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⚫   하이서울페스티벌 2015 - 거리예술국제컨퍼런스 

⚫   거리예술축제의 새로운 변화와 과제 

⚫    서울특별시, 서울문화재단 

⚫    2015년 10월 1일 목요일 오후 2시 – 5시 (3h) 

⚫     시민청 바스락홀 

⚫  거리예술에 관심 있는 문화예술종사자 및 일반인 

⚫   한국어, 영어 (동시통역 제공: 한-영-불) 

 

1 사회: 조동희  
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데니스 라포리 
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프랭크 윌슨 
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창립자 겸 전 예술감독 
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임수택  
전 과천축제 예술감독,  

현 서울문화의밤 총감독 
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최준호 한국예술종합학교 교수 

이동연 한국예술종합학교 교수 

양현미 서울시 문화예술기획관 

데이비드 클락슨  
호주 스토커 씨어터 예술감독 
매기 클라크 영국 엑스트렉스 감독 
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안녕하세요 여러분. 우선, 저를 하이서울페스티벌에 초대해주시고 맞아주신 모든 분들께 감사드립니다. 본 

행사는 한국에서 열리지만, 프랑스를 비롯한 유럽에서도 꽤나 관심이 높고, 영향력 있는 축제입니다. 저는 어제 

많은 동료들과 연출가들을 만나는 기회들을 얻었습니다. 저는 여기를 찾아주시고 또한 이 페스티벌에 많은 관심을 

갖고 있는 여러분들께 서울에서와 같은 많은 반향이 유럽으로 그리고 프랑스로 퍼져나가는 것을 상상해보시라고 

말씀드리고 싶습니다.  

 

첫 번째 이미지로 넘어가겠습니다. 첫 번째 이미지는 저의 프로그램 이미지입니다. 거리 예술을 이해하기 

위한 가벼운 논의를 시작하기 위해 저는 여러분들께 축제들의 

설립 시초로 되돌아가보자고 말하고 싶습니다. 그 축제들은 

프랑스에서 갓 30해를 넘겼으며, 원숙하면서도 마찬가지로 

도전들과 변화들을 이해할 준비가 되어있습니다.  

거리예술을 규정하는 하나의 단어를 꼽으라면 그것은 

바로 '자유'일 것입니다. 실재로 프랑스에서는 현재에도 법규를 

제정해서라도 이 '자유'를 지키고자 노력하고 있습니다. 예술 

창작에 대한 자유, 원하는 것을 표현할 수 있는 자유. 그리고 

우리는 프랑스의 특정 극단에 대한 성찰을 통해 극적인 상승, 

가능성들과 함께 비판할 점을 발견하였습니다. 특히 

프랑스에서 이러한 자유를 지키고자 하는 움직임은 

현재까지도 매우 중요한 현안인데, 마찬가지로 프랑스 

외부에서도 '자유'를 지키려는 움직임이 있습니다. 아프리카 

브루키나 파소(Burkina Faso)에서 발생한 정부 전복사태에서, 

예술가들은 "저항하지 않으면 죽은 것이나 다름 없다. " 고 

외쳤습니다. 자유라는 단어는 이렇듯 매우 중요합니다.  

 여러분이 보고 계신 이곳 '알레스(Alès)'는 제가 살고 있는 

프랑스의 작은 마을입니다. 인구는 4만 3천명이며, 오래된 

공업 도시입니다. 알고 계신 바와 같이 마르세이유와 

아비뇽에서 한 시간 반 정도 걸립니다. 작은 도시 알레스, 이 

작은 공업도시에서 저는 극장을 운영할 기회를 갖게 

되었습니다. 그 극장은 900 석, 300 석, 70 석이 있는 홀이 

있습니다. 그렇다면 여러분은 이렇게 저에게 물어보시겠죠? 

극장을 운영하고 실내 극을 진행하고 있는 사람이 왜 

거리예술에 관심을 갖고 있느냐고요. 공연장에서 예술 

프로그램을 진행하면, 저의 상황에서는 주변에 5만명의 지역 

주민들이 있지만, 실제로 극장을 방문하여 공연을 볼 사람은 
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대충 10에서 15%정도 될 것이라고 예상합니다. 만약에 그 이상의 관객을 원한다면, 여기에 살고 있는 이웃들이 

함께하기를 원한다면, 우리는 빗장을 열어 도시의 사람들 사이로 이동해야만 합니다.  그래서 우리는 예술을 들고 

거리의 관객들을 만나길 시도했습니다. 그렇게 거리예술축제인 Cratère Surface 는 16년째 진행되고 있습니다.  

1950년대 혹은 그 이전, TV도, 컴퓨터도 우리의 시선을 뺏지 않았던 시절에는 사람들은 길거리에 있었고, 

그들을 한곳에 모여들게 만드는 것은 공연이었습니다. 이러한 모임은 도시 군데군데에서 생성되어 만남의 장이 

되었고, 사교의 장이 되었습니다. 지금 우리가 사는 현대사회는 개인주의가 만연해있습니다. 그렇기 때문에, 문화, 

예술의 실질적 행위뿐만 아니라, 이 사회는 새로운 사교의 장을 다시 필요로 하고 있습니다.  

프랑스뿐만 아니라 유럽, 혹은 전세계적으로 

아주 중요한 사건이었던 68 년 5 월의 운동은 

파리뿐만 아니라 프랑스 전역으로 확산되어 사회, 

기업, 학교를 비롯한 모든 사회계층에 영향을 

미쳤습니다. 그리고 "자기 통제" 라는 단어는 

민중의 의지에 의해 새롭게 정의된 "자유"를 

의미했습니다.   

68 년 5 월 운동의 목적은 새로운 사회 모델을 

재구성하는 것이었습니다. 그 결과, '거리'는 

극장을 벗어나 새로운 표현의 장으로 개발될 수 

있는 장소로 지목되었습니다. 이 시기에 

중요인물은 Michel Crespin(왼쪽 사진)로, 이 

사람이야 말로 70~80 년대에 프랑스에서 

거리예술을 시작한 사람이라고 할 수 있습니다. 

이때부터 어찌 보면 조금 이상할 수 있는 

새로운 형태의 공연들이 프랑스에 등장했습니다. 

표현 기법에서 초현실주의를 채택하여 제법 

놀라운 물건들을 만들어낸 극단인 Delice DaDa. 

이 극단으로부터 다다이즘이 시작되었습니다. 또 

굉장한 수의 사람들을 모을 수 있었던 극단 

OFF는 거대 형상이나 거대 인형들을 이용하여 사람들의 이목을 끌었습니다.  이 시기에는 대규모의 기계를 

이용한 공연 또한 유행했는데, 대표 극단인 'Générik vapeur' 는 <Bivouac>이라고 불리는 공연을 통해 개인주의를 

표현하면서, 타인이 겁을 주기 위해 존재하는 것이 아니라, 기쁨을 불러일으키기 위해 존재한다는 메시지를 

주기도 했습니다. 이렇듯 거리예술의 뿌리에는 약간 정치적인 부분도 없지 않았습니다. 
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Délices Dada                        Générik Vapeur 

시간이 흐르면서 비난을 받음과 동시에 사람들을 끌어 모은 축제가 있는데, 1985년부터 시작된 오리악 

축제(festival d'Aurillac)가 바로 그것입니다. 이는 모든 사람들을 끌어 모아 모든 종류의 표현을 가능하게 하였지요. 

5월 운동의 정신을 받아 "금지하는 것을 금지"했습니다. 말하자면 누군가 표현하고자 한다면 그것이 무엇이든 

표현하였습니다. 호기심에 가득 찬 사람들이 구름같이 모여들었지요. 번역하기 좀 복잡할 수도 있겠지만, 

<WAWASH>라는 공연이 있었는데, 오리악 축제에서는 애완견들과 산책하는 모습을 보여주는 그러한 공연도 

고안되었습니다.   

 

Cité des Arts de la Rue 

시간이 점점 흐르면서, 궁극적인 표현과 그 에너지 모두가 문화부 장관 하의 정책을 따르도록 정리되었습니다. 

기금을 모으고, 명칭과 소속을 정하게 되면서 30 년간 거리예술은 많은 곳에서 기관화가 이루어졌습니다. 

말하자면, 국가로부터 공식적으로 원조를 받는 대신 사회에서 특정 기능을 수행하게 된 것입니다. 예를 들면 국립 

거리예술 협회 같은 경우에는, 극단으로 하여금 최대한의 것을 이끌어 내어 창작품을 만드는 것을 도와주는 

셈입니다. 프랑스에선 약 11 개의 기관이 설립되었고, 파리에는 HORS LES MURS 라는 기관이 만들어져 

거리예술에 관심 있는 극단이나 모든 일반인들이 관련 자료나 영상을 찾아볼 수 있게 하였습니다. 시간이 

흐르면서 ‘거리예술지구(La cite des arts de la rue)’도 결성되었으며, 여기에는 극단 및 국립기관뿐만 아니라 

교육기관도 참여했습니다. 점차 프랑스에서 예술분야를 기관화시키려는 움직임을 볼 수 있었고, 그렇게 경제적인 

압력에 점차 노출 될 수 밖에 없었습니다.  

이후에 몇 가지 방향으로 합의가 이루어졌습니다. 국립센터인 Hors les murs 는 극단들을 몇 가지로 

분류하였습니다. 첫 번째로 지정된 장르는 '야외 연극(le théâtre forain)'으로, 이는 직접 거리에 파고들어 군중을 

이끄는 형식의 연극을 말합니다. 두 번째는 '새로운 도시의 시(le nouveau poème urbain)'입니다. Carabosse 

라는 극단이 있는데 이 극단은 조명을 이용하여 신비로운 분위기를 형상화시켰습니다. 세 번째는 사회 이슈를 

주제로 하는 극단인데, 예를 들어 이민자나 난민문제를 다루는 Kumulus 가 있습니다. 이들은 작은 상자에 

이민자들의 추억이 담긴 사진이나 물건들을 담아 공연으로 승화시켰고, 관객들은 그것에 매우 흥미를 느꼈습니다. 

우리는 상상력을 최대로 발휘합니다. 이미 앞에서 언급한 바 있던 Delice DaDa 극단은 상상력을 이용해 픽션과 
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현실 사이를 오가며 이야기를 만드는 거꾸로 여행을 진행하였습니다. 이러한 순간들은 매우 논리적입니다. 또 

다른 종류로는 관중을 직접 배우로 참여시켜 시 구절을 관객의 귀에 속삭이며 관객과 배우 사이에 직접적인 

관계를 형성시키는 방식도 있습니다. Amoros et Augustin 이라는 극단은 큰 화면에 환상적인 이미지를 나열하고 

관객들은 이를 이야기로 발전시키는 시각 예술적인 장르를 진행하였습니다. 다른 방향으로 혹은 다른 차원에서 

미적인 것으로서, '공중에서의 안무, 공공 장소에서의 안무'라 부르는 것이 있습니다. Beau Geste 극단은 명백히 

매우 새롭고 매우 마술적인 형태의 발레로서 비행기와 함께 춤을 추는 무용수들을 보여줍니다. 마지막으로 분류된 

장르는 대규모 행진을 진행했던 Oposito 극단입니다. 이들은 마찬가지로 거리예술에 관심이 높은 스페인에서도 

'TORO'라는 작품으로 거리 행진을 진행하였으며, 프랑스 북부지방에서 거대한 인형을 이용해 공연을 하는 Royal 

de Luxe 도 무서울 정도로 많은 사람들을 거리로 모았습니다.   

   

L’Illustre Famille Buratini                                     Compagnie Carabosse 

    

Compagnie Kumulus                                          Délices Dada 

    

Compagnie Amoros et Augustin                             Compagnie Beau Geste. 

   
Compagnie Oposito                                           Compagnie Royal de Luxe 
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프랑스에서는 약 10년 ~ 20 사이에 거리공연이 막대한 영향력을 갖게 되었고, 중요한 이슈로 떠올랐습니다. 

특히 경제적인 부분도 무시할 수 없게 되었는데, 예를 들면 프랑스 내에서의 시장규모는 거의 5백억 유로에 

달하며, 관련 업계 종사자 들도 67만명이 넘고, 1억 5백만 유로의 경제적 가치가 발생하고 있습니다. 이것은 

거리예술이 경제적 문제 혹은 정치적 문제 그리고 관광상품의 차원에서 성공을 거두었다는 것을 의미하지는 

않습니다. 그러나 그것은 어떤 부분에서 거리예술의 위상을 바꾸어 놓았습니다. 지금 우리는 시대와 국가와 도시, 

혹은 지역을 대변하여 이루어지는 변화를 목도하고 있습니다.  

오늘날 프랑스에는 400 에서 450 여개의 거리예술 축제가 이루어지고 있습니다. 각 마을이며 도시마다 

이러한 종류의 축제를 여는 것이 유행이 되었고, 각각의 마을들은 자신만의 카니발을 여는 장소가 되었습니다. 

그러한 행사들은 거리예술이 사람들을 모을 수 있는 행사라는 것을 이해하고 있습니다. 이 시점에서 '축제'라는 

단어에 대해 묻는다면, 저는 여러분들이 그러한 맥락에서 이해하셨으면 합니다.  

 좀 전에 말한 것과 같이, 거리예술은 약간 기관화 되었습니다. 기관화되었다는 것은 다시 말해서, 도시들이 

경제적, 정치적, 사회적 이해를 컨텐츠에 반영하고, 이를 규제하고 있다는 것입니다. 예술가들을 한데 모아 

통제하고, 입맛에 맞게 활용하여 대중들을 사로잡습니다. 그래서 극단들도 차츰 덜 도전적이게 됩니다. 축제의 

초대장을 받아도, 그들에게 주어진 시간을 넘겨선 안되고, 도시에 부정적인 영향을 줄 수 있는 방식은 규제되는 

등 예술적 표현이 제한되고 있다는 말입니다. 마찬가지로 과도한 마케팅의 희생양으로 떨어진 거리예술은 더 

이상 예술적으로 전달하고자 하는 메시지가 거의 없게 됩니다. 이렇듯 상황이 변하고 많은 극단들이 매우 틀에 

박힌 공연을 하면서 문제가 발생하게 됩니다. 자유로웠던 표현이 약간 상투적이고 의례적으로 변한 것입니다.  

 

  
Olivier Grossetête                                             Opéra Pagaï 

 그럼에도 불구하고 새로운 세대가 옵니다. 새로운 재능을 가진 사람들이 차츰 거리예술로 모이고 있습니다. 

특이하게도 이제는 공연관련자가 아닌, 건축가, 사회학자, 시인등과 같은 사람들이 그들만의 특별한 아이디어를 

가지고 거리로 나오고 있습니다. 몇 명 소개하자면, 종이로 가상 도시를 만들려는 올리비에(Olivier Grossetête)는 

3~4일의 시간을 투자하여 거주민들로 하여금 새롭게 도시를 건설하고 소유하도록 하는 상징적인 작품을 만들어 

내었습니다. 매우 매우 인상적인 공연입니다. 오페라 파가이(L'Opéra Pagaïe)의 경우 오디오 헤드폰을 이용해 

임의로 만들어진 테라스에서 영화를 제작하는 방식을 개발했습니다. 사람들은 영화가 찍히고 있다는 것을 알지 

못한 채 지나가고, 오디오를 착용한 사람들만 연출되고 있는 상황을 이해합니다. 현실 속에서 픽션을 잡아내는 

작업으로 매우 특별한 방식으로 진행되었습니다.  

  
Roger Bernat                                                     Tricyclique DOL  
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  또 다른 예로, 본래 사회학자였던 로저(Roger Bernat)는 벨기에 사람으로, 참가자들이 완전히 창작에 참여할 

수 있도록 유도합니다. 그는 헤드폰으로 봄의 제전을 듣고 떠오른 감정을 이용하여 안무를 재창작 하였습니다. 

굉장히 열정적인 극단 중 하나인 Tricyclique DOL 는 숲을 이용하여 굉장히 창의적인 행사들을 기획하기도 

했습니다. 약 열흘에서 보름 동안 숲에서 작업하며 상상했던 이미지를 장소에 투영시키는 작업을 진행하였습니다. 

또 <앞으로 나아가기> 라는 제목으로 현장에서 찾을 수 있는 물건들을 모으는 작업을 진행했는데, 이는 행사는 

계속적으로 진행됨에 따라 시간이 흐를수록 여러 가지의 갈래의 길을 발생시킵니다. 어떻게 말해야 할지 

모르겠지만, 일단 비현실적입니다. 이 안에서 사람들은 우리가 살고 있는 곳에서 만들어진 물건들로부터 만들어진 

이야기들을 발견하도록 하는 매우 인상적인 작품입니다.   

특히 AWAT 이라는 극단은 거리예술의 역사와 약간 관련이 있는데, 거리 하나를 정하여 그 거리를 막아놓고 

약간의 가상 공간을 만들어냅니다. 스페인에서 진행된 공연 중 하나는 거리에 모여 인생의 가치를 되새기며, 

새로운 발견은 항상 기다리다 어떤 것이 아닐 수 있다는 시적 표현을 하기도 하였습니다. 이 극단은 실내공연도 

하는데, 길을 많은 물건들로 막아 세우고 도시계획가나 건축가들과 협업하여 작업을 진행하기도 하였습니다.  

  

Jean Blaise                Dries Verhoven  

 낭트 출신의 장(Jean Blaise)은 지역의 차원이라는 행사를 만들어내어 낭트에서 생나자르에 이르는 가상 

여행을 계획하기도 했습니다. 그는 이렇게 사람들의 마음에 약간의 휴식을 만들어준 이 여행으로 제법 큰 규모의 

관객을 모을 수 있었습니다. 장도 훌륭한 개발자이지만, 릴 출신의 디디에(Didier)는 릴 같은 대도시에서 사람들을 

모으기 위한 행사를 기획하여 도시 중심부뿐만 아니라 각 구역 및 전체 걸쳐 진행하였습니다.  

외국사례에 대해서도 언급을 하려고 하는데, 이렇게 거리예술의 전통이 깊지 않아도 유럽 내에서는 매우 놀라운 

작업들이 진행되고 있습니다. 특히 활동적인 네덜란드 같은 경우에는 제법 많은 축제에서 작품들이 진행되고 

있습니다. Dries Verhoven 은 유리 벽 속에 배우와 다른 공들을 함께 두고, 지나가는 사람들로 하여금 지금 살고 

있는 삶에 대해, 조금은 불법적일 수도 있는 방법으로 그들이 살고 있는 지금에 대해 질문을 던지게 합니다. 

보시다시피 여기저기 설치된 유리 벽은 일종의 총체성을 형성 할 수 있도록 하고 있지요.   

    

Electric Hotel                             Woest 
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 런던 Electric Hotel 은 영국에서 진행된 공연입니다. 하룻밤 사이에 3층짜리 호텔을 짓는 것이었는데, 호텔 

건너편 또는 건물의 안 쪽에서 동시다발적으로 행사가 진행되었습니다. 그들은 길거리를 막았고, 다시 한번 

특정한 행위를 통해 행인들의 발길을 막음으로써 사람들을 모이게 만들었습니다. 벨기에극단 'WOEST' 의 경우 

길거리에서 특별한 동작들을 진행하면서, 지나가는 사람들을 막아 세워 성가시다 싶을 정도로 질문을 던졌습니다. 

이완 브루즈와는 '안무 협회' (Centre de choregraphic)에 등록된 인물로, 알프스 정상이라는 특별한 장소에서 

작업을 진행하였습니다. 특별한 무대에서 작업을 진행하는 만큼 중력을 활용한다던가 하는 방식으로 사람들이 

예상치 못한 이야기를 펼쳐나갔습니다. 도심을 벗어나 장소가 해체되는 과정에서 신이라던가 하는 추상적인 

개념을 이야기하였습니다.  

