works. On the installation day, he visited the 
museum and simply said, “Very good,” visibly pleased. Although I had 
worked with his pieces before, it was my first time meeting him in 
person, and being able to exchange thoughts on the design directly with 
him made the experience especially meaningful.
 Musée d’Art Moderne de Paris seems to be a familiar setting for you. 
What are the advantages and challenges of working repeatedly in the 
same space?
This must be my twentieth exhibition there. I know the place by heart—
the ceiling height, the slope of the stairs, even the direction of the light—
so there’s no need to measure anything anymore. (laughs) Yet the real 
challenge lies in making it feel new each time. I try to change the rhythm 
of the space each time: “This time, we’ll move to the right instead of the 
left,” or “This time, we’ll leave the center open.” Still, familiarity has its 
benefits. For example, when a curator suggests a certain circulation, I can 
immediately say, “That direction will cast the works in backlight.”
 How do you navigate differences of opinion with curators?
To be honest, it’s diplomacy. (laughs) Curators seek to visualize their 
ideas, while I assess whether those ideas are spatially viable. There is 
always a degree of tension between us. But my goal is not to assert my 
own ideas, but to ensure that the exhibition works as a whole. So rather 
than saying, “That won’t work,” I explain, “If we follow that direction, 
the viewer’s sightline will be blocked.” Most of the time, that resolves it.
What do you pay the most attention to when designing a space?
The visitor’s gaze. Musée d’Art Moderne may seem like a horizontal 
space, but it actually has both an above and a below. Some exhibitions 
are seen from above, others from below. This dynamic—what we call 
plongée and contre-plongée—creates a profound difference in 
perception. Many curators tend to overlook this. I always consider the 
point at which a work first comes into view and what unfolds as visitors 
descend the stairs. That, to me, is the essence of designing how people 

move within an exhibition.
Each exhibition must come with different expectations from the 
artist, curator, and institution. How do those differences play out?
They can be vastly different. For instance, one exhibition I worked on in 
China required that 200 people be able to enter a single room at once. 
That’s an unimaginable level of density in France. We had to redesign 
the safety standards entirely. European museums, by contrast, tend to 
offer more generous room for viewers and place greater importance on 
their distance from the work. Sometimes the artist has passed away and 
there is only one curator. Other times, as with the Condo exhibition, the 
artist is alive and three curators are involved. The latter is far more 
complex to manage, since everyone brings distinct opinions and the 
artist may intervene directly. Fortunately, I’m not a curator, so I don’t 
stand at the center of those tensions. My role is to make things visible, 
not to judge them.
Digital, AR, and VR technologies are increasingly being integrated 
into exhibitions. What is your view on these developments?
They’re fascinating but should be approached with caution. Technology 
is meaningful only when it serves in a supporting role. It works best 
when it helps interpret or extend a genuine work of art. Once it takes 
center stage, the viewer’s attention begins to scatter. Too many screens 
or QR codes make it difficult to focus, and direct engagement with the 
work becomes harder. That’s why I prefer to place such technologies in a 
separate area, where visitors can choose to experience them on their 
own terms.
You’ve designed more than 130 exhibition spaces. Do you still feel a 
sense of excitement when working in a new one?
Absolutely. That’s what I enjoy most. Familiar spaces let me work quickly, 
but unfamiliar ones offer the freedom of drawing on a blank page. When 
I enter a new site, the first thing I do is walk through it—sensing where I 
naturally pause, where a wall begins to press in, the kinds of things that 
can’t be understood through calculation alone. In the end, exhibition 
design is an art shaped as much by the rhythm of space as by the works 
themselves.
Finally, what defines good exhibition design for you?
Invisibility. When visitors leave saying, “The artworks were powerful,” 
rather than, “The space was beautiful,” that, to me, is perfect exhibition 
design. As a designer, my work is complete when my presence 
disappears. I construct every element with precision, yet my ultimate 
goal is for nothing to be visible at all.

1

2

3