  

Alerte                                                            Nick Steur 

 마무리하면서 제가 주관하고 있는 축제에 관련된 공연을 잠깐 언급하고자 합니다. En alerte 라는 제목으로 

진행된 공연인데 최대한의 창작물이 한데 모여 서로 엉킬 수 있는 기회를 제공하고자 하였습니다. 제가 있는 지역 

알레스에서 운 좋게도 서 너 명의 예술가들을 만날 수 있었고, 사이렌을 이용하여 음향효과를 만들어내는 

예술가와, 공중연기가 가능한 예술가들이 협업하여 동영상의 형식으로 작품을 만들어 낼 수 있었습니다. 그리고 

네덜란드의 젊은 예술가를 하나 언급하자면, 이 청년은 본래 공연예술을 공부하던 학생이었는데, 어느 날 문득 

모든 물체가 균형을 이룬다는 사실에 매혹되어 '균형'이라는 개념에 집중하기 시작했다고 합니다. 그는 언제 

어디서든 모든 물건들의 균형을 찾으려는 작업을 진행하였습니다. 균형이라는 개념은 약간 동양적인 것일 수도 

있겠네요.  

 이야기를 마무리하기 위해, 저는 다시 한번 예술가에게 자유라는 것이 그 자유를 실현할 수 있는 다양한 

상황에 종속된다는 것을 상기시키고 싶습니다. 우리 축제 기획자들은 그러므로 예술가들을 초대하고, 그들을 

다루는 데 책임을 다해야 합니다. 예술가들은 대개 틀에 얽매이지 않는, 그러니까 형식도, 시간도, 돈에도, 그 어떤 

것에도 구애 받지 않는 아이디어를 가지고 있기 때문에, 그들을 축제에 초대하고자 한다면 가능한 한 그들이 

원하는 것을 최대한으로 발휘할 수 있도록 해줘야만 합니다. 다르게 말하자면, 축제는 항상 고통스러워야 하고, 

변화할 자세를 갖추고 있어야 한다는 말입니다. 또한 세상은 매우 빠르게 변화하고 있기 때문에. 같은 장소에서도 

사회적, 문화적, 정치적 상황이 시시각각 변화합니다. 20년전과 지금은 같은 것도 다르게 말할 수밖에 없습니다. 

그리고 저는 예술가들이 이러한 변화의 메아리라고 생각합니다. 그렇기 때문에 그들의 생각에 귀를 기울여야 

하고, 그들이 그 생각들을 예술작품으로 승화시킬 수 있도록, 그들의 생각을 표현할 수 있는 기법을 보다 다양하게 

발전시킬 수 있도록 해야 합니다. 우리는 변화하는 시대를 살고 있습니다. 이야기를 마무리하기 위해 정말 

마지막으로, 저는 이 한 마디를 하고 싶습니다. 우리 같은 기획자들이 예술가들에게 귀를 기울이고, 변화에 준비된 

자세를 취해야 한다고. 이러한 상황을 위해 꼭 필요한 말을 함축적으로 정리한 말입니다. "아무것도 변하지 

않으려면, 모든 것이 변해야 한다." 감사합니다. 
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 안녕하십니까. 하이서울페스티벌에 초청받아 이 자리에 있게 되어 매우 기쁩니다. 저는 하이서울페스티벌이 

아시아의 거리예술에 관해서 가장 중요한 기준점이라고 생각하며, 여러분도 이 사실을 잘 인식하시기를 바랍니다. 

앞으로 4일 동안의 페스티벌 동안 보게 될 한국 공연단체들에 대해 매우 기대가 많습니다. 통역을 위해 아주 

천천히 말하려고 노력할 것이고, 너무 길게는 말하지 않겠다고 약속하며 시작하겠습니다. 

 저는 이 발표를 “흥미로운 시대에서의 변화하는 시각들”이라 이름 붙였습니다. 이것은 흥미로운 구절이죠. 

“흥미로운 시대에 살기를” 이라는 표현은 서구에서는 꽤 잘 알려져 있습니다. 대부분 중국의 욕이라고들 알고 

있습니다. 그리고 “흥미로운 시대”라는 말은 역설적으로 “어려운 시대”를 의미합니다. 이야기에 따르면, 

1930년대에 영국과 프랑스의 여행자들에 의해 동시에 이 표현이 중국으로부터 전해졌다고 합니다. 하지만 사실 

이건 중국 욕이나 속담도 아니고 전혀 중국에서 온 표현이 아니기 때문에, 그 진정한 기원은 미스터리입니다.  

 어쨌든 2008년 전지구적 경제 위기 이후 우리가 흥미로운 시대를 살아오고 있다는 점은 확실합니다. 세계적 

경제 위기로 인한 유럽에서의 영향은 예술 전반에 대한 정부 지원 감축이며, 물론 거리예술에 대해서도 

그렇습니다. 지구온난화와 연계되어 일어나고 있는 환경 재해들 같은 주요 이슈들과 함께, 유럽에서 우리는 2차 

대전 이후 최대규모의 이주를 경험하고 있습니다. 따라서 이 모든 것을 고려하면 이 시대는 흥미로운 시대임이 

틀림없죠. 따라서 예술계가 이러한 시대에 반응하지 않았다면 이상할 것이고, 물론 예술은 반응했습니다. 

 프랑스와는 달리 영국에서는 거리예술이 20세기 후반의 몇 십 년 동안 정부로부터 아주 적은 인정과 금전적 

지원을 받았습니다. 새천년이 시작된 후로는 많은 것이 바뀌었습니다. “모두에게 예술을, 아니면 아무에게도 

없도록(Art for everybody or nobody)” 그리고 “좋은 예술을 모두에게(Great art for everyone)” 라는 두 

구절은 제가 관심을 가지고 있는 변화를 대변합니다. 전자의 표현인 “모두에게 예술을, 아니면 아무에게도 

없도록”은 1990년대 런던의 국립미술관에 있던 그래피티 작품이었는데, 그 당시는 예술 지원이 인구의 다수가 

아닌 문화적 엘리트층의 이익에만 봉사한다는 것이 널리 느껴지던 때였습니다. 20년이 지난 후 “좋은 예술을 

모두에게”라는 슬로건은 태도를 바꾼 영국의 문화예술위원회의 표현이 되었고, 이제 문화예술위원회는 예술을 

최대한 민주화하려 하고 예술을 가능한 한 널리 접근 가능한 것으로 만들고자 합니다. 이것은 국립미술관에게 

이득이 되었는데 이제 입장이 무료라서 아주 잘 이용되고 있고, 새천년 초기에 처음으로 영국의 문화 제공에 

있어서 인정받게 된 거리예술 또한 그 이득을 보고 있습니다. 그래서 우리는 프랑스보다 30년 정도 뒤쳐져있죠. 

 제 생각에 거리예술은 문화예술위원회와 도시 정부에게 있어서 공동체 화합과 도시 재생성 같은 다양한 

사회경제적 이슈들을 다루기에 특히 유용한 도구로 여겨지는 것 같습니다. 하지만 물론 현대 사회에서 

거리예술가들만이 공공 공간에서 연행하고 공연하는 사람들은 아닙니다. “예술에서의 사회적 전환과 정치적 

행동주의에서의 ‘예술적’ 또는 ‘창의적’ 전환은 병행된다(The social turn in the arts is paralleled by an 

‘artistic’ or ‘creative’ turn in political activism)” 라는 이 표현은 스페인의 문화사가인 훌리아 라미레즈 

블랑코의 말입니다. 그녀는 지난 몇 십 년간 발전한 저항 운동에 대해 저술한 바 있습니다.  
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여러분에게 이 이미지들이 아주 친숙하리라 생각됩니다. 저 가면은 사실 영국의 그래픽 노블 영화에 처음 

나오는 것인데, 역사적 인물인 가이 포크스의 캐리커처이며, 현재 전 세계적으로 저항 운동에 의해 

차용되었습니다. 미국 국기가 옆에 있는 것을 보니 이건 분명 미국이군요. 이 남자는 세 가지에 대해 불만을 

표하고 있고, 아주 잘 하고 있습니다. 이건 런던이고요, 이것은 저항의 꽤나 잘 발전된 퍼포먼스적 표현입니다. 

어떤 사람들은 가면을 쓰고 있고 다른 사람들은 쓰릴러 분장 같은 것을 하고 있어서, 저들은 마이클 잭슨의 

“쓰릴러”에 맞춰 공연을 하고 있습니다. 그리고 그들은 은행들은 사회를 갉아먹는 좀비들 같은 존재라는 

믿음과 자본주의의 무덤에서 춤추고 싶다는 것을 표현하고 있습니다. 이것은 아시아 어딘가, 말레이시아 아니면 

홍콩 중 한 곳에서의 더 진지한 저항입니다. 모두 가면을 쓰고 있는데 그것은 그들에게 집단적 정체성과 익명성을 

부여합니다. 

    

 세계적 미디어를 통해 우리 모두는 저항에 고유한 퍼포먼스적 행위, 상징적 제스처, 시각적 언어를 포함한 

저항의 새로운 전지구적 미학을 대면하게 되었다는 것을 알고 있으리라 생각합니다. 어떤 곳에서는 꽤 많이 

발전되어 있으며, 가장 유명한 예시로는 러시아의 푸시 라이엇 운동이 있겠습니다, 그들은 물론 그 저항 덕에 

감옥 신세를 졌지만요. 또한 고도의 형상 작업을 보여준 플래쉬몹 이벤트들도 있습니다. 이것은 핵무기 군비 

축소를 위한 캠페인입니다. 사진 찍은 사람이 어디서 찍어야 할지를 잘 알았나보군요. 약간 올림픽 행사 같은, 

플래쉬몹 무리들이 만들어낸 이미지를 공중에서 찍은 것입니다. 이것은 홍콩에서 이주노동자들이 안무된 무용 

작품의 형식으로 진행한 저항운동입니다. 이 역시 미리 형식적인 공고가 없었던 장소에서의 플래쉬몹이죠. 

 이 퍼포먼스 분야, 또는 거리에서의 퍼포먼스적 행위의 

분야는 우리 모두가 알고 있고 거리예술 또한 알고 있는 

분야입니다. 따라서 사실 거리예술은 이런 종류의 저항운동과 

공공 공간을 공유합니다. 그리고 우리는 또한 공적인 

영역에서의 퍼포먼스는 사람들로 하여금 단순히 예술을 보는 

것이 아니라 예술을 경험하게 한다는 것을 알고 있습니다. 이 

슬라이드들 중 몇 개는 이 점에 대한 것입니다. 여기서 몇 개는 

연행자와 관객 사이에서 가능한 친밀감에 중점을 두고 있습니다. 

이것은 <도시의 우주인>이라는 작품인데요, 저 사람은 실제 

우주인이 아니라 공해로부터 자신을 보호하고 있는 겁니다.  
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 하지만 이와 동시에 우리는 문화라는 것에는 목적이 있다는 점을 잊어서는 안 됩니다. 꽤 잘 기억되는 문화의 

정의는 문화는 사회적, 경제적, 정치적 가치와 의미들이 창조되고 경쟁하는 장이라는 것입니다. 문화는 절대 

중립적이지 않습니다. 그리고 “예술을 위한 예술”은 아주 무의미한 표현입니다. 예를 들자면, 스턱튼 

리버사이드 페스티벌에는 커뮤니티 카니발이라는 큰 이벤트가 있는데, 그 카니발은 대부분 어린 학생들로 

이루어진 천 명 정도의 참가자가 함께 하는 행진으로, 매년 있는 이벤트입니다. 그리고 사실 그것은 도시 정부의 

강한 지지를 받고 있는데, 왜냐하면 당연하게도 그것은 도시 인구의 시각적인 상징이며 공동체 화합과 미래에 

대한 희망을 보여주기 때문이죠. 그래서 그것은 아이들의 행렬임에도 예술 작품으로서 의미를 가지고 있습니다. 

몇 년 전에 우리는 맥도날드로부터 후원을 받았는데, 그들은 로날드 맥도날드 광대 캐릭터가 행진에 동참하게 

해달라고 했고, 그렇게 되었습니다. 물론 그 일은 그 해의 행진에 또 다른 아이러니를 더했지요. 

 예술적 반응은 단순히 아지프로Agitprop일 수는 없다고 했는데, 사실 그럴 수 있습니다. 아지프로는 소비에트 

연방에서 발전되었던, 문화적 방식을 통한 홍보의 형식입니다. 예술이 저항의 목적을 가질 수 있고 또 그런 목적을 

가질 수 있지만, 우리는 우리의 거리예술가들에게 그들의 의미가 무엇이라고 생각하는지를 물어보아야 할 

것입니다. 왜냐하면 당연히 우리는 그들이 어떤 목적의 홍보라는 개념에 대한 아주 좁은 정의에 의해 제약을 

느끼기를 바라지 않고, 그들은 창조적 자유를 가져야 하지만, 그들은 자신의 작품에 의미가 있다는 것을 알아야 

하기 때문입니다. 그리고 현재 유럽에서는 제가 여태껏 경험했던 것보다 훨씬 많은 수의 공연 단체들이 오늘날의 

주요 이슈들에 대한 작품을 만들고 싶어 한다는 것이 명백합니다.  

 

  
Fugit(Kamchatkà)                  Arka(Teatr Osmego Dnia)                  As The World Tipped(Wired Aerial Theatre) 

 

스페인, 프랑스, 영국의 작품에서 모두 그렇습니다. 그리고 여러분은 올해 하이서울페스티벌에서 이것의 좋은 

예시들을 많이 볼 수 있다는 점에서 행운아들입니다. 이 단체는 스페인에서 온 캄차카 컴퍼니이며, 그들은 아주 

시적인 방식으로 이주민들과의 만남을 그리고 있습니다. 아주 감동적인 공연이고 아주 진지한 목적을 가지고 

있죠. 그리고 이것은 다른 단체인데 지금 유럽에서 이주에 대해 다루고 있는 공연들은 훨씬 더 많습니다. 이건 

폴란드 출신의 극단으로, 비행 기계를 만드는 과정을 통해 비유적으로 비행의 꿈을 표현하고 있습니다. 올해 

하이서울페스티벌의 개막작을 떠올리게 하는데, 그것은 영국 와이어드에어리얼씨어터의 아주 성공적인 작품인 

<세상이 뒤집히던 날(As The World Tipped)>입니다. <세상이 뒤집히던 날>는 많은 층위에서 성공적이고, 아주 

창의적으로 연출된 멋진 공연임과 동시에 직접적으로 지구 온난화의 위험에 대해 다루고 있으며 실제로 행동에의 

촉구 또한 포함해 사람들이 아주 강력하게 느끼고 반응하도록 합니다. 그리고 앞으로 3일간 여러분이 직접 

그것을 경험할 기회가 있을 것입니다. 



  

 

13 

 

   

Dancing Graffiti (BandArt)                                      High Street Odyssey(Inspector Sands)  

   

Electric Hotel(Requardt & Rosenberg)         Pixel Mountain(Stalker Theatre)              The Roof(Requardt & Rosenberg) 

 

 이제 도래하고 있는 기술의 사용에 대해 조금 더 얘기하고 싶은데요, 왜냐하면 그것이 제가 짚어내고 싶은 

다른 주요한 트렌드이기 때문입니다. 물론 디지털 예술과 디지털 미디어는 거리예술의 언어로 다시 체화됩니다. 

그것은 아주 간단하게 일어납니다. 이것은 헝가리 극단 밴다트(BandArt)의 공연인데, 기술은 대부분 손으로 들고 

있는 태블릿에서 일어납니다. 이것은 솔로 공연이지만 사실은 무용수와 태블릿 조작하는 사람, 둘 사이의 

듀엣입니다. 다음 공연은 <하이 스트리트 오디세이(High Street Odyssey, 국내공연명: 서촌 오디세이>라는 

공연인데, 작년 하이서울페스티벌에도 왔었고 도시를 재창조하고 새로운 시각으로 보기 위해 기술을 사용하는 

아주 멋진 방식입니다. 다른 예시로 <일렉트릭 호텔>이 있는데, 여기서 연관되는 지점은, 지금 보이지는 않지만 

이 공연은 450명의 관객들에 의해 관람되었다는 것입니다. 그들은 모두 헤드폰을 쓰고 그들 주변의 세상과 

단절된 아주 강렬한 사운드트랙을 듣고 있었습니다. 이것은 제가 하이서울페스티벌에서 봤던 다른 공연인데, 

스토커 극단과 한국 무용단의 <픽셀 마운틴>이라는 작품입니다. 저는 2 년 전 하이서울페스티벌 기간 중에 

서울시립미술관에서 이것을 보기 위해 아주 짧은 방문을 했었습니다. 베이징에서 넘어와 1박을 했는데 이 공연이 

굉장했기 때문에 보람 있었고, 이 작품이 여전히 투어를 하고 있다는 사실에 기쁩니다. 내년의 재공연을 기대하고 

있습니다. 다음 공연은 <일렉트릭 호텔>을 했던 극단인 레카르트 앤 로젠버그의 다른 공연인데, 그들은 안무가와 

연출가가 협업하는 극단입니다. 이 공연에서는 게임 개념을 가지고 놀고 있다는 것을 유추하실 수 있겠습니다. 

다음은 <지붕>이라는 공연인데 관객까지 모두 경기장 안에 들어가서 참가자들이 계속해서 실패하다가 결국에는 

성공하는 게임 코스에 참여하는 것을 지켜보는 것입니다. 게임을 해 본 사람이라면 그 느낌을 모두 알겠죠.  
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 이 공연은 올해 4월에 올렸던 것인데 사실 제가 제작을 했습니다. 극심하게 빈곤한 공동체에 예술을 전달하는 

단체의 초청장입니다. 제작에는 100명 이상의 참가자들이 있었습니다. 저임금, 실업, 미혼모 등 그 공동체들의 

사람들이 가진 사회적 문제들을 다루고 있습니다. 하지만 이 공연의 메시지는 함께 모여 노력함으로써, 그게 이 

공연이 실제로 한 것이기도 하지만, 우리는 새로운 공동체 정신을 찾고 그런 어려움들을 이겨낼 수 있다는 

것이었습니다. 폭동의 비유로 시작해서 매우 낙관적인 분위기로 끝나는데, 우리는 예술을 창의적이고 생산적인 

방식으로 사용했습니다. 

 마지막으로, 우리는 현재 많은 문제들에 직면한 세상에 살고 있습니다. 그리고 거리예술 분야는 특히 금전적 

문제들을 마주하고 있습니다. 하지만 우리는 예술가들의 창의성과 공동체 정신이 번성할 것이라는 점을 확신할 

수 있다고 생각합니다. 감사합니다. 

 

 

  



  

 

15 

 

 

 

 

 안녕하십니까. 제목을 거리예술의 두 가지 유혹이라고 했는데, 이 의미는 거리예술이 무엇을 유혹한다는 

것이 아니라, 거리예술에 어떠한 유혹에 빠져들어 있음을 의미합니다. 저는 거리예술이 어떤 유혹에 빠져서 혹시 

잘못된 길을 가고 있는 것이 아닌가 하는 저의 우려를 이야기해보고자 합니다. 앞의 발제자 두 분은 거리예술의 

무한한 가능성을 보여주셔서 저희에게 새로운 자극을 주었지만 저는 이번엔 비판적인 입장에서 오늘날 한국 

거리예술계를 돌아보려 합니다. 

우리나라 거리예술의 역사는 그렇게 길지 않습니다. 2004년 과천축제를 시작으로 거리예술이라는 새로운 

개념이 도입되었고 소개되었으며, 이를 통해 우리 나라에 많은 거리예술가들이 생겨났습니다. 10여년이 지난 

지금은 한국 거리예술 센터를 중심으로 약 40여개 단체가 활동하고 있으며, 이 단체들은 하이서울페스티벌, 안산 

국제 거리극 축제, 고양 호수 예술 축제, 수원 연극축제, 춘천 마임축제 등에서 활동하고 있습니다. 그에 더하여 

위의 축제뿐 아니라 거리예술 축제가 아닌 기타 여러 축제들에도 참가하고 있습니다. 왜냐하면 축제라는 행사는 

근본적으로 야외 문화 활동을 필요하고, 거리예술가가 야외에서 문화적인 공연을 하는 것에 거리예술 축제가 

아닌 다른 축제들이 많은 관심을 갖고 있기 때문입니다. 

우리나라에서의 거리예술은 앞서 말했듯 2004년 시작을 했다고 볼 수 있습니다. 이 거리예술이 지향하는 

바는 다수의 대중이 예술을 향유할 수 있도록 하는 것입니다. 블랙박스로 지칭되는 극장에서 진행하는 공연예술이 

아닌 비 관습적인 공연예술에 대한 시도로서 출발하였고, 이는 유럽의 영향을 받은 것입니다. 물론 

우리나라에서도 거리극과 비슷한 장르가 있었는데 그것은 바로 마당극이라는 장르입니다. 마당극은 1960년대 

후반, 박정희 대통령의 독재가 행해지던 시절에 정치적 민주화와 경제적 불평등을 이슈로 그 문제제기를 문화적, 

예술적으로 풀어냈던 장르입니다. 그 같은 이슈를 시위를 통해 딱딱하게 표현하는 것이 아니라, 예술행위를 

통해서 그것을 대중에 더 가깝게 하기 위한 것이었습니다. 이 마당극은 68운동과 함께 시작된 유럽의 거리예술의 

시작과 그 이념이 닮아있고 시기적으로 일치하는데, 우리나라의 거리예술은 마당극의 전통을 이어받아 발전한 

것이 아니라 유럽의 거리예술의 영향을 받아 마당극과는 별개로 발전해 왔습니다.  

현재도 마당극은 여전히 공연되고 있고 거리예술 축제에 적극적으로 참여하고 있습니다. 현재 제가 

하이서울페스티벌에서 하는 공연의 주제가 분열인데, 우리나라가 남북이 분열되고 세대가 분열되는 상황에서 

예술계마저도 예총과 민예총으로 분열되어 있는 모습, 아직도 서로간의 소통이 잘 이뤄지지 않는 모습이 참으로 

안타깝습니다. 다만, 일부 마당극 단체와 한국 거리예술센터 및 거리예술축제가 만나기 시작했기 때문에, 향후 

예술계마저 둘로 나누어지는 불행은 종식되었으면 합니다. 

현재 우리나라의 거리예술은 양과 질의 면에서 놀라울 정도로 발전했으며, 일부 국내 단체는 해외로 진출을 

하기도 했습니다. 그런데 거리예술의 역사가 10 년이 넘어가며 대중에게 가까이 다가가겠다, 혹은 새로운 

공연예술을 개발하겠다는 의지가 종종 다른 방향으로 진행되고 있습니다. 
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그 첫 번째 의지, 즉 대중에게 가까이 다가가겠다는 의지가 종종 단순한 즐거움을 주는 공연으로 전락했다는 

것입니다. 그 원인은 대중에게 사랑 받고 싶다는 바람이 거리예술가에게 너무 손쉬운 방법을 선택하게 했다는 

것입니다. 즉, 즐겁게 만들어 줌으로써, 바로 오락으로써 사랑을 받게 된다는 점입니다. 단순히 관객을 웃게만 

만드는데 치중하게 된다는 것입니다. 그러나 우리는 즐거움이라는 것이 여러 가지 의미가 있다는 것을 알아야 

합니다. TV 프로그램을 보는 것만 아닌 놀이공원에서 즐기는 즐거움, 어린아이가 새로운 장난감을 익히며 누리는 

즐거움, 노부부가 옛 사진첩을 열어보며 느끼는 즐거움 등 즐거움의 의미는 수없이 많습니다. 그러나 그 중 예술을 

통한 즐거움은 단순히 코미디를 보고, 놀이공원을 가서 느끼는 즐거움이 아니라 인간과 세계에 관한 성찰을 

통해서 생겨난 즐거움이기 때문에 예술을 통한 즐거움은 단순히 소비적인 시간을 보내게 하는 것이 아니라 

우리에게 일상을 되돌아보는 기회를 선사하며 나아가 세계와 소통하며 화해하는 과정에서 생겨나는, 생산적인 

즐거움을 줍니다. 

또한 즐거운 축제에 대한 대중의 오해가 있습니다. 축제를 오는 사람들은 모두 즐거운 어떤 것을 기대합니다. 

축제가 즐거운 것은 물론 사실입니다. 하지만 축제에서의 즐거움은, 특히 공연예술축제에서의 즐거움은 단순히 

소비적인 즐거움이 아니라 예술 경험에서 생겨난 환상, 다른 즐거움이어야 합니다. 거리예술축제가 이러한 축제에 

관련한 오해를 받아 단순한 즐거움을 주는 행사라는 인식이 생겼습니다. 물론 거리라는 공간은 우는 것 보다는 

웃는 것에 적합합니다. 하지만 그렇다고 해서 단순히 즐거움을 주는, 오락만 있는 컨텐츠는 아닙니다.  

더하여 축제사무국이나 축제를 지원하는 지자체의 소극적인 태도에도 문제가 있습니다. 축제를 지원하는 

단체에서는 시민들을 예술로 끌어들여 새로운 경험을 제공하겠다는 적극적인 자세로 축제에 하는 것이 아니라, 

최소한 시민에게 민원은 듣지 않아야겠다는 소극적인 자세로 축제에 임하는 것이 종종 눈에 띕니다. 그리고 

그들은 가장 안전한 방법을 택하게 되는데, 그것은 바로 단순하게 웃기는 것에 치중한다는 것입니다. 그렇기 

때문에 축제나 지자체는 단순히 웃기는 작품을 선호하게 되는데, 그 영향을 받아 공연 단체 또한 단순한 즐거움, 

오락을 추구하게 됩니다.  

마지막으로 거리에는 아동 관객이 많다는 것입니다. 아이들은 호기심도 많고 어른에 비해 웃음이 많습니다. 

그렇기 때문에 공연 단체는 더욱 단순한 이야기를 가진 공연을 택하게 됩니다. 물론 거리예술은 관객과 소통하는 

것을 가장 중요하게 생각합니다. 그러나 누구나 다 유추할 수 있는 뻔한 이야기는 관객에게 지루함만 안겨줄 

뿐입니다. 거리의 관객에게 다가가는 길은 우리가 아래로 내려가는 길이 아닌 작품을 통해 공연을 보는 

사람들까지 위로 끌어올리는 길입니다. 거리 예술은 다수의 관객을 예술을 통해 함께 위로 끌어올리는 것에 

의의를 두어야 한다고 생각합니다. 또한 관객의 눈높이는 공연자의 예상보다 훨씬 높을 지도 모릅니다. 관객은 

더 새로운 것들을 기대하고 있습니다. 거리예술가가 오히려 관객을 따라가지 못할 수 있으나 관객이 예술을 

따라가지 못하는 것은 아닙니다. 관객이나 거리의 대중을 얕잡아보거나 무시해서는 안됩니다. 또한 작품만 

완성도가 높게 잘 만들어진다면, 그 작품이 조금 어려울 지라도 남녀노소 누구에게나 예술은 다양한 방식으로 

영향을 미칩니다. 그러나 영향을 미치지 못했을 경우 그 책임은 예술가가 지어야 할 것입니다. 저는 관객은 

공연예술에 관해서는 어떠한 잘못도 없는 신이라고 표현합니다. 

한 편으로는 단순하게 오락을 추구하는 경향이 있는데, 다른 한편으로는 그 반대되는 경향이 보이기도 합니다. 

소위 지나치게 멋진 예술을 추구하는 것입니다. 거리예술은 현재에 이르기까지 많은 발전을 거듭해 왔습니다. 

거리예술이 성공하면서 예술적인 자부심이 생겨나고, 나아가서는 경험이 생겨나면서 거리예술의 많은 기법들이 

발전되었습니다. 거리예술이 발전하면서, 예술가들은 거리예술 장르에 관한 자부심을 갖게 되었고 거리예술에 

관한 경험들을 축적하게 되었으며, 많은 거리예술 기법들도 발전시켰다. 그러나 거리예술가들이 기존의 관습적인 

공연예술과 거리예술을 견주기 시작하면서, 실내공연의 섬세함과 예술성에 뒤지지 않는 공연을 만들고자 하는 
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인식이 생겨났습니다. 그런가 하면 내용에 있어서도 현학적이고 관념적인 내용들이 시도됩니다. 거리에서의 

공연은 아시다시피 굉장히 어렵습니다. 관객이 집중하기 어렵고 산만해집니다. 이러한 혼란스런 상황 속에서 

멋진 얘기를 하려고 하다 보니, 거리에서 멀어지는 현상이 생겨납니다. 우리나라에는 아직 그런 경우가 없지만 

외국 유명 축제를 보면, 공연 하나를 보기 위해 버스를 타고 20-30분동안 움직여, 아주 외진 곳에서 공연을 하는 

경우가 있습니다. 일반 시민들이 그렇게 갈 수 있을까요? 그렇지 않습니다. 또한 그런 공연은 티켓을 판매하며 

제한이 되어 있습니다. 그리고 그 곳에서 다뤄지는 것은 결국 실내극과 별 다를 바가 없고 집중해야 하며 

공연예술에 대한 감수성을 필요로 하는 작품들이 가끔 공연됩니다. 그러한 현상을 볼 때, 거리예술이 예술을 위해 

거리를 떠난 것이 아닌가 하는 의문까지 듭니다. 그리고 이러한 공연을 관람하기 위해서는 다시금 실내 

공연예술에서처럼 예술적인 감수성과 교육이 필요한 것처럼 보입니다. 

거리에서 예술을 하는 것은 아주 어려운 일입니다. 거리에서는 예측하지 못하는 온갖 해프닝이 일어나기 

때문입니다. 그럼에도 불구하고 거리예술가들은 거리에서 예술을 하고자 합니다. 거리예술의 방식은 실내 

공연과는 전혀 다른 메커니즘 속에서 제작, 운영 되어야 합니다. 우리는 거리에서 예술을 할 때, 예술을 포기할 

수도 없고 또한 공연을 찾아오는 거리의 대중들을 배제해서도 안됩니다. 소란스러운 거리에서 예술을 한다는 

사실, 예술에 전혀 관심 없는 관객을 상대로 한다는 사실은 우리 거리예술가들에게 커다란 과제를 남깁니다. 

그렇다고 거리예술가는 이 두 가지 과제를 어느 한 쪽도 소홀히 해선 안 됩니다. 그렇게 해야 비로소 거리예술이 

만들어지고 관객들이 좋아할 것이고 함께 살아남을 수 있을 것입니다. 

 



  

 

18 

 

 

 

 

 

 

               

사회자 : 본격적으로 토론을 시작하겠습니다. 먼저 발제에 관한, 혹은 주제에 관한 토론자 분들의 의견을 

짧게 듣고 시작하겠습니다.  

최준호 : 흥미로운 발제를 잘 들었습니다. 감사드립니다. 80 년대 프랑스에서 10 년간 유학하며 

거리예술축제에 많은 관심이 생겨 97년도 과천에서 거리예술축제가 만들어졌을 때, 마당극이 거리예술로서 

발전해갔으면 하는 희망을 가졌었습니다. 첫 번째 발제에서 프랑스 거리 축제의 창설자인 미셸 크레스팽의 정신을 

유산으로 받아 우리의 것으로 바꾸고자 하는 이야기를 했습니다. 다만 앞서 축사에서 거리예술이 추진하는 바와 

전혀 다른 바가 나와 그것에 대해 잠시 짚고 넘어가고자 합니다. 우리에게 예술로 표현하는데 어려움이 많은데 

거리예술과 거리예술축제는 자유로움을 주며, 더 많은 자유를 추구하게 합니다. 다음으로 추구하는 것은 '경계 

허물기'입니다. 극장에 갇혀있지 말고, 무대와 객석 사이의 거리가 없어지고, 사회적 공간으로 나와서 극장과 사회, 

국가와 민족의 모든 경계를 허무는 일입니다. 또한 점점 약해지는 우리의 공동 사회의 연대를 추구하고자 합니다. 
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17년의 세월 동안 그러한 목표가 많이 변화되어가는 것 같습니다. 저는 이와 관련하여 공동 질문과 개별 질문을 

각각 드리고 싶습니다. 우선 거리예술 축제라는 것이 관중, 그리고 행정 당국에게 어떻게 받아들여지고 있는지, 

포괄적인 이야기지만 대답을 해주셨으면 합니다. 또한 거리예술축제가 생기기 전과 후의 변화에 관해 여쭙고 

싶습니다. 영국과 프랑스의 경우 30년 넘게 거리예술축제가 이어지는데, 거리예술축제의 전과 후가 어떻게 

다른지에 대해 묻고 싶습니다. 또한 프랑스 발제자께 질문을 드립니다. 극장 공연과 거리 공연을 함께 하고 

계시는데, 이 둘이 상호적으로 어떠한 영향을 주고받고 있는가에 관해 질문하고 싶습니다. 더불어 다시 

토론자들에게 공통적으로 현재 경제 위기가 계속해서 유지되고 있는 상황에서 시민과 정치인에게 외면 받기 쉬운 

거리예술축제에 어떠한 변화가 있었는지, 또한 거리예술 축제의 미래를 생각했을 때 관련 장르 축제 기관 외에 

어떤 변화를 가져올 수 있고 어떤 시너지가 축제에 미칠 수 있을지를 함께 이야기를 나눌 수 있으면 좋겠습니다.  

 사회자 : 총 다섯 가지의 질문을 해주셨습니다. 공통 질문으로 거리예술과 행정당국 혹은 지방자치단체의 

관계에 관한 문제 하나와 거리예술축제 전과 후의 변화들, 그리고 경제 위기 상황에서 변화하는 거리예술 양상에 

대해 질문을 주셨습니다. 그리고 프랑스 발제자에게는 극장 예술과 거리예술에 관계 및 상호작용에 관해 

질문해주셨습니다. 또한 하이서울페스티벌에 관한 질문도 있었는데, 시간이 되면 하이서울페스티벌 

예술감독님께도 말씀을 듣도록 하겠습니다. 먼저 토론자들의 말씀을 모두 들은 뒤 이 내용에 관해서 얘기해보도록 

하겠습니다. 

 이동연 : 저는 특별한 질문보다는 세 발제자의 발표를 들으며 느꼈던 점을 세 가지로 추려 얘기하겠습니다. 

거리예술에는 두 가지 패러다임이 있습니다. 첫 번째 패러다임은 저항으로서의 거리예술이고, 두 번째는 첫 

번째와 완전히 반대되는 상품으로서의 거리예술이 있습니다. 오늘 발제를 하신 세 분의 얘기를 종합해보면, 

저항으로서의 거리예술에 대한 이야기와 경제적 효과를 일으켜야 하고 이에 대한 강박에 시달려야 하는 

거리예술에 대한 것, 그리고 도시 젠트리피케이션의 선구자 역할을 하지만 그것으로 인해 다시 예술가들이 

쫓겨나는 모순적인 상황에 대한 이야기가 있는 것 같습니다.  

여전히 거리예술축제가 저항으로서의 거리예술과 상품으로서의 거리예술이라는 극단적인 성향을 띠고 있지만, 

제가 보기에 오늘 발제에서 본 슬라이드 중에 몇몇을 제외하고는 그 저항 조차도, 문화적인 활력을 넣고자 하는 

시도조차도 사실은 자본주의와 신자유주의의 시스템 내에 포섭되고 있는 게 아닌가 생각합니다.  

사실 거리예술이라는 것에 저는 문외한이지만 특별한 정형이나 표준이 있는 것은 아니라고 생각합니다. 

거리예술은 극장이라고 하는 근대적 예술 체제에 저항하는 기원을 갖고 있고, 오히려 근대 이전 자유로운 

원시공동체 사회에서 서로 공유하려 하는 사람들 사이의 근원적 연대를 표현하려 했던 것이 거리예술입니다. 

그렇기 때문에 거리예술은 정형화될 수 없고, 표준화될 수 없고, 형식화될 수 없고, 상품화될 수 없고, 저항의 

형식으로 이른바 제도화될 수 없음에도 불구하고 오늘 봤던 발제 자료들은 어딘가 모르게 정형화되어 있는 느낌을 

준다. 그 내용 자체는 저항적이라고 하더라도 말입니다. 매우 거대한 오브제를 사용하려고 하고, 굉장한 

스펙터클을 추구하려고 합니다. 그래서 오히려 저항으로서의 거리예술은 정형화되어 있는 것이 아닌 우리 생활과 

장소에 깊숙한 곳에 함께 하는 행위라고 볼 수 있을 것입니다. 광화문 광장에서 진행하고 있는 세월호 유가족의 

농성 자체가 거리예술의 중요한 저항 형식을 보여주고 있고, 유명한 가수인 싸이가 소유하고 있는 이태원 건물에 

임대되어 있는 예술가들이 그들의 작업공간에서 쫓겨날 위기에 처하자 그 앞에서 메가폰을 들고 문제를 제기하는 

행위 자체가 거리예술의 중요한 행위라고 볼 수 있을 것입니다. 우리는 형식으로 굳어져 있는 저항으로서의 

거리예술보다는 거리에 이미 나와 있는, 쫓겨난, 내몰린 이들의 저항의 미학에 주목해야 할 필요가 있다고 말씀 

드리고 싶습니다. 그래서 거리예술의 두 가지 패러다임이라고 하는 틀에서 벗어나야 할 필요가 있다고 말씀 

드리고 싶습니다. 두 번째는 거리예술은 무엇을 표현하는가에 대한 이야기입니다. 오늘 하이서울페스티벌에 

요구하고 싶고 주문하고 싶은 내용 중에 하나라고도 볼 수 있습니다.  대개 많은 사람이 모여야 하고, 아티스틱해야 

합니다. 앞서 임수택 선생님이 얘기하셨던 것처럼 오늘날 거리예술은 무엇을 표현해야 하는가라는 문제에 있어서 

주제 의식이 매우 결핍되어 있거나 부재해 있는 것을 느낍니다. 어떻게 표현할 것인가에 관심이 있을 뿐 

거리예술이 우리 시대에 무엇을 이야기할 수 있을까에 대해서는 별로 이야기되지 않는 것 같습니다. 유럽의 경제 

위기 문제, 난민과 이주 문제도 이야기하셨는데, 거리예술은 그런 주제 의식을 담고 그런 것들을 대중들에게 

알리는 만들어 나가는 것이 중요하다고 생각합니다. 그런 점에서 하이서울페스티벌이 서울 시 안에서 수없이 
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고통 받고 있는 사람들에게 관심을 기울이고 그것을 표현할 수 있는 작품이 많이 나왔으면 좋겠습니다. 

마지막으로 말씀드리고 싶은 것은 거리예술의 장소와 기원에 관한 것입니다. 임수택 감독님이 과천축제 

예술감독님이셨는데, 이 축제가 올해 과천말축제로 바뀌었습니다. 오랫동안 한국을 대표했었던 거리예술축제가 

순식간에 보수정당의 집권 하에 과천이라는 장소를 대표하는 축제를 만들겠다는 결과로 과천 경마장과 연관하여 

과천 말축제로 바뀌었습니다. 이게 거리예술의 장소성에 적합한 결정이라고 생각하십니까? 저는 아니라고 

생각합니다. 과천시가 과천 말축제를 만든 것은 과천이 갖고 있는 경마장이라는 매우 상업적인 경기장의 홍보를 

위해서, 과천이 갖고 있는 근본 없는 경마장이라는 장소를 내세워서 마치 그것이 과천의 대표적 장소인 것처럼 

둔갑시켜버린 것입니다. 저는 거리예술의 장소라는 것은 그것이 가지고 있는 기원들로부터 가져와야 한다고 

생각합니다. 그런 점에서 하이서울페스티벌이 거리예술축제로 전환되고자 한다면 우리가 갖고 있는 대지와 

장소의 원래 기원에 주목했으면 합니다. 한국에는 고유한 연희가 있죠, 마당이 있고 난장이 있습니다. 풍물이 

있고 농악이 있습니다. 많은 판소리와 연주자들이 거리에 있었습니다. 우리가 원래 갖고 있는 장소의 기원에 

적합한 컨텐츠들을 하이서울페스티벌이 많이 접목시켰으면 합니다. 거리예술이 가져야 할 장소와 기원에 대한 

문제에 좀 더 주목해서 하이서울페스티벌이 장기적으로 고민해야 하지 않을까 생각합니다.  

사회자 : 감사합니다. 거리예술의 여러 표현 방식 중에 저항이나 메시지, 정치적인 의미에 주목해주신 것 

같습니다. 아마 일상적 삶 속에서 볼 수 있는 여러 가지 저항의 형태들도 거리예술의 큰 스펙트럼 안에 들어와야 

하지 않는가에 대해 얘기해주셨습니다. 또한 하이서울페스티벌이 전통적인 것들을 어떻게 수용할 것인지에 대한 

고민을 부탁하신 것 같습니다. 세 번째로 양현미 기획관님의 말씀을 듣도록 하겠습니다. 

양현미 : 거리예술이라는 분야에 관해 서울시가 굉장히 많은 관심을 갖게 된 것은 지금의 시장님이 재임하신 

2013년도 부터인 것 같습니다. 그 때 이전에 다른 성격이었던 하이서울페스티벌이 그와 다른 거리예술로 방향을 

완전히 바꾸었고, 올해 3년째가 된 것 같습니다. 그 밖에 작년에 구의취수장이라는 공간이 사용되지 않자 그것을 

현재 거리예술창작센터라는 이름으로 거리예술만을 위한 창작공간을 개관하게 되었습니다. 그리고 

서울문화재단에서는 거리예술활성화 사업이라는 이름 하에 각종 지원사업을 하고 있습니다. 거리예술시즌제라는 

이름으로 하이서울페스티벌 이외에 봄과 가을에 20여개의 거리예술단체를 뽑아서 선유도 등지에서 공연을 하고 

있습니다. 또한 거리예술창작센터에서는 거리예술가 양성 프로그램을 마련하여 10 여명을 뽑아 훈련하고 

프랑스의 거리예술관련 기관과 연계하여 프랑스 연수도 보내고 있습니다. 이러한 것 외에 거리 곳곳에 버스킹 

형태의 공연이 이뤄질 수 있게 서울 시내 100곳 정도에 거리예술존이라고 이름 붙이고, 100개 팀 정도를 뽑아서 

이 분들이 거리에서 작은 공연을 할 수 있게 지원하고 있습니다. 어떻게 보면 일부러 공연장이나 문화시설을 

찾아가지 않아도 생활 속에서 예술을 만날 수 있는 다양한 기회들이 늘어난다는 점에서는 시민들에게 긍정적인 

효과를 보이고 있고요, 예술가들에게는 전문적인 공연장이 아니라고 하더라도 거리가 무대로서 다양한 창의력이 

발휘되는 여러가지 실험이 가능하다는 점에서, 예술계와 시민 모두에게 많은 혜택을 줄 수 있는 분야게 

거리예술이 아닌가 싶습니다. 그런데 거리예술 분야에 대해 늘어나는 지원에도 불구하고 여전히 회의적인 

시선들도 있습니다. 예를 들어 거리예술축제의 경우에, 축제가 도시 곳곳에서 이루어지다 보니까 ‘어디서 했지?’ 

‘얼마나 많은 사람들이 보는가’의 문제에서, 산만하다거나 너무 어렵다는 등의 평가들이 나옵니다. 이로 인해 

거리예술과 축제에 대해 시에서 지원을 하는 게 좋은가 하는 의문들이 나오기도 합니다. 따라서 내년도 예산을 

심사하고 의회에서 통과해야 하는 시기에 임박해 있는데, 그럴 때마다 거리예술과 관련된 성과와 거리예술이 

시민에게 줄 수 있는 혜택의 부분이 얼마나 잘 드러나는가에 따라 내년도 예산의 규모가 결정되게 됩니다. 그런 

부분들에 있어서 사실 거리예술을 지지하는 마음에도 불구하고 저는 의회에 이런 부분을 설득할 때 거리예술의 

어떤 점들을 성과로 부각시키는 게 좋은가라는 의문을 갖게 되곤 합니다. 그래서 여기 발제해주신 분들이나 해외  

사례에서 펀드를 공모해서 받을 경우 어떤 점들을 부각시키게 되는지, 그리고 어떤 전략들이 유효했는지를 

공유해주셨으면 합니다. 

사회자 : 서울시에서 진행하고 있는 여러 거리예술 정책과 사례를 소개해주셨고, 하이서울페스티벌과 

거리예술 자체가 갖고 있는 부득이한 점으로 인해 어려운 성과 측정의 방법에 대한 질문을 주신 것 같습니다. 네 

번째로 스토커 씨어터의 데이비드 클락슨 감독님의 말씀을 듣도록 하겠습니다. 
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데이비드 클락슨 : 안녕하세요, 서울에 다시 방문하게 되어 기쁘네요. 오늘 함께 해주셔서 감사하고, 토론에 

참여한 모든 분들에게 감사합니다. 간단히 말하자면, 프랭크의 관점에 동의하고 싶습니다. 저에게 거리극의 뿌리는 

정치적 행위에 있습니다. 거리극은 아주 특별한 것을 하는데, 작품을 거리로 가지고 나오며 그 핵심에서는 

공동체를 만들어낸다고 생각합니다. 그리고 저는 공동체를 짓는 힘과 공동체에 반대하는 힘은 거리극에서 

병치되는 것 중 하나이자 거리극의 긴장들 중 하나라고 생각합니다. 이 부분에 대해서는 잠시 후에 더 

얘기하겠습니다. 스토커 극단은 1985년에 뉴질랜드에서 작업을 시작했습니다. 우리는 호주에 갔고, 아주 빠르게 

유럽으로 갔었으며, 아시아와 남미 전역을 투어했습니다. 저는 미국에서도 두루 작업했습니다. 저에게 주어진 몇 

분의 시간 동안 저는 글로벌 거리 문화에 대한 저의 시각과 각각의 국가가 어떻게 특수한지, 그리고 각각의 국가가 

어떻게 거리극을 잘, 또는 잘 못 다루고 있는지에 대한 얘기를 하고 싶습니다.  

거리극에 있어서 저에게 새로운 나라이자 새롭게 사랑에 빠진 나라는 한국입니다. 그래서 저는 거리극 문화와 

세계에 대한 한국인들의 열린 마음과 밖을 바라보는 성향에 대해 언급하고 싶습니다. 저는 그것이 한국을 정말로 

특별하게 만들어주는 것들 중 하나라고 생각합니다. 밖을 바라보면서 동시에 공동체를 형성할 수 있는 능력 

말입니다. 그리고 한국의 어떤 점이 특별한지에 대한 질문이 있었는데, 마을 문화에서 시작했지만 국제적이라는 

점입니다. 공동체 정신을 유지하면서 세계화를 받아들이는 것은 아주 흥미로운 긴장입니다. 여러분은 OECD 의 

바닥에서 거의 꼭대기까지 올라갔습니다. 제 생각에 여러분은 직관적으로 거리극에 이끌리고, 그 이유는 거리극이 

그 중심에서 공동체를 형성하기 때문입니다. 그리고 저는 여러분이 거리극을 전력을 다해 키우고 있다고 

생각합니다. 이제 이것과는 반대되는, 제가 잘 아는 또 다른 문화에 대해 얘기해보겠는데요, 바로 호주입니다. 

호주는 많은 방식을 통해 제 커리어를 지원해주었지만, 현재로써는 호주에 거리극이 실제로 아예 없다고 말할 수 

있을 겁니다. 1988년 엑스포와 함께 거리극은 수용되었던 시기가 있었습니다. 80년대 후반과 90년대 초반에는 

호주에 아마 30개 이상의 거리극단이 있었을 겁니다. 지금은 하나도 없다고 할 수 있습니다. 제 극단과 한 두 명 

정도의 개인 예술가가 거리극을 하고 있고, 극단은 거의 없습니다. 그래서 거리극은 강력할 수 있지만, 또한 

약해지고 사라질 수 있다는 것을 알 수 있습니다. 그리고 저는 한국 예술가들에게 축제 감독들과 친해지고, 

정치적이 되어야 하고, 당신의 예술을 옹호해야 한다는 메시지를 주고 싶습니다. 예술가로서 여러분은 자신의 

예술 형식과 내용을 개발해야 합니다. 둘 다 개발되어야 합니다.  

하지만 제 생각에 호주에서의 문제들 중 하나는 우리가 우리의 형식을 옹호하는 법을 몰랐다는 것입니다. 

또한 우리는 해외로 가서 우리의 형식을 팔아야 했습니다. 호주에서의 또 다른 실수는 어떤 면에서는 유럽에 대한 

것입니다. 유럽은 제 창의력에 영감을 주었지만, 저는 유럽의 문화제국주의에 대해 잠시 말하고 싶습니다. 

프랑스는 저에게 영감을 주기는 했지만, 프랑스의 많은 큰 극단들이 호주에 와서 너무 잘 하는 바람에 축제들이 

그 극단들을 유치했고, 대신 호주 극단들을 지원하지 않게 되었죠. 그래서 프랑스로부터 멋지고 영감을 주는 

거리극이 있었지만, 이것의 정치적 결과는 호주의 문화를 파괴했다는 것입니다. 그래서 한국 문화의 경우에도 이 

점을 주의해야 한다고 생각합니다. 한국 문화는 강하지만, 하나의 문화, 또는 두 세 개의 문화에 지나치게 영향을 

받지 않도록 조심해야 합니다. 긴장한 채 조심하고, 여러분 고유의 문화를 믿으십시오. 이것은 아주 중요합니다. 

또 한 가지 더 언급하자면, 연극에 대한 다른 접근을 가진 다른 문화들이 있습니다. 저는 남미에서 두루 작업을 

했었는데, 남미의 거리극에서 좋은 점은 다른 문화들을 초청하는 노선을 택하면서도 자신들의 문화에 대한 강한 

신념이 있고, 거리극 판이 활발하다는 점입니다. 우리는 콜롬비아, 멕시코, 몇 년 전에는 브라질에서 작업했었는데, 

그 모두는 아주 활발한 공동체들이고 자신들의 작업에 대해 열정적이었습니다. 마지막으로 제가 많이 일했던 

문화에 대해 또 언급을 하자면, 미국입니다. 아주 흥미롭죠. 미국은 굉장히 많은 문화를 수출하지만, 거리극은 

아주 규모가 작아서, 미국에서 거리극 예술가가 되는 것은 아주 어렵습니다. 저는 두 세 개의 극단과 일했었는데, 

그들은 아주 힘겨워했습니다. 미국에는 기업 예술이 예술풍경을 지배합니다. 하지만 그곳에는 목소리가 있고, 

언제나 공동체와 표현의 자유를 위해 싸우는 사람들의 여파가 있습니다. 마무리하자면, 지금 한국의 거리극에서는 

아주 소중한 일이 벌어지고 있지만, 여러분은 그것을 지키기 위해 싸우고 노력해야 한다는 것입니다. 행운을 

빕니다. 

사회자 : 감사합니다. 요약을 해보면, 한국만의 거리예술이나 거리극을 찾았으면 좋겠다는 말씀이셨던 것 

같습니다. 기존의 제작이나 창작 방식들이 유럽의 영향을 많이 받게 되는데, 다른 문화권과의 교류도 넓혔으면 
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좋겠고 한국만의 거리예술을 만들었으면 좋겠다는 기대를 말씀해주셨습니다. 마지막으로 엑스트렉스의 매기 

클래크 감독님 말씀을 듣겠습니다. 

매기 클라크 :  하이서울페스티벌에 오게 되어 매우 기쁩니다. 초대해주셔서 감사합니다. 세계의 다른 

지역들로부터의 발표를 보면 우리가 관광산업과 재생성의 분야와 문화민주주의의 역할에 대한 이해를 공유한다는 

것이 명백합니다. 우리는 도시를 위해 사용되는 이벤트와 축제들을 많이 보게 되는데, 저는 그것이 아주 좋은 

일일 수 있다고 생각합니다. 물론 어떤 위험과 함께 온다는 것은 분명하지만요. 저는 공공 공간에서 일어나고 

있는 거대하고 유의미한 이벤트에 주목해야 한다고 생각합니다. 그리고 제 생각에 이것을 지지하는 것은 기획자, 

예술가, 행정가로서 아주 중요합니다. 저는 한국을 방문한 입장이지만 서울 광장에서 일어나고 있는 이벤트들의 

어마어마한 문화적 의미에 대해 어느 정도 이해하고 있습니다. 그리고 저는 그것이 결코 이루기 쉬운 일이 

아니지만 이 도시의 시민들에게 굉장한 역사적, 문화적, 감정적 공명을 준다는 것을 깨달았습니다. 그리고 저는 

그것을 해낸 서울시와 기획자들에게 박수를 보내고 싶습니다. 그것이 쉽지 않은 일임을 잘 압니다. 그리고 문화적 

민주주의, 우리 모두가 누리는 관광산업의 이득과 더불어, 임수택씨가 축제 그 자체로 예술작품이라는 점에서 

축제의 중요성에 대해 말했을 때 아주 중요한 지점을 짚었다고 생각합니다. 그리고 축제를 그저 많고 다양한 

관객에게 다가가는 방식으로서가 아니라 매우 예술적인 표현의 수단으로 보도록 스스로에게 도전의식을 북돋는 

예술가들의 중요성도요. 그리고 저는 제작자이자 기획자로서, 그리고 영국에서 프랭크와 더불어 많은 파트너들과 

함께, 창의적 프로젝트의 의뢰인으로서 그것을 저 자신에게도 도전이라고 봅니다. 우리가 항상 대면하는 도전은 

관객들이 즐길 수 있는 동시에 뛰어난 예술을 창작하는 것입니다. 하지만 그것이 예술가들이 지켜야 하는 

균형이라고 생각합니다. 공공 공간에서 작품을 보여주고 싶다면, 당신의 이벤트에 참석할 관객의 민주주의를 

고려해야만 하는 것이죠. 하지만 그것이 당신에게 제약이 되게 해서는 안 되며, 우리는 그것이 우리의 즐거움을 

제한하도록 두어서는 안 됩니다. 즐거움과 융합된 예술은 우리가 모두 대면할 수 있는 도전이라고 믿습니다. 또한 

저는 각각의 축제가 독특할 수 있으며 그래야 한다고 생각합니다. 우리는 다른 나라, 다른 문화의 축제들을 

방문해서 배워야 합니다. 하지만 하나의 축제는 특정한 장소, 특정한 시간에 한 공동체의 특정한 관객을 위해 

존재해야 합니다. 그리고 그렇게 될 수 있는 방법은 아주 많습니다. 저는 상업에 의해, 시장에 의해 주도된 

축제들에 방문해봤습니다. 그리고 우리는 모두 거리예술을 위한 전지구적 시장, 그렇게 부르고자 한다면, 그런 

것이 있다는 것을 알고 있습니다. 이 지점에 대해 저는 앞으로의 며칠 동안 얘기를 나눠보고 싶기도 합니다. 사실 

저는 다음 주에 한국공연예술시장에 갈 예정인데요, 그렇게 부르더군요. 하지만 그 안에서도 우리는 우리 

스스로의 문화와 각자의 지역에 특수한 것들을 유지해야 합니다.  

저는 이 패널에 예술가들, 학자들, 축제 기획자들, 그리고 행정가들을 두루 섭외한 이 컨퍼런스의 

기획자들에게 박수를 보내고 싶습니다. 저는 이것이 거리예술이라는 예술 형식을 위한 실제 미래를 정말 성취할 

수 있는 방법이라고 생각합니다. 그리고 저는 거리예술을 예술 형식으로서 계속 생각해야 하며, 그저 문화적 

민주주의, 관광산업, 혹은 그 어떤 것을 위한 수단으로만 생각하면 안 된다고 생각해요. 그 모든 것들은 물론 모두 

좋은 것이지만 거리예술은 예술 형식으로 간주되어야 합니다. 남은 기간 동안 하이서울페스티벌에서 많은 영감을 

얻기를 기대합니다.  

사회자 : 감사합니다. 거리예술이 참 어렵지만 거리예술이 해야 하는 과제를 말씀해 주셨습니다. 거리예술이 

발전하기 위해서는 거리예술 외에 다양한 분야와 학계, 예술계, 공공기관의 협력이 필요하다고 말씀해주셨습니다. 

다시 발제자 순서로 돌아가서 앞서 말씀 드린 거리 예술과 행정당국, 공공기관의 관계, 거리예술 전과 후의 변화들, 

경제 위기 상황에 관한 변화에 관한 질문이 있었습니다. 조금 더 포커싱을 해서는 데니스 라포리 감독에게는 

극장과 거리의 상호작용에 관한 질문이 있었습니다. 마지막으로 포괄적인 질문으로, 거리예술의 성과를 어떻게 

전략적으로 만들 수 있는지에 관해 먼저 앞서나갔던 축제와 관련하여 질문이 있었습니다. 위의 이슈에 관하여 

발제자의 답변이나 의견을 나누도록 하겠습니다. 

프랭크 윌슨 : 저는 이미 공연 쪽에서의 경향에 대해 얘기를 했으니, 양현미씨가 거리예술 축제의 기능성에 

대해 제시한 질문에 대해 언급하고 싶습니다. 저는 거의 모든 규모의 도시가 모두 공통의 특징을 공유한다고 

생각합니다. 모든 도시들에는 특정한 양의 공공 공간, 비즈니스 구역, 소매상업 구역, 여가와 요식업 구역이 

있습니다. 그리고 저는 모든 도시들이 비슷한 문제들에 직면한다고 믿습니다. 예를 들어 근무 시간 이후에는 
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비즈니스 구역이 텅 비게 될 수 있습니다. 반대로 공공 공간의 여가와 유희 구역은, 특히 영국 같은 나라에서는 

말이죠, 한 부류의 사람들만으로 꽉 차있을 수 있습니다. 대부분 술을 마시며 삶을 즐기는 젊은이들이죠. 같은 

장소, 같은 시간에 공동체 전체를 보는 것은 꽤 흔치 않은 일입니다. 심지어는 저조차도 처음에는 완전히 만족하지 

못했던 스턱튼 국제 리버사이드 페스티벌이 곧바로 성공적일 수 있었던 이유 중 하나는 그 축제가 시민들이 같은 

시간에 도시 중심에 공동체 전체를 모이게 할 수 있는 기회였기 때문입니다. 이전에는 그런 기회가 없었고, 사실 

제가 처음에 그 축제를 시 정부에 제안했을 때 그들은 아주 회의적이었습니다. 그들은 그런 기회가 있어야 할 

필요를 느끼지 못했고 솔직하게는 저도 못 느꼈었습니다. 저는 예술을 발표하는 것에 관심이 있었죠. 하지만 

현실은, 그 축제의 성공은 도시의 대중이 아주 빠르게 소유권을 가져갔다는 것에 있다는 점입니다. 그들은 

자신들이 이런 종류의 이벤트를 원한다는 것을 아주 명백하게 했습니다. 단지 예술을 위해서만이 아니라 한 곳에 

모여 그들이 그 도시의 시민이라는 것을 즐기기 위한 기회를 위해서 말이죠. 축제의 사회적 측면은 매우 

중요합니다. 그리고 시 정부의 태도가 진화한 것은 흥미롭습니다. 이제는 축제를 아주 중요하게 보거든요. 그 

모든 이유들과 사회적 화합, 스턱튼의 시민으로서 자부심을 부여한다는 것 등등 때문에요. 그들은 딱히 그 축제의 

생명력은 거기서 일어나는 예술적 창조라는 것을 인식하지는 않아요. 또 그들은 극단, 그리고 축제 감독에게도 

예술적 자유가 필요하다는 것을 이해하지 못합니다. 축제 감독은 중요한 역할이고, 감독의 판단을 시 정부가 

신뢰해야 합니다. 그리고 저는 기능적인 층위에서 한 순간, 며칠 동안에 도시 전체를 모을 수 있는 기회는 그 

도시의 사람들에게 어마어마하게 중요할 수 있다고 생각합니다. 서울만큼 큰 도시에서 그것은 매우 어려운 

일이겠지요. 이 도시의 구역마다 다른 축제가 동시에 열리고 있을 겁니다. 하지만 축제를 계속해야 하는 주된 

이유, 그리고 어려운 시절에도 재원을 찾아야 하는 이유는 대중이 원하기 때문이라고 확신합니다. 

사회자 : 네, 감사합니다. 바로 이어서 데니스 라포리 감독의 말씀을 듣겠습니다.  

데니스 라포리 : 물론 이 질문들은 엄청난 것일 수 있습니다. 나는 정부에 대한 질문에 먼저 대답하겠습니다. 

저는 거리가 정치적이라고 생각합니다. 거리에서 표현되는 것은 분명 도시와 서로 닿아있고 그러므로 그것은 

정치적인 것들의 결과가 됩니다. 그래서 명백히 정치적인 것들과 관련되어 있습니다. 그것은 축제 기획자들과 

도시 간에 정치적 전략들을 필요로 하는 이유입니다. 이러한 정치적 전략들은 동시에 예술가들을 후원하고 또한 

선거를 하지 않아도 정치적인 것을 장려할 수 있습니다. 그러면 어떻게 대담한 시도를 할 수 있는가? 어떻게 

새로운 것들을 할 수 있는가? 그리고 어떻게 책임을 공유할 수 있는가? 저는 계약에 대한 의심 없이도, 그것들을 

할 수 있는 좋은 방식들이 있다고 믿습니다. 도시와 정부에 대하여 예술적 방향을 합의하는 약속, 그것은 곧 

장기적으로 작업을 할 수 있도록 하는 기회를 제공하는 것입니다. 예를들면, 최소 3, 4편의 공연을 보장하는 것 

처럼 말이지요. 조금 더 살펴보면, 만약 이러한 방침들이 단일한 자유로운 공동체와 함께 좋은 방향으로 

결정된다면, 그것은 사실 상 대담한 시도를 활기찬 순간들로 되바꾸는 것이며, 동시에 모든 사람들에 의해 

고려되는 정책 연구를 가정할 수 있게 되는 것입니다. 이에 따라 저는 프랑스에서 이러한 동의를 얻을 수 있는 

기회를 가졌습니다. 4년마다 갱신되는 약속을 말이지요. 그래서 매 4년마다 우리는 현상을 분명히 했고, 무엇이 

작동하는지 그리고 작동하지 않는지 보았습니다. 그러나 일반적으로 결국, 그곳은 내가 대담한 시도를 했던 

곳이며, 가장 흥미로운 예술가들의 활약을 통해 영감을 얻은 곳입니다. 따라서 이 대담한 시도들은 단기적인 

시각으로 보아서는 안되며, 장기적인 시각으로 접근하는 것이 간단하고 좋은 해결방안입니다.  

한편, 프랑스에서는 자금 조달의 다른 원천을 가질 수 있는 기회가 있습니다. 단순히 자금 조달을 운용하는 

정부가 있고 실질적으로 지방 및 지역 공공단체가 있으며, 각각의 공공단체는 그들만의 목표가 있습니다. 이러한 

상태에서는 공연의 신뢰성이 우선입니다. 지역의 차원에서는 기관의 위신이 중요합니다. 그리고 그들이 실행하는 

프로젝트가 지역 주민들을 만족시킬 수 있을만한 품질에 달려있습니다. 분명히 이러한 모든 점을 충족시켜야만 

합니다. 저는 지금 해결책을 가지고 있지 않습니다. 저는 거리 예술에 대하여 프랑스에서 허용된 확실히 유연한 

해결책이 없다고 생각합니다. 실제로 거리 예술이 한국에서는 매우 신선한 것이라고 생각합니다. 다른 형태의 

매우 전통적이고 고전적인 것들을 발견했다 하더라도, 그것은 프랑스에서 그래왔던 것과 같이 새로운 미디어와, 

새로운 형식, 새로운 합의와 새로운 도시, 그리고 새로운 장소가 최대한 현대성을 지닐 수 있도록 성장의 시간을 

주어야만 합니다.  
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마찬가지로 저는 축제를 너머 거리 예술이 어떻게 살아있도록 하는가에 대한 질문에 대답하겠습니다. 그렇게 

할 수 있는 천 가지 방법이 있습니다. 우선, 극단들은 언제라도 무언가를 창조할 수 있다는 이유에서 입니다. 

그러므로 그들이 연습하는 동안 연습의 장소를 제공해야 합니다. 그러나 그것은 모든 시대에서 표현되었던 바와 

같이 학교에서, 공장에서 그리고 어디에서든 나타날 수 있습니다. 거리 예술의 증거는 명백히 비-규범적 영역을 

가지고 있습니다.  우리는 비-규범적 영역에서 예술가와 대중 사이의 관계를 확장하기 위해 노력함으로써 거리에 

대한 특정한 몇 가지 관념을 제거해야만 합니다. 모든 것이 거리의 예술입니다.  

따라서 이러한 관점에서, 제가 강연에서 말한 것과 같이, 거리예술은 당신의 도시에, 당신의 동료들에게, 

당신의 숲에 그리고 도처에 존재하고 있습니다. 그러므로 그 영토를 탐험하고자 하는 극단들이 지녀야 할  양태는 

예술적 관습에 의한 탐험이 아니라, 거리 예술에 대한 감각입니다.  

그리고 마지막으로 저의 도시에서 관습적 예술, 극장 예술, 그리고 거리 예술 사이에서 이루어지는 변화에 

대해서 질문하신 것에 대해 대답하겠습니다. 모든 것이 변화하였습니다. 그것은 다시 말해 관객이 보증하는 

하나의 선택으로서 극장에 대한 생각을 말합니다. 거리로 나가는 것은 일종의 손을 뻗는 순간입니다. 저는 

사람들과 도시와의 관계를 통해 내가 가지고 있던 예술의 이미지를 완전히 변화시켰다고 말할 것입니다. 그것은 

정말 느닷없는 순간이었습니다. 나는 대중의 타입을 예술가에게 제공하는 사람이 아니었습니다. 그리고 대중의 

앞에 예술을 가져다 놓으려는 의도를 가지고 있지도 않았습니다. 그러나 모든 것이 변화하였습니다. 왜냐하면, 

나는 거리의 예술에 대한 일종의 믿음을 가지고 있기 때문입니다. 또한 극단 OFF가 지녔던 예술적 재능과 그것의 

표현 때문에 저는 그것을 믿어 의심치 않았고, 그곳에 가지 않을 수 없었습니다. 그리고 우리의 극장에서, 홀에서 

종종 제도적인 것에 저항하였습니다. 다시 말해, 거리는 여명의 표현을 위한 장소가 아니라는 말입니다. 예를 

들면, 몽펠리에 댄스 페스티발의 기획자와 같이 프랑스 내에 몇몇의 좋은 기획자들이 있다는 이야기를 들었습니다. 

그의 이름은 Jean Paul M.이며, 그는 무용 기획을 합니다. 그는 공개 강연에서 이렇게 말했습니다. 거리는 여명의 

표현을 위한 장소가 아니라고. 그러나 그것은 틀렸습니다. 거리는 공간과 그것의 관계를 통해 여명을 표현하는 

장소입니다. 마찬가지로 주민들과 그것의 관계를 통해 표현하기도 합니다. 그리고 때로 그 내용은 달라집니다.  

사회자 : 두 분 발제자들의 말씀 감사합니다. 위의 질문에 관해선 답변이 되었으나 한 가지, 경제 위기 상황에 

맞춰 거리예술에 어떠한 변화가 있었는지에 맞춰 한 번 더 코멘트를 부탁드립니다.  

데이비드 클락슨 :  몇 가지 얘기하겠습니다. 현재의 경제적 분위기에서는 기업화가 점점 일어나고 있고, 

중소 극단들의 생존 투쟁이 있습니다. 작품, 또는 산물의 상업화가 일어나고 있습니다. 그리고 동시에, 그것에 

반하기 위해서 생명을 수혈하는 새로운 예술가, 신선한 예술가들이 끊임없이 출현하고 있습니다. 갈수록 한 

작품으로 투어를 하는 것이 어려워집니다. 제가 90년대 초반에 처음 투어를 시작했을 때는 비교적 쉬웠습니다. 

하지만 이제는 극단들이 더 많고, 더 경쟁적이고, 점차 세상이 인구과잉 상태가 되고 있으니까요. 심지어 탄소 

발자국 때문에 더 이상 세계투어를 계속해야 하는지에 대한 질문과 불안이 더 많아지고 있습니다. 진행되고 있는 

이슈들이 많습니다. 불안한 시대, 아니면 프랭크가 말했듯이 흥미로운 시대입니다. 하지만 동시에 저는 세계를 

통틀어 소통과 단합의 운동이 일어나고 있다고 생각합니다, 인터넷을 통해서 서브컬처가 일어나고 있습니다. 

그것이 더욱 강력해지기를 바라고 기원합니다. 

사회자 : 마지막으로 한국 발제자이신 임수택 감독의 의견을 듣도록 하겠습니다.  

임수택 : 축제 이전과 이후의 변화와 관련하여, 사실 축제 하나로 공동체가 크게 변할 수 없으며 다만 작은 

역할만을 할 수 있다고 말할 수 있습니다. 눈에 띄는 변화는 없지만 적어도 관객이, 시민이 축제를 보고 기억하고 

훗날 그에 대해 이야기를 나누며 과천이라는 도시의 공간에 관해 새롭게 기억할 수 있는 계기가 되지 않나 

생각합니다. 그리고 저는 축제가 수단이 되어서는 안 된다는 말씀을 드리고 싶습니다. 축제가 경제 효과나 기타 

어떠한 상황에 대한 수단이 되어서는 안되고, 축제는 축제 그 자체가 목적이 되어야 한다고 말씀드리고 싶습니다. 

예술 축제일 경우 예술을 추구하고, 예술의 발전에 기여를 하고 공동체의 일원에게 예술을 제공하는 것이 목적이 

되어야 하며, 그 이상의 목적을 가져서는 안 된다고 생각합니다. 거리예술이 신자유주의 경향을 갖게 된다는 것은 
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오해인 것 같습니다. 그리고 거리예술이 산만한 것은 거리예술에 대한 경험이 부족하여 익숙하지 않아 견디지 

못하기 때문일 것입니다. 그리고 거리예술이 난해하다면 그것은 예술가의 잘못일 것입니다.  

최준호 : 저의 의견을 추가하고자 합니다. 한국에 거리예술이 없었던 것은 아닙니다. 춘천 마임축제에서 많은 

거리예술을 했고, 인형극 같은 경우도 밖으로 나와 아이들을 맞이했고, 서울연극제 같은 경우도 많은 작품이 

거리로 나와 있습니다. 그런데 왜 거리예술이 필요하고 축제가 필요한지 생각해 보면 거기에 답이 있다고 

생각합니다. 지금 여러 가지 이야기가 나왔지만 거리예술은 모순 속에 빠져있습니다. 돈은 많이 드는데 돈을 한 

푼도 벌지 못하고 축제가 발전하려면 예술가가 발전하고 작품이 발전해야 하므로, 돈을 못 버는 곳에 다시 돈을 

투자해야 합니다. 성과는 상당히 추상적으로 밖에 얘기할 수 없는 돈을 주는 당국이나 기업을 설득해야 합니다. 

그럼에도 불구하고 왜 거리예술축제를 할까요? 앞서 이야기가 나왔지만 정치적이라고 하는 데는 정치 

이념적이지만은 않습니다. 그렇다면 마당극을 더욱 많이 했을 것입니다. 그리고 무대예술을 그대로 옮겨와 예술적 

발전을 추구하고자 한다면 무대예술을 더 했겠지요. 하지만 무대의 것을 옮겨온 것도 아니었습니다. 그러면 

우리는 왜 거리예술을 하려고 할까요. 여기서 답을 찾아야 한다고 생각합니다. 답을 드리면 길어지므로 여기까지 

이야기를 하겠습니다. 굉장한 모순 속에 있기 때문에 이것이 어려운데, 아까 성과 말씀하셨는데, 5 만명 사는 작은 

마을에서 나흘간 500개 이상의 공연을 합니다. 하지만 하이서울페스티벌에서는 몇 개를 하지요? 그 정도의 

차이가 있습니다. 시에서 생각할 때, 시에서는 문화적 정체성을 드러내고 싶어 하지만, 하지만 거리예술은 

자유롭고 경계를 넘나들고 다양한 문화를 흡수하고자 하기 때문에 정체성만을 이야기해서는 안됩니다. 이런 묘한 

모순 속에 있는데, 아까의 질문은 이에 대해 함께 고민을 해보고 싶었기 때문입니다.   

사회자 : 이제는 객석 쪽에 의견을 여쭙고 싶습니다. 혹시 마지막으로 1분 내에 코멘트를 하고자 하시는 

토론자분이 계실까요? 

데니스 라포리 : 저는 거리의 예술을 활용하는데 신속하게 참여하고 싶었습니다. 그것은 예술가들이 자신을 

나타내도록 함으로써 진정한 민주주의를 마련하는 본성을 가지고 있다고 생각합니다. 그리고 만약 거리에서 

그러한 것이 이루어지지 않는다면, 야외나 다른 곳에서 친한 사람들끼리 그러한 것들이 이루어져야 합니다. 

그러므로 거리 예술은 그것이 일어날 수 있는 가능성을 위해 반드시 열려있어야만 합니다. 저는 모든 방식이 

효과적이며 그것이 기획자의 전략이라고 생각합니다. 그것은 반드시 대중들이 그것을 듣고 있다는 것을 

가정해야만 하며, 그들과의 관계를 단절해서는 안됩니다. 영구적인 것을 주장하는 것은 아닙니다. 살아있는 시가 

있다면, 그것은 예술가들에 의해 도시가 어떤 부분 변화하는 순간일 것입니다. 그것은 매우 상업적이며, 

비지니스의 장소가 될 것이며. 그 자체로 예술적인 장소가 될 것입니다. 이 도시는 예술적인 장소이어야 합니다. 

즉, 그 관계가 매우 중요합니다. 서울 예술적인 도시가 된다면, 서울은 전 세계에 다시 매우 강력하게 나타날 

것입니다. 이미 서울은 그러합니다.  

마찬가지로 두 번째 문제는 한 사람 혹은 일부의 대중, 작은 무리의 대중들의 편에 서서 호소하는 예술가들을 

소외하지 말라는 것입니다. 그것의 가치는 역시 유효합니다. 왜냐하면 실제로 많은 관객이 있기 때문입니다. 

그러나 기획자의 전략은 다소간의 대중들이 종종 그들의 도시에서 발견할 수 있는 어떤 발언 중에서도 가장 

훌륭하며 까다로운 것이 되어야만 합니다. 그것은 매우 중요합니다. 심지어 이 지역의 어떤 사람도 만족시키지 

못할 수도 있습니다. 토론도, 대면하는 것도 역시 무언가를 진보시키는 것으로서 거리 예술입니다.  

이동연 : 오늘 토론에 참여하며 느꼈던 점은 확실히 거리예술을 바라보는 당사자의 이해관계가 다르다는 

점입니다. 거리예술을 직접 제작하고 아티스트로 참여하는 이가 바라보는 거리예술과 문화정책, 행정을 진행하고 

있는 이의 시선이 다릅니다. 저는 서울 시에 다양한 문화적 자문을 하고 있기는 하지만, 문화운동을 오랫동안 

했던 사람으로서, 예술행동이나 문화행동으로서의 거리예술이 갖고 있는 의미가 거리예술이라고 하는 표준화되고 

정형화되어 있는 틀 속에서 그 자체가 하나의 선전선동의 대상으로 낙인 찍히는 것에 관한 문제 제기를 하고 

싶습니다. 예를 들면 한국에 콜트콜텍 기타 노동자들이 있습니다. 기타를 오랫동안 만들었던 노동자들이고, 

팬더라는 유명한 일렉트로닉 기타를 전 세계에서 가장 많이 만들었던 노동자들인데, 이들이 정리해고에 시달려서 

8년간 거리에서 노래를 부르며 공연을 하고 있습니다. 이미 폐쇄된 공장으로 돌아가고자 하는 바람으로. 그러나 

그들의 노래는 거리예술이 아닌가 라는 이야기를 하고 싶습니다. 거리예술이라고 칭해지는 것들에 의해 
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거리예술의 진정한 의미를 상실되는 문제와 모순을 어떻게 바라보고 해결해야 할 것인가 하는 고민이 필요하다. 

이에 관한 진지한 고민과 성찰 없이는 수없이 나눠왔던 거리예술의 상업화에 관한 이야기가 거짓이 될 수 있다고 

생각합니다. 

 매기 클라크 : 한 마디만 더 할게요. 우리가 멋진 거리예술 축제를 계속해서 발전시킬 수 있도록 하는 최고의 

방법 중 하나는 멋진 거리예술을 공공 공간에서 상연하는 것이라고 생각합니다. 그리고 저는 여기 한국, 서울에는 

여러분에게 창작센터가 있다는 점이 정말 멋지다고 생각합니다. 창작센터를 하나 이상 가지고 있을 수도 있고요. 

그리고 기획자, 축제 감독 그리고 행정가의 가장 어려운 역할 중 하나는 예술가들이 정말 총체적인 방식으로 

작품을 창작할 수 있도록 지원하는 것이라고 생각합니다. 그리고 그것은 부분적으로는 최대한 많은 논평과 

피드백을 제공함으로써, 그리고 예술가들의 창작과정 동안 공간을 지원함으로써 할 수 있습니다. 관객으로서는 

보고서 “저건 별로야,” “저건 안 돼,” 이라고 말하는 것은 아주 쉽지만, “와, 이 예술가는 몇 가지 변화를 

고려해준다면, 혹은 다른 지원을 제공받는다면 정말 잘 되겠는걸,” 이라고 말하는 것은 훨씬, 훨씬 어려운 

일입니다. 그러니까 저는 창작과정을 도와야 한다는 말을 하고 싶었습니다. 

프랭크 윌슨: 사실 임수택씨 말을 듣고 나서, 저는 오늘 저녁에 관객들을 볼 텐데 많은 사람들이 소음을 

싫어하고 이해를 못하거나 가버리는 것은 아닐지 매우 걱정이 됩니다. 저는 우리가 작품의 힘을 믿어야 한다고 

생각합니다. 사람들이 작품을 이해 하지 못했다면 28년 동안이나 스톡튼 페스티벌에 꾸준히 오지는 않았을 

겁니다. 만약 매년 똑같이 안전하고 유치한 작품이 있었다면, 이건 시 정부에게 중요한 지점일 테지요. 중요한 

것은 예술가의 창의성, 예술가가 축제에 불러오는 지속적인 놀라움입니다. 매년 다르고 각각의 에디션이 다른데, 

다른 이유는 예술이 다르기 때문이죠. 이 사실을 인식하는 것이 중요합니다. 

사회자 : 여러 가지 논점이 완벽히 정리되긴 어려울 것 같고, 이 논점들이 앞으로 계속해서 이야기됐으면 

좋겠습니다. 마무리할 시간이 다가오므로, 하이서울페스티벌의 변화에 대해 마지막으로 하이서울페스티벌의 

예술감독을 모시고 의견을 듣도록 하겠습니다. 

     김종석 (하이서울페스티벌 예술감독) : 거리예술 축제는 변화해 왔고 변화해 갈 것입니다. 그 중 가장 중요한 

것, 어떠한 변화의 폭이 있었는지 말씀을 드려야 할 것 같습니다. 이동연 교수의 말씀처럼 저도 대학 시절 문화 

운동을 했고, 데니스 라포리 감독님이 말씀하신 것처럼 현재 실내 극장에서 연극 연출을 하고 있습니다. 임수택 

선생님이 저를 이 세계에 불러들이셨는데, 처음에는 다소간 거부했으나, 하이서울페스티벌을 만난 후로 이 분야의 

일을 해야겠다는 다짐을 했습니다. 앞서 의견 나눈 여러 주제들에 동의하고 논의할 수 있을 것 같습니다. 그러나 

하이서울페스티벌의 예술감독으로서 한 번도 정부의 간섭 없이 주체적으로 축제를 진행해 왔습니다. 그 중 가장 

어려웠던 것은 관객을 어떻게 할 것인가였습니다. 저는 3년 동안 축제를 하며 관객에게 많은 것을 배웠다. 저는 

엘리트 예술가라고 생각을 해서 관객이 이것을 모를 것이고 난해해서 잘 모를 것이라고 고민했습니다. 그러나 

실제로 프랑스나 호주에서 온 공연을 소개했을 때, 놀라운 점은 일반 전문가보다 일반 관객들이 더 뜨겁게 

반응했습니다. 저희가 거리예술축제를 하는 이유는 극장에 가지 못 했던, 혹은 가지 않는 관객들에게 그들도 

충분히 여러 다양한 형태의 예술을 체험할 수 있는 기회를 제공할 수 있기 때문입니다. 예를 들어 노동자가 파업을 

하며 현장에 와서 '룩 아모로스' 의 예술 공연을 관람할 수 있다고 생각합니다. 이러한 경험들로 통해 공연 

프로그램을 넣는데 많은 자신감이 생겼습니다. 올해 개막작 같은 경우 변하는 기후에 관한 인간의 태도를 다뤘고, 

사회적인 중요한 이슈 중 하나인 노인문제에 관해 프랑스 단체의 노인 일곱 명과 한국의 은퇴한 노인 일곱 명과 

휴전선에서 오신 노인 열두 명이 함께 공연합니다. 또한 작년 개막작에서는 서울시에서는 잘 몰랐을 수 있지만 

세월호 유족을 위한 내용이 있었고, 올해  <바리, 돌아오다>라는 공연에서는 희생자를 어루만지는 내용을 다루고 

있습니다. 그러나 그것들을 전면으로 홍보하지 않은 이유는 그것이 오히려 정치적으로 느껴지기 때문입니다. 

축제는 우리가 집단적으로 공유할 문제를 나서서 해결하는 것이 아니라 함께 고민하자는 의미로 진행되는 

것입니다. 올해 임수택 선생님이 연출을 하신 폐막작 <영자의 칠순잔치>의 경우, 아까 이동연 선생님이 말씀하셨던 

한국 근대사의 모순이 마당극의 형식으로 나타난다. 저는 앞으로도 축제는 다양한 형태의 시도를 하되 관객을 

믿어야 한다고 생각합니다. 저희가 온 힘을 다해 거리에서 관객을 만날 때 그들이 오히려 새로운 영감을 줄 수 

있다고 생각합니다. 거리에서 관객을 만날 때 하이서울페스티벌은 앞으로 관객에 영합하는 것이 아니라 관객이 

그 현장에서 보고 느끼도록 할 것입니다. 개막작을 시청 광장에서 하는 이유가 있습니다. 이 작품을 4년 전에 
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봤을 때 이 작품의 최적의 장소가 시청 광장이라고 생각했습니다. 이 작품을 초대할 메트로폴리탄 시티가 

없습니다. 뉴욕이 초대할 수 없고, 파리가 초대할 수 없으나 서울의 시청 광장에서 기후환경 문제를 서울 시민들과 

고민해보자는 의미로 작품을 초대한 것입니다. 이와 같이 하이서울페스티벌은 이러한 공연을 축제를 위해서 

발전시켜 갈 생각입니다. 

사회자 : 마지막으로 본 컨퍼런스에서 논의된 주제에 관해 객석의 의견을 들어보도록 하겠습니다. 

청중 : 말씀 잘 들었습니다. 거리예술축제의 새로운 변화와 과제는 커다란 주제입니다. 프랑스와 유럽의 

거리예술축제의 변화에 대해서는 이야기할 수 없을 것 같고, 저희가 더 고민해야 하는 것은 한국의 새로운 변화와 

과제일 것이라고 생각합니다. 거리예술의 출발점이 마당극으로부터 출발된 거리예술이건, 아니면 민예총이 

시작했던 과천 한마당 축제이건, 임수택 선생님께서 말씀하신, 2003년을 기점으로 잡는 유럽식의 거리예술이건 

간에 중요한 포인트이자 여러분과 공유하고 싶은 것은 2003년을 기점으로 잡은 10여년의 시간이 지난 지금 이 

시대 거리예술이란 무엇인가, 라는 철학적 담론에 관한 이야기가 필요할 때라는 것입니다. 왜냐하면 우리의 

거리예술은 축제와 정부에서 시작이 되었고, 우리의 전통적인 저항의 예술이나 민주주의에서 시작한 부분들이 

있다고는 하지만 12년여가 지난 이 시점에서 이동연 교수님의 말씀대로 거리예술이 표준화되고 정형화될 수밖에 

없다고 한다면 과연 동시대의 거리예술은 무엇인가에 대한 새로운 출발점과 변화에 대한 이야기가 되어야 할 

때라고 생각합니다. 앞서 양현이 기획관님이 평가와 성과 측정에 관한 부분을 말씀해주셨는데, 물론 저는 거기에 

정치적 간섭이 없다고 생각함에도 불구하고, 그 안에 실질적인 간섭이 깔려있다고 봅니다. 예를 들면, 서울 

광장이나 청계천 광장은 굉장히 정치적인 장소입니다. 축제가 동시대의 거울이라고 하듯이 우리가 살고 있는 

시대의 도시는 무엇이고, 광장이 어떤 의미인가가 이미 세팅이 되어 있기에 어떤 바꿀 수 없는 간섭이 존재한다고 

봅니다.  

중요한 것은 거리예술축제가 자기 색깔을 갖지 못하고 있다는 것입니다. 축제가 자기의 색깔을 가져야 하는데 

정치가들이 원하는 축제의 방향, 예술가들이 원하는 방향, 시민이 원하는 방향, 과연 대중이란 누굴까에 대한 

질문 등을 갖게 된다. 축제의 평가와 성과는 축제의 미션과 비전에 따른 성과와 평가가 내려져야 하는데, 다양한 

층위에서 원하는 것이 너무나 많기 때문에 그것을 쫓아가다 보니 문제가 생긴다고 본다. 그리하여 10여년이 

지난 지금의 한국거리예술에 대한 동시대의 철학적 담론, 즉 우리의 거리예술은 무엇인가에 대한 문제와 축제가 

자기 색깔을 갖기 위해 어떠한 미션과 비전을 가져야 하는가에 관한 정치권, 예술가의 합일 점이 만들어져야 하지 

않을까 하고 생각한다. 

    사회자 : 2시부터 <거리예술축제의 새로운 변화와 과제>라는 주제로 진행한 컨퍼런스에 참여해주신 모든 

분들 감사드리고, 참석해 주신 모든 분들이 오늘부터 시작하는 축제 공연들을 많이 즐겨주시길 부탁드립니다. 

감사합니다. 
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Bien bonjour à tous. D'abord exprimer mon plaisir d'être ici un invitation de HiSeoul comme festival et je souhaiterais également 
saluer toute personnalité qui m'ont accueilli et qui m’ont permis ce festival. Ce festival n'est parvient, cefestival existe bien sur 
en Corée sachez-le il a des échos également extrêmement forts en France, en Europe. Beaucoup de compagnies et beaucoup 
dedirecteurs que j'ai pu rencontrer hier, trouver que j’avais beaucoup de chances. Je veux dire ici vous trouver et qu'ils étaient 
intéressés beaucoup àce festival donc voyez vous avez beaucoup d'échos également le Séoul en Europeet en France.  

On va pas effectivement, je vais passer première image. Voilà la première image donc c'est l'image de ma programmation. Voilà 
je voudrais vous dire pour commencer ce léger discours c'est que pour comprendre un peu les arts de la rue, il va falloir faire un 
retour sur les bases de la création de ces festivals, qui sont arrivés en France après une trentaine d'années à maturité, également 
qui sont sur le point également de connaître des défis et des changements.  

Donc d'abord je voudrais m'arrêter sur un mot pour définir un peu ce festival, c'est le mot 'LIBERTE'. Il se trouve qu'en France à 
l'heure actuelle, nous retrouvons de la loi parallèlement sur la liberté artistique qui dit, la création artistique est libre, besoin de 
réaffirmer dans ce pays et liberté que effectivement les artistes sont libres d'exprimer ceux qu'ils souhaitent. Et on l'a vu en 
France avec la montée des extrêmes, des possibilités également, descensures qui étaient de réflection de certaines compagnies. 
Donc défendre laliberté nous sommes maintenant aussi en France importants. Également un petitmot sur la chose se passe à 
l'extérieur de la France en Afrique, Burkina Faso. Évidemment un artiste qui était directeur de festival, en avant les 
événementsque vous avez peut être appris par la presse, il y a le renversement de gouvernement, un jeune militaire s'est apprêté 
à prendre le pouvoir, que les artistes disent "nous devons résister sinon, nous sommes morts. Nous devons résister sinon nous 
sommes morts." en Afrique. Voilà ce mot, liberté, reste important.  

Voilà pour situer un petit peu où j'habite, vous le voyez ici c'est "Alès" petite ville moyenne en France 43 milles habitants, ancienne 
ville industrielle, à peu près une heure et demie de Marseille et Avignon comme vous le connaissez peut-être se trouve ici, et 
voilà Montpellier qui est la capitale dema région se trouve là. Voilà Donc petite ville allais, une petite ville industrielle, et j'ai la 
chance de diriger un théâtre qui est celui-ci, qui remporte 3 salles ; une salle de 900 places, une salle de 300 places, une sallede 
70 places. Alors pourquoi un théâtre qui a une programmation artistique en salle souhait passer aux arts de la rue et souhait 
s'exprimer à l'extérieur, c'est une question vous m'allez poser et que je vous réponds. Donc lorsqu'on fait programmation 
artistique en salle, on s'adresse environ, comme c'est le cas sur moi, dans ma programmation 50 milles habitants. mais je trouve 
que les publiques concernés reste petit part simplement d’en ville de 10 à 15% des gens. si on veut aller au-delà, et si on veut 
concerner l'ensemble vivre population, alors on tranches le barre et on va vers la population vers les habitants de sa ville, donc 
on essaie de porter l'art, les spectacles dans la rue. Voilà pourquoi il y a maintenant 16 ans j'ai fondé ce festival, Cratère Surface, 
qui est le festival des arts de la rue.  

Pour revenir un peu au fondement des festivals en France, je crois qu'il faut retourner aux années 50' ou même avant, parce que 
la télévision n'existait pas encore, et que l'ensemble de la population n'était pas, quand on n'est fixé sur les écrans de télévision 
ou de l'ordinateur. La fête populaire les lieux de rassemblement étaient comme vous voyez ici, les fêtes foraines, des grands 
rassemblement autours de certain très prestation de fois, comme il y a ici également naturellement dans la société, des lieux de 
rencontre, des lieux delien sociable. Et je trouve que c'est celui-là, on trouve disparu avec de l'individualisation, des pratiques 
culturelles et artistiques et que donc qu’il y eut certainementla société a besoin de recréer le lien sociable. 

Un événement important en France et je pense en Europe et au-delà dans le monde, ça été l'événement de mai 68 notamment 
à Paris, en toute la France, et qui ont voulu casser les cartons quelques peu rugis, les cartons un peu militaires, il y avait dans la 
société, dans les entreprise, dans les écoles également à toutles niveaux sociables. Ce mot, "AUTO-GESTION" a été vraiment 
prononcéet que il y a un nouveau goût de la liberté qui s'est inscrit dans la volonté de la population. 

L’idée dans ces évenements mai 68 était de réinvinter également un nouveau modèle social. La conséquance a été vraiement de 
nouvelles idées qui sont venues dans le milieu artistique et que la convention des théâtres a été mise à mal pourpouvoir inventer 
de nouvelle forme d’expression notamment, parmi les arts de larue. Un homme important à cet époque a été, Michel Crespin, 
qui est donc on peut dire un des inventeurs des arts de la rue en France dans les années 70 et 80.   
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A partir de là, de nouveaux spectacles, un peu étranges, sont apparus en France, comme par exemple cette compagnie, il s’appelle 
‘Délice dada’, qui a créé des choses assez incroyables, notamment onallait chercher du côté surréaliste de certains expressions. 
‘Délice Dada’, ‘Dadaïsme’ bien sur. Egalement certaines compagnies ont pu rassemble rénormemment foules comme cette 
compagnie OFF, avec Girafes gérants on a retrouvé un goût qui peut-être exister, c’est à dire, continuait exister en Asie de goût 
des figurines géantes ou des marionette géantes qui rassemblaient évidemment enormmement de monde.  

En fait une des tendances de ces années-là était également d’avoir été grands shows mécaniques, d’été grand prestations 
mécaniques avec cette compagnie, il s’applle, ‘Générik vapeur’, rare qu’il s’agit d’un spectacle qui s’appelle ‘Bivouac’ et qui va 
voir une trentaine d’individus traverser une ville entrant embêtant exgégète leur individualitéle fait que l’autrui est là pas 
forcémment pour faire peur, mais également, qui peut également provoquer la surprise et leur enchantement. Donc vous voyez 
unfondement quand même tout ça est assez politique.  

Au cours des années, et alors une des choses qui a stigmatisé, qui a rassemblé un peu tout le monde, ça été ce festival d’Aurillac 
créé en 1985, y a maintenant30 ans, qui a rassemblé toute cas concentrée, tout sort d’expression. Aurillac, souvent la formule 
de mai 68, il était interdit d’interdire. Ça vaut dire comme avant tous les gens qui voulaient s’exprimer, qui voulaient exprimer 
leur art autre chose que l’on fait. Donc qu’il y avait un ressemblement très très étonnant en même temps d’habitudede pressoir 
à vie de curiosité, et en même temps de ce qu’on appellait traine cabat, de ce qu’on appllait les ‘sans-abri’ qu’on appelle, je sais 
pas si la traduction va être compliqué, qu’on appelle en France les ‘WAWASH’ qui vaut dire en peu ti peu cesgens là se promenent 
comme on voit ici avec leur chien, ‘WAWA’, c’était une invention d’Aurillac.  

Au fur et à mesure du temps, toutes ces expressions ultimes, tout cet énergie, c’est un peu canalisé et tous ces artistes ont 
reclamé d’être entendus par le ministere de la culture qui est très important en France, ça doit featurer dons des fonds, 
également dons des labels et s’est créé au tours des arts de la rue au bout de 30 ans beaucoup de lieux, beaucoup de lieux 
institutionalisés. C’est à dire qu’ils reçoivent de l’argent, et qui ont des fonctions extrêment précises dans la société. Comme par 
exmple, les centres nationaux des arts de la rue qui sont des lieux très fabrique, qui sont des lieux également qui peuvent accueillir 
descréations, qui permet aux compagnies d’aller au bout de leurs travails. Y en aonze en France qui avaient été créés. Egalement 
c’est créé un lieu au source à Paris, qui s’appelle ‘HORS LES MURS’ et qui permet à toutes les compagnies, à tous les gens qui 
s’intéressent à ça, de pouvoir trouver ce qu’ils cherchent à travers le document, à travers la vidéo, ou bien l’internet. Et également 
c’est créé, au fur et à mesure, un syndicat, c’est celui-là, la fédération nationale des arts de la rue, tous les gens, tous les artists, 
ou tous les directeurs se sont opés sur ce syndicat-là, et défendre leurs intérêts grâce à ce syndicat. Egalement c’est créé dans ce 
lieu-là, LA CITE DES ARTS DE LA RUE, à Marseille, c’est ça où concentre en même temps des compagnies, en même temps des 
centres nationales des arts de la rue qui s’appelle ‘lieu public’, également un centrede formation universitaire, qui s’appelle la 
FEA. On voyait petit à petit en France c’est focalisé institutionnalisation de l’ensemble d’un secteur artistique des quelques nus 
à poilue économique également. 

 

Au fur et à mesure du temps également, certains nombres de direction esthétique sesont affirmés. Et après quelques années, le 
centre national ‘Hors les murs’, a réperé à certains nombres des directions artistiques avec des prise de compagnie. Et donc la 
première direction artistique, c’est ce qu’on appelle ‘le théâtre forain’, donc qui suit la foire et ici vous avez une compagnie, qui 
s’appelle ‘BURATINI’, c’est à dire, lui, Buratini, ancien anarchiste italien, et qui continue cette tradition-là, qui s’addresse 
directement un foule pour aller voir, en attente qu’il y a ici, je ne sais quelle prestation étonnante. Donc voilà le théâtre de foire, 
premier genre qui s’est affirmé. 

 Le deuxieme, c’est ce qu’on appelle, ‘le nouveau poème urbain.’ Et ça c’est une compagnie, une compagnie c’était une 
installation d’une compagnie qui s’appelle Carabosse, l’illustration des feux, voyait absolument magique, et c’est un genre qui 
s’est affirmé dans un domain bien particulier.  

Le troisième genre, on peut citer, ce sont des actions decontestation, de reflexion par rapport à société. Là, c’est une compagnie 
Kumulus et qui traite du problème des réfugiés, et qui traite du problème de l’immigration. Comment ils sont pays avec juste une 
petite boîte, ici qui contient l’ensemble de ce qu’on veut garder. Des photos, les trois souvenirs, voilà, le reste est abandonné au 
pays, et donc ils ont créé un spectacle trèstrès intéressant là-dessus.  

Alors d’ailleurs on utilise un engage imaginaire. Autre direction opéré, la ville de tournée, c’est une compagnie qui s’appelle 
‘Délice dada’, que j’ai déjà citéet là ils présentent des contres visites imaginaires dans une ville en rayon chantant tous les lieux 
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pour leur trouver l’histoire imaginaire ou réelle, où on travaille entre la fiction et la réalité. Ce sont des moments tout à fait 
logiques. 

 Un autre genre, et celui du spectacteur à acteur, c’est à dire qu’on fait, on a pique directement le spectacteur dans l’histoire, ici 
c’est le commandos poétique qui souffle à l’oreille du spectateur ici un petit poème ou un petit taique pour voilà entrer 
directement relationentre l’acteur et spectateur. 

 Autre genre, c’est la compagnie Amoros et Augustin, c’est ce qu’on appelle les arts visuels voire qu’une choses beaucoup 
développée si j’ai un grand écran géant, avec des spectateurs qu’on voit ici etune série des images assez fantastiques qui se 
passent sur cet écran. 

 Autre direction, ou autre dimention esthétique, c’est ce qu’on appelle la ‘Chorégraphie en pleine air, la Chorégraphie en espace 
public’, et là il s’agit d’interférer le sepectacle on voit un danseur danser avec une vel qui très evidemment ballet assez magique 
et assez nouveau par la compagnie Beau geste.  

Enfin d’un les genres opérés, c’est la compagnie Oposito qui fait des grand des ambulations, là il s’agit des ambulations qui 
ressemblent un peu à une des ambulations espagnoles, qui sont d’ailleurs aussi un pays très intéressant au niveau des arts de la 
rue et donc qui s’appelle Toro qui rassemble des billet des spectateurs de tout dans cette ambulation, enfin dans cette ligne, je 
voulais vous citer également une compagnie ‘Fameuse’ en France, là il s’agit la ville de nord, la compagnie Royal de luxe avec ces 
immences géants, c’est invention absolument stupéfiante qui rassemble évidemment une ville entière.   

Voilà donc en qulques années, en 10-20 ans en France, les arts de la rue ont pris ampleur extrêment importante, et ils sont venus 
un en jeu assez important. Un en jeu évidemment économique, là par exemple, c’est unstatéstique qu’on a evalué en France sur 
via valeur rajoutée très très importante de 50 millards d’euro en France, et puis les arts générales apportent de la culture en 
France et par exemple, 670,000 emplois dans les entreprises culturelles et de 105 millons d’euro de leur rapport à l’économie. 
Donc ce n’est pas évidemment tout le succès des arts de la rue a fait en sorte à en moment un enjeu politique un enjeu 
économique, et touristique s’est fait jour au niveau des vie des arts de la rue. Et quelques parts ça va changer la don des arts de 
la rue, puisque on va regarder maintenant de très près ses alternances qui rapporte de temps, au pays, à la ville bien la région. 

Je vous disais en France, maintenant aujourd’hui, il y a à peu près 400 à 450 festivals des arts de la rue, des arts de la rue sont 
venues résultat, sont venues à la mode chaque village, chaque ville à la place de son carnaval, ou la  manifestation a compris des 
arts de larue pouvaient rassembler des publics. Donc y en a enormémment, simplement onpeut se demander à l’heure actuelle 
si le mot ‘festival’, voulez-vous hors dela rue, ont toujour un sens dans ce contexte-là.  

 

Les arts de la rue, comme je vous l’ai dit tout à l’heure, ce sont un petit peu institutionnalisés, c’est à dire qu’ils sont venus des 
conventions un petit peu rigide et petit à petit contenu d’intérêt économique, politique, et social, les villes ont commencé à 
régimenter, à policer un petit peu, l’ensemble des abonnements artistiques, en faisant sorte que les arts de la rue leur rapporte 
directement et ne creppa de trouble àleur public.  

Donc petit à petit on a vu des compagnies devenir moins inventives qui a tenu parles invitation de festivals qui étaient rigides 
faire par exemple, des spectacles en 30 mins qui ne débordent pas faire des spectacles sur les places en ne l’utilisant pas 
évidemment des voies très péquanté la ville bref, enessayant de quatenirun petit peu l’expression artistique.   

Egalement comme ça devait rapporter les festivals se sont mis à faire une market ingessaie de voir ce qu’il pouvait rapporter en 
laissant du côté ce qu’il ne rapporterait rien prononcé que l’art ne rapporte malheuresement pas grande chose. Donc voilà tout 
ça c’était en sorte que lec ontexte a changé, et que maintenant beaucoup de compagnies présentent des heures qui sont très 
très conventionnelles, qui sont formatées et qui fait queun moment il peut y avoir de ce côté là un problème. Ce qui a été une 
expression libre devient bien une expression un peu conventionnelle.  

Ce pendant une nouvelle génération arrivait, de nouveaux talents sont arrivés et qui ontdébordé un petit peu les arts de la rue. 
Souvent ce sont des architectes, des sociologues, et ce sont des poètes, ce sont des gens de l’artistique qui sontvenus enrichi un 
petit peu c’est un maintnant connu, les gens dans la rue qui ont trouvé leurs propres idées. Pour en citer quelques-uns, voici cet 
homme-là, Olivier Grossetête, qui est un pastitien des bases, et qui a eu tout simplement une idée de construire une ville en 
carton, ça, c’est par exemple, je crois àmarseille, et de la construire pour les habitants. Ce sont des villes éphémères, qui sont des 
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villes, qui sont construit en 3-4 jours, et qui célèbre pour un moment éphémère. Les gens construisent leur ville évidemment 
toute simbolique de la re-propriation de la rue et de la ville par ses habitants. Très très intéressant.  

Autre citation : l’Opéra Pagaïe, une compagnie également qui reinvente avec un système de casques audio par un film imaginé 
par quelques comédiens mais à l’intérieur de la Cité. Ils s’occupent une terasse qui n’existait pas donc cette terasse est inventée, 
ils s’occupent d’une vue de la ville et elle va se tourner autour d’eux un cinéma imaginaire que seuls peuvent comprendre. Mais 
la ville continue de marcher et il a une interaction entre la ville, et la fictionqui est prise. C’est tout à fait intéressant, et ça 
fonctionne de manière extraordinaire.  

Un autre proposition de quelqu’un qui est sociologue à l’origin, qui s’appelle Roger Bernat, il est belge, mais il vit actuellement 
en Catalogne. Il a une idée d’associer le public à ses créations complètement. Notamment ici, on voit une re-création d’un ballet 
qui s’appelle de sacré du printemps originalement apporté par Pina Baush, qui est une vaincre allemande aujourd’hui décedée, 
mais donc les gensvoient avec un système de casques et vont récreer ce ballet à eux-même et p ourun coup d’instant pour avoir 
un sentiment de particier à une heure qui estregroupé. Donc voilà c’est le travail de Roger Bernat. 

J’en cite une autre ‘Tricyclique DO’ voilà c’est d’equipe qui est ici, l’equipe toutà fait passionant et qui eux vont investir des lieux 
spécifiques, comme par exemple une fôret et inventer des parcours sur lequel basse des clenches certains nombres 
d’évenements tout à fait originaux, tout à fait plastiques et qui vous entraient dans un imaginaire. Donc là aussi, le lieu va se 
hurter àdes fictions imaginées et ça c’est une de grandes choses, ils travaillent pendant 10 à 15 jours avant et ce qu’ils font est 
tout à fait extraordinaire.  

Egalement ils ont inventé les choses que j’aime beaucoup, ils s’appellent ‘les cheminements’ en récupérant du matériel qui se 
trouve sur place des déchets industriels et des choses dans les poubelles, des cailleux, je ne sais quoi, tous ce qu’ils trouvent, et 
créent un système de Dominos, qui va entrainer une succession d’événements qui vont durer pendant une heure, qui sont tout 
à fait étonnants des grandes champs des feux, des grands champs des douches, des grands champs de je ne sais quoi, et qui sont 
tout à fait irréel. Mais on vatrouver à l’intérieur de cette cheminement, à la fois, des choses évidemment delors de la poésie mais 
également de matériels qui font réagir les habitants parce que ce sont des matériels de leur propre environnement et de propre 
histoire. Très très intéressant.  

Egalement une compagnie que j’aime beaucoup citer c’est la compagnie AWAT, elle est reliée un peu des histoires des arts de la 
rue, on investit une rue, on essaie de se couler dans la vie des habitants, de laperturber, dans une chambre un peu imaginaire. 
Donc pierre pilac, qui est ici et là c’était un spectacle qui vient de se produire à Tarrèga en Espagne, et on investit des places et 
sans perturber la ville il vient signal serrée en leur rappelant un petit peu dans l’histoire, en leur rappelant un petit peu que la vie 
vaut le coût d’étaquer et sait les surprises si y a des poètiques, si ce n’est toujours des choses en attendant. 

C’est toujours la même compagnie, ils a toujours à l’intérieur, ils ont beaucoup de trucs qui est passant donc bloque pas la rue et 
donc fait des choses comme ça. Enfin peut-être une dernière catégorie à citer sont des gens qui ont travaillé avec des urbanistes, 
des architectes, avec des titien. Et je voudrais soutenir l’excellent travail qui a fait quelqu’un qui s’appelle Jean Blaise qui est 
originaire de Nante, qui a créé des événements à la Dimention d’une Région. Notamment sur les communs publiques, c’est la 
régionest d’avis de Nante, comment ça, par exemple là, sur ce voyage à Nante, ils agissait de rélier la ville de Nante avec le port 
de Saint Nazaire, qui est parfoir réveillé, qui fait poules dans les espaces des habitants avec peu de liens. donc quelques parts ils 
ont imaginé un parcour tout à fait extraordinaire avec ce genre deconstruction également des haltes, pour que remettre dans 
l’esprit des gens, ce fabuleux voyage entre Nante et St Nazaire. Donc là ça se chiffre par des millions des millions spectateurs. On 
est à l’echelle différente.  

Voilà c’est lui, Jean Blaise, c’est l’inventeur génial, mais j’aurais pu citer, parceque quelqu’un chez vous vient de Lille également, 
la personne qui s’occupe de Lille 2003, Didier, qui est également à l’echerve, d’une metropole comme Lille est crééun événement 
pour rassembler l’ensemble de la population ou la relay de la culture, la rayon dans l’ensemble de secteur de la ville. Ce soit au 
centre aussi bien dans les quartiers et partout.  

Je voulais citer également l’étranger, parce qu’à l’étranger en Europe également beaucoup de créateurs qui sortent j’allais dire 
de nulle part, c’est à direqu’ils n’ont pas eu cette tradition des arts de la rue, avant des choses tout à fait étonnantes. Là Hollande 
est un pays particulièrement actif, ce produit-là était aux nombreux festivals. C’était Dries Verhoven ; qui est là, qui aune idée 
dans les vitrines de mettre des acteurs également vous le voyez bien le rapport bien évidemment entre les différents ballons 
voilà. Bien evidemment ; s’insérer dans la ville, et se faire questionner les habitants sur ce qu’ils vivent, sur ce qu’on est en train 
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de vivre d’une manière subreptice, pres que en catimidi évidemment il y en a une vitrine et yen avait partout les vitrine dans 
quelques parts ça fait sens sur la globalité. 

Voilà, pour terminer je voulais simplement faire remarquer que la liberté de l’artiste dépend beaucoup du cadre dans lequel on 
peut exercicer cette liberté, et que nous somme directeurs de festival, responsables un petit peu de la manière donc on aurait 
traité et invité ces artistes, et que souvent les artistes ont desidées qui sont hors cadres qui ne respectent pas les formats ni le 
temps, nil’argent, voilà, ils ont des idées qui souhaitent festival de leur trouver le cas pour qu’ils puissent être mieux possible. 
Autrement dit le festival doit rester souffre, il doit rester tout à fait au changement. Et d’un côté, je sais que le monde bouge très 
très vite, et que le moment le contexte social, culturel, politique changent très vite dans un lieu. Les choses ne disent pas les 
mêmes choses il y a 20ans que maintenant, et que donc les artistes sont les echos de ce changement, et que voilà pourquoi il 
faut être à leur écoute, et que ça leur permet également d’évoluer dans leur art, dans leur manière deprésenter une chose. Le 
contexte qu’on a donc, le contexte changeant. Pour reterminer je voudrais citer cette phrase qui me semble bien résumer des 
choseset pour dire qu’il faut nous, les directeurs de festivals, être à l’écoute des artistes et prêt au changement, je citerai cette 
phrase, il faut que tout change, pour que rien ne change. Merci. 

 

Good afternoon. It’s a very great pleasure to be here in Seoul today as a guest of the Hi Seoul festival, which I believe is 
currently the most important reference point for street arts in the whole of Asia, and I hope you appreciate that fact. I’m looking 
forward very much to seeing Korean companies performing in the festival in the next four days. 

I call this presentation “Changing Perspectives in Interesting Times.” This is an interesting phrase. “May you live in interesting 
times” is quite well-known expression in the West. And it’s believed to be a Chinese curse. And “interesting times” is ironic, it 
means “difficult times.” The story goes that the expression was brought out from China in the 1930’s, more or less simultaneously 
by English and French travellers. But actually it’s not a Chinese curse or proverb or any expression from China at all, so its real 
origins are a mystery.  

There’s no question though that since 2008 and the global financial crisis, we have been living in interesting times. The 
consequences in Europe certainly of the global banking crisis have been reductions in government funding for the arts in general 
and of course for street arts. Alongside major issues like the environmental disasters that are occurring in connection to the 
global warming, of course in Europe we’re experiencing the biggest migration since the Second World War. So all things 
considered, they’re very interesting times. And it would be strange if the world of arts didn’t respond to these times, and of 
course it has. 

In the UK, unlike France, street arts received very little recognition or funding in the last decades of the 20th century from the 
British government. But a lot has changed in the new millenium. These two phrases, “Art for everybody or nobody,” and “Great 
art for everyone” actually stand the change I’m interested in. The first expression “Art for everybody or nobody” was a piece of 
graffiti in National Gallery in London in the 1990’s, a time that was still widely felt that the arts funding served the interests of 
cultural elite, rather than the majority of the population. Move forward 20 years, and the slogan “Great art for everyone” is the 
expression that the Arts Council of England which has completely changed its attitude over the last two decades and now seeks 
to democratize arts as much as possible, and make it accessible as widely as possible. That benefitted the National Gallery recently, 
the admission to it is now free, and very well-used of course, and that greatly benefitted street arts, which for the first time in 
the early years of this millenium became an accepted part of the cultural offer in the United Kingdom. So we’re more or less 30 
years behind France. 

Street arts I think is seen particularly by Arts Council and by city governments as a very useful tool that can address a range of 
social and economic issues including community cohesion and urban regeneration. But of course in the modern world, street 
artists are not the only people who perform and play in public space. This expression, “The social turn in the arts is paralleled by 
an ‘artistic’ or ‘creative’ turn in political activism” is a quote from a Spanish cultural historian, Julia Ramirez Blanco, and she’s 
written about the protest movement developing over the last few decades. These images are probably quite familiar to you. The 
masks actually appeared first in a British film of a graphic novel, it’s a caricature of a historical figure, Guy Fawkes, they’ve now 
been adopted by the protest movement all over the world. This one clearly is in America, use in juxtaposition with the American 
flag. And the man here took three things to complain about all in one banner. So he’s doing quite well. This is London, and this is 
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quite a well-developed performative expression of protest, because you see that some people are wearing masks, others are 
wearing a kind of Thriller makeup, and they’re performing to Michael Jackson’s “Thriller.” And they’re expressing the belief that 
the banks are zombies feeding on society, and that they want to dance on the grave of Capitalism. This is a more serious 
manifestation somewhere in Asia, I believe it’s Hong Kong, where everyone obviously is wearing a mask because it gives a 
collective identity and an anonymity. 

So I think we’re all aware through global media that we are confronted with a new global aesthetics of protest with its own 
performative action, symbolic gestures and visual language. Quite highly developed in some places, the most famous example I 
think is Pussy Riot movement in Russia who of course paid for that protest with prison sentences. There have also been quite 
highly choreographed flashmob events. This is a campaign for nuclear disarmament protest. Obviously the photographer knew 
where to be, because it’s a little bit like Olympic celebrations, the aerial shot of image which has been created by the flashmob 
crowd. This is a protest in Hong Kong by migrant workers in the form of a choreographed dance piece. Again, flashmob, in a place 
without any formal notice.  

So that’s an area of performance, or certainly performative action in the streets which we’re all aware of and street arts are 
aware of. So in real sense, street arts shares public space with this type of protest. And we’re aware also that performance in the 
public realm enables people to experience art rather than simply watch it. I think one of these slides touch on this, I mean, couple 
slides here which focus very much on the intimacy, which is possible between the performer and the audience. This is actually a 
piece called <Urban Astronaut>, he’s not actually an astronaut, he’s protecting himself from pollution. And another example, this 
kind of performance. 

At the same time we must not forget that old culture has a purpose. This is quite a remembered definition of culture, an arena 

where social, economic and political values and meanings are created and contested. Culture is never neutral. And “arts for arts’ 

sake” is a fairly meaningless expression. To give an example, we have in Stockton in the Riverside Festival a large event called the 
community carnival, which I know Joseph is very impressed by. It’s a procession with about 1,000 participants, many school 
children, it’s an annual event. And actually it’s very strongly supported by the city government because of course, it's a visual 
symbol of the town’s population, it expresses community cohesion and hope for the future. So although it’s a children’s parade, 
as a piece of art it also has meaning. A number of years ago, we had sponsorship from McDonald’s, and they asked that Ronald 
McDonald clown character be allowed to join the procession, which did in fact happen, and of course that added another irony 
to the procession that year. 

And I’ve said that an artistic response can’t simply be Agitprop, or it can actually. Agitprop is a form of a promotion using 
cultural means developed in the Soviet Union. Arts can serve those purposes as indeed they can serve the purposes of a protest, 
but we need to ask what our street artists think that their meaning is  because obviously we don't want them to be limited either 
by a very narrow definition of promoting an objective, they need to have creative freedom, but they also need to be aware that 
their work does have meaning. And it’s very clear in Europe in the present time that many companies, more than I’ve ever 
experienced before actually, want to make work about the major issues of the day. That’s true of Spanish work, French work, 
and British work. And you are lucky enough in this year’s edition of the festival to have a number of strong examples of the work. 
This is Kamchatka, it’s a company from Spain, and they’re dealing, in a very poetic way, with encounters with migrants, so it’s a 
very touching and moving performance but it has a serious purpose. And this is another company, and there are probably a dozen 
or more performances at the present time in Europe dealing with migrations. This is a Polish company, expressing the dream of 
flight metaphorically through building a flying machine. This brings me to the opening event of this year’s festival in Hi Seoul, 
which is the very successful British performance <As the World Tipped> by the Wired Aerial Theatre. <As the World Tipped> 
succeeds on many levels, it's a terrific performance, very imaginatively staged, but at the same time it deals with the danger of 
global warming in a direct way and it actually includes a call for action which people feel very powerfully and respond to. And I'm 
sure you’ll have an opportunity in the next three nights to experience that for yourself.  

I just want to talk a little more about the use of technology now that it’s coming into, because I think it’s the other major trend 
that I want to single out. Obviously the digital arts and the digital media incorporate back into the language of street arts. It can 
be done quite simply. This is a performance from a company in Hungary called Bandart, and most of the technology is on the 
handheld tablet, and it’s a solo performance but actually it’s a duet between the dancer and the person operating the tablet. This 
is another performance which you will have the opportunity to enjoy here in Seoul. Maggie and I are involved with the 
commissioning projects in the UK and it’s one of our most successful alongside <As the World Tipped> and the most enjoyable 
performances. It’s the performance <High Street Odyssey>, which came to Korea and also for last year’s Hi Seoul, and it's a really 
terrific way of making use of technology to reinvent and look at the city with new eyes. Another example, <Electric Hotel>, the 
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connection is that although you can’t see really them, this performance was watched by an audience of 450 people all wearing 
headphones and all listening to an extraordinary powerful soundtrack which existed in isolation to the world around them. This 
is another production which I actually saw here in Hi Seoul, it’s Stalker and a Korean dance company, <Pixel Mountain>, which I 
made a very quick visit to see it at Seoul Museum of Art during Hi Seoul Festival two years ago. I travelled down from Beijing and 
did an overnight and it was very well worthwhile because I thought it was a tremendous performance and I’m happy that it’s still 
touring. I look forward to the re-production next year. This is another production by a company which did <Electric Hotel>, called 
Requardt & Rosenberg, choreographer and theatre director working together, and you might be able to guess that they’re playing 
with the concept of gaming. It’s a performance called <The Roof> and they’re in an arena with the audience contained within the 
arena and watching participants take part over and over in a gaming course which they failed many times and eventually 
succeeded and anyone who has played, and I'm sure you all have, knows that feeling.  

This is a production which we staged in April this year, which I actually produced, which is an invitation of an organization 
dealing with bringing arts to extremely disadvantaged communities. There were over 100 participants involved in the production. 
It dealt with some of the social issues that people in those communities are living with. Low wages, unemployment, single 
mothers and so on. But the message of the production was that by coming together and working together, which was embodied 
by the production, we can find a new community spirit to overcome those difficulties. It starts with a metaphor of riot and ends 
with a very optimistic note and we are using the arts in a creative and productive way. (Video plays.) So, to conclude, we live in 
a world which is currently facing many problems, and the street arts sector faces particularly financial problems at the present 
time. But I think we can all be confident that the creativity of artists and community spirit will prosper. Thank you. 

 

David Clarkson:  

Hello, lovely to be in Seoul again, thank you for coming along today, and thanks everyone for talking. Briefly, I just wanted to 
start with agreeing with Frank’s wonderful perspective that for me street theatre in its roots is political act. It does something 
quite unique, it takes work onto the street, and at the heart, I think it builds community. And I think the force for building 
community and against community, is one of the juxtapositions, one of the tensions in street theatre. I will come back to that 
very shortly. Stalker started doing work in 1985 in New Zealand. We’ve gone to Australia, we’ve been very rapidly to Europe, we 
have toured throughout Asia and throughout South America. I have worked extensively in the USA. So just very briefly in the few 
minutes I have, I want to give my perspective on global street culture and how each country is unique, and each country deals 
with street theatre in different ways, both well and perhaps not so well. My newest country and my newest love in regards of 
street theatre is Korea, and I just wanted to acknowledge the openness and out-looking nature of Koreans towards street theatre 
culture and towards the world. And I think it is one of the things that makes Korea truly unique, the ability to look outwards, but 
also at the same time to build community. And there was a question about what is special about Korea. It is that you are in some 
ways you have emerged from a village culture but you are global. It’s a very interesting tension, how you keep your sense of 
community but embrace globalization. You have gone from the bottom of the OECD to almost top of the OECD. Street theatre, I 
think you are intuitively attracted to it, because at its heart it builds community. And I think you nurture that to your best ability. 
I will then counter that with the other culture that I know very well, which is Australia. Australia has supported my career in many 
ways, but at the moment you could say there is virtually no street theatre in Australia. It went through a period starting in 1988 
with the Expo, where street theatre was embraced. In the late 80’s and early 90’s, there were probably about 30 or so street 
theatre companies in Australia. Now there are none, I would say. My company, one or two individual artists doing street theatre, 
but almost no companies. So you see, street theatre can be strong, and it can be also be fragile and disappear. And I think then 
the message for Korean artists is to make friends with your festival directors, be political, stand up for your art, as artists you 
have to develop your form, and your content. Both have to be side by side. But I think one of the problems we had in Australia is 
that we didn't really know how to stand up for our form. Also we had to go overseas to sell our art form. Another mistake I think 
we possibly made in Australia all respect in some ways to Europe. Europe inspired my creativity, but I want to talk a little bit 
about the cultural imperialism of Europe. And the fact that Europe, in many ways, you know, France inspired me, but there are 
many large French companies, they came to Australia, and they were so good at what they did, and the festivals brought them, 
at the expense of not supporting Australian companies. So you had wonderful street theatre, from France, inspirational, but the 
political outcome of it was that it destroyed the Australian culture. So I think also in terms of Korea, Korean culture, you have to 
look out for this. I think the Korean culture is strong, but watch that you are not too influenced by one culture, or two or three 
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cultures. Stay on your toes, and believe in your own culture. Very important thing. Briefly, also, just to mention, a few other 
cultures in the world that have different approach to theatre. I’ve worked extensively in Latin America. What is good about street 
theatre in Latin America is it walks the line between inviting other cultures in, but also has a very strong belief in its own culture 
and a thriving street theatre scene. The work we had done in Colombia, in Mexico, many years ago, in Brazil, very active 
communities, passionate about their work. Finally just to mention the other culture that I’ve worked a lot in is the USA. Interesting. 
The USA export so much culture, but street theatre is so small. the ability to be a street theatre artist in America is so difficult. 
I’ve worked with two or three companies. They struggle. There you have corporate art, dominating the landscape. But there is 
voice. There is always a groundswell, people who are fighting for community and the ability to express. So just to finish, to say I 
think there is a very valuable thing happening now in Korea, in street theatre, but you have to fight and struggle to maintain it. 
Good luck. 

 

Maggie Clarke: 

It’s great to be here at the Hi Seoul Festival. Thank you so much for the invitation. It’s clear from the presentations from 
different parts of the world that we certainly share an understanding of the role of festivals in the area of tourism, and in the 
area of regeneration, and in the role of cultural democracy. I think we see many events and festivals that are used for the city, I 
think it can be a very good thing, although it clearly comes with some dangers as well. I think we have to acknowledge huge 
significant events taking place in public spaces. And this is something that I think as organizers, as artists, as legislators it’s very 
important to defend. I’m a visitor to Korea, but I have some understanding of the huge cultural significance of the events taking 
place in Seoul Plaza. And I realized that it is certainly no easy thing to deliver, but that it has a great historical, cultural, emotional 
resonance for the people of the city. And I applaud the city and the organizers for making that happen, I know it’s not easy. And 
that said, alongside the cultural democracy, the huge tourism benefits that we all enjoy, I think that Su Taek made some very 
important points when he talked about the importance of festivals as works of art in their own right. And the importance of 
artists challenging themselves to treat their festivals as vehicles for high artistic expression, and not just as way of reaching huge 
and diverse audiences. And I find it a challenge to myself as a producer and organizer, and also as a commissioner of creative 
projects, along with many partners in the UK including Frank. The challenge that we always face is to create excellent art that is 
also capable of being enjoyed by audiences. And I think that is the balance that artists have to manage. If you want to present 
work in public places, you do have to consider the democracy of the audiences that will attend your event. But you must not let 
that limit you, and we must not let that limit us to entertainment. Entertainment combined with art, I believe is a challenge we 
can all face. I also think that each festival can and should be unique. We should learn from visiting festivals in other countries and 
other cultures. But a festival has to be, in a certain place, at a certain time, for a particular audience in a community. And there 
are many, many different ways in which that can take place. I’ve visited festivals that are certainly driven by commerce, that are 
directly driven by a market, a literary market. And we all know that there is a global marketplace, if we want to call it that, for 
street arts, which is something I’m looking forward to discussing over the coming days here. In fact I’m attending the Korea 
Performing Arts Market, we even call it that, next week. But within that, we have to keep what is unique to our own cultures and 
our own locations. And I really applaud the organizers of this conference for bringing together on a panel, artists, academics, 
festival organizers, and legislators. I believe that is the way that we will actually achieve a real future for the development of this 
art form. And I think that we have to continue to think of it as an art form, and not just as a vehicle for cultural democracy, 
tourism, or any of the other things. They’re all very good things but it has to also be considered as an art form. I think that’s it. I 
look forward to being inspired by the rest of the Hi Seoul Festival. 

 

Frank Wilson: 

I would actually like to address some remarks to the questions which Ms. Yang posed, about the functionality of the street arts 
festival, because I already said something about the trends on the performance side. I think all towns and cities, really of any size 
almost, share characteristics in common. They all have a certain amount of public space, they have business district, they have 
retail district, they have leisure, bars and restaurants district, and I believe that all towns and cities face similar problems. For 
example after working hours the business district can be quite deserted. Conversely the leisure and entertainment district in the 
public space, particularly in countries like the United Kingdom, can be full of only one type of person, generally young people 
celebrating life with alcohol. And it’s quite unusual to find the whole community in the same places at the same time. One of the 
reasons that the Stockton International Riverside Festival was immediately successful, which I didn’t even fully appreciate at the 
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time, was that it was their opportunity to bring the whole community together in their town center at the same time. There was 
no such opportunity that existed, actually when I proposed the festival to the city government they were very skeptical. They 
didn’t see the need for such an occasion nor frankly did I. I was interested in presenting some art. But the reality is that the 
success of the festival was the ownership taken by the public of the town very quickly. They made it very clear that they wanted 
this type of event. Not only for the art, but for the opportunity to be together in one place and celebrating their citizenship of 
the town. The social aspect of the festival is extremely important. And it’s interesting how the town government, how its attitude 
has evolved. It now sees the festival as very important. For all those kinds of reasons, social cohesion, giving a sense of pride of 
being a citizen of Stockton, and so on. They don’t necessarily see that the life of the festival is the artistic creation that goes on 
and they don’t understand the necessity of not just artistic freedom of the companies, but also for the festival director. That’s an 
important role, and the festival director, his or her judgement needs to be trusted by the city council. And I believe that on a 
functional level, that opportunity to bring the whole city together in a moment, in several days, can be incredibly important for 
the population. I appreciate that in a city as large as Seoul, it’s very difficult, you probably have a hundred different festivals 
taking place simultaneously in every district in the city. But I’m sure that the main reason that you should continue with the 
festival and you should find the resources even in difficult times is because the public wants it. 

 

Denis Lafaurie : 

Evidemment les questions posées sont immenses. mais je vais essayer de répondre d’abord à la question du rapport au 
gouvernement. Je pense que la rue, c’est politique, et dès qu’il y a une expression dans la rue, ça touche évidemment la ville, ça 
à des conséquences politiques. Donc bien évidemment les politiques sont concernés.  

Voilà pourquoi il faut avoir une stratégie politique entre les directeurs de festivals et la ville. Ces stratégies politiques doivent 
en même temps protéger les artistes, et en même temps protéger le politique qui n’est pas là pour perdre des élections. Donc 
comment faire pour qu’il y ait de l’audace ?  Qu’il y ait des choses neuves, et qu’il y ait un partage de responsabilité ? Je crois 
qu’une des bonnes manières de faire ça, c’est sans doute le contrat. Le contrat qui unit une direction artistique à sa ville ou à son 
gouvernement, qui lui donne la chance de pouvoir travailler sur le long terme. Par exemple, sur au moins 3, 4 éditions pour voir 
si ces orientations sont les bonnes, avec une évaluation commune pourquoi pas chaque année, et avec le fait qu’à un moment 
on lui demande en même temps de l’audace et d’assumer cette charge politique qui doit être prise en compte par tout le monde. 
En France, j’ai de la chance de bénéficier de ce contrat, c’est un contrat de 4 ans, donc tous les 4 ans, on fait le point et on voit 
ce qui a marché, et ce qui n’a pas marché. Mais généralement au bout du compte, c’est là où j’ai pris de l’audace, et là où j’ai fait 
venir les artistes les plus intéressants que la qualité de la prestation est appréciée. Donc le court terme peut casser cette relation 
à de l’audace, et le long terme  me semble-t-il, est une des bonnes solutions. D’autre part, on a de la chance en France d’avoir 
différentes sources de financement. Il n’y a pas simplement le gouvernement, il y a les collectivités locales et territoriales qui font 
que  le financement est multiple. Chaque collectivité a son objectif, la première celle de l’état, c’est la qualité de la prestation 
artistique, sur la région, au niveau du département, c’est le prestige de l’établissement au niveau de la région. Et évidemment 
sur la localité, c’est la satisfaction de l’électeur et des habitants. Le projet doit, en lui-même, avoir ses propres contradictions et 
satisfaire tous ces points-là, qui ne sont parfois pas évidents. Je n’ai pas de solution, mais il me semble que ça a permis en France 
une certaine pérennité des arts de la rue. Sachant que les arts de la rue sont peut-être plus neufs en Corée, même si j’avais 
remarqué qu’ils avaient d’autres formes plus ancestrales et plus traditionnelles, il faut laisser une chance à cet art-là de se 
développer ; et comme ça s’est passé en France, il faut pouvoir lui donner un maximum  de présence au niveau des médias, au 
niveau de la formation, au niveau des contrats, au niveau des villes, au niveau des lieux.  

Maintenant je réponds à une des questions précédemment posée. Comment faire vivre les arts de la rue en dehors des 
festivals ? Il y a mille manières de faire vivre ça. D’abord, parce que les compagnies peuvent créer à tout moment. Elles peuvent 
trouver un moment pour répéter et peuvent s’exprimer à toutes les époques, que ce soit dans les écoles, dans les usines et 
n’importe où. C’est le propre des arts de la rue précisément d’agir dans des lieux non conventionnels. Il faut éliminer les 
contraintes des lieux conventionnels pour imaginer un autre rapport plus direct au public, quel que soit le lieu, c’est tout ça, les 
arts de la rue.  

De ce point de vue-là, les arts de la rue peuvent prendre place à tout moment, et dans tous les lieux, dans nos villes, dans nos 
campagnes, dans nos forêts et partout. C’est une manière pour les compagnies, d’explorer les territoires qui ne sont pas explorés 
par les arts conventionnels. C’est ça le sens de les arts de la rue.  
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La troisième question à laquelle j’essaie de répondre, c’est une question pertinente qui a été  posée par vous. Qu’est-ce que 
ça change dans ma ville entre les arts conventionnels, les arts de théatre, et puis les arts de la rue. Ça a tout changé. Cela a 
transformé l’idée qu’un théâtre c’est d’abord une sélection des publics élitistes. Le fait d’aller dans la rue a fait en sorte que cette 
main tendue à la population a transformé mon image complètement par rapport à ma ville. Je n’étais plus celui qui réservait les 
artistes à un type de publics, mais celui qui avait la volonté de porter l’art au devant la population. Ça a tout changé. Parce que 
j’ai l’intime conviction que dans les arts de la rue, il y a également des talents et des expressions artistiques qui font sens ; si je 
n’étais pas convaincu de ça, je n’y serais jamais allé. Et souvent la résistance qu’il y a dans nos salles, et dans nos théâtres 
institutionnels, est de considérer que la rue n’est pas le lieu de l’expression de l’œuvre. J’ai entendu dire, bon nombre des 
directeurs de festival comme par exemple le directeur du festival international Montpellier danse, il s’appelle Jean-Paul 
Montanari, qui disent « la rue n’est pas le lieu de l’expression de l’œuvre ». C’est faux, la rue est également le lieu de l’expression 
de l’œuvre par son rapport à l’espace, par son rapport aux habitants même si parfois son contenu est différent, ses formes sont 
différentes, elle est différente mais reste une œuvre. 

Quand le plasticien australien W. Dorner (celui qui installe des sculptures humaines dans la rue)  crée un land-art urbain qui 
n’appartient qu’à lui et c’est une œuvre, absolument éphémère mais c’est une œuvre. 

Là-dessus soyons bien persuadés  que dans la rue, les œuvre se font et peuvent se faire : je rejoins également le collègue 
australien quand il dit que chaque artiste et c’est le propre de l’artiste, doit exprimer le lieu d’où il est, l’expression qui l’habite ; 
évidemment le coréen, l’australien ou bien la personne d’Amérique du Sud s’exprime de l’intérieur de lui-même. 

Néanmoins, pour avoir aussi pas mal voyagé, je pense qu’il y a parfois un langage commun possible et qu’ici à Alès, on a inventé 
une petite forme dont certains artistes coréens ont pu bénéficier et qui s’appelle le OLE (Outdoor lab Experience). Evidemment 
l’anglais étant une langue universelle j’ai pris cette expression-là. L’idée est simple. Après avoir été en Israël, en Amérique du Sud, 
ici et là, je me suis rendu compte que les artistes qui voulaient s’exprimer dans la rue n’avaient parfois pas le langage pour pouvoir 
le faire, c'est-à-dire qu’à un moment ils avaient du mal, ils passaient beaucoup de temps à essayer de s’exprimer alors qu’avec 
deux trois techniques, avec deux trois maîtres qui leur apprenaient deux trois formes, ils pouvaient aller plus loin dans ce qu’ils 
voulaient dire. Alors j’ai essayé d’imaginer un petit lieu à Alès pendant mon festival où certains artistes de différents pays, c’était 
le cas des Coréens l’année dernière, c’était le cas des Anglais, des Allemands, il y a également des Péruviens, les jeunes artistes 
qui n’avaient pas encore les codes puissent apprendre à travailler dans la rue. Les codes en général sont quasiment universels, il 
n’y pas là d’approche spécifique dans un pays, les codes sont universels parce que lorsqu’on rassemble nos villes, par exemple la 
ville de Séoul, évidemment chacune à sa propre caractéristique, elles ressemblent pas mal à New-York, elles ressemblent pas mal 
à Paris, à toutes les villes qui sont des pôles universels. Donc il y a un langage universel qu’on souhaite pouvoir partager.  

Et nous Français on doit faire attention à accepter d’autres cultures, je crois que nous sommes très intéressés, nous sommes 
très heureux lorsqu’on voit une culture différente venir chez nous. On parle de cette année France/Corée. J’espère que le meilleur 
de la Corée va venir en France parce que nous sommes avides d’échanges, le mot échange est compris dans les arts de la rue. Je 
pense que le mot international de votre festival est une chance énorme pour cette ville. 

David Clarkson: 

Several things, really. There’s an increasing corporatization or a struggling of small to medium-sized companies to exist in the 
current economic climate. There’s a commercialization of work or product. And that at the same time, to counter that, there’s 
non-stop emergence of new artists and fresh artists who act as the life blood. It is increasingly difficult to tour works. When I first 
started touring in the early 90’s, it was relatively easy to tour. There are more companies, it’s more competitive. it is an 
increasingly overcrowded world. There are increasing questions and insecurities about whether we should even be touring the 
world anymore because of carbon footprints. There are many issues going on. It is a restless time, an interesting time, as Frank 
said. But at the same time I think there is a movement of communication and unity happening throughout the world. That is 
through the Internet, there’s a subculture emerging. I hope and pray that it will become stronger. 

 

Denis Lafaurie: 

Rapidement je voulais intervenir sur l’utilité des arts de la rue, il me semble que c’est le propre prevue d’une véritable 
démocratie de laisser ces artistes s’exprimer, et donc s’ils ne font pas dans la rue, ils le font dans les petites comités extérieure 
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etc, donc il faut ouvrir les bannes pour que ce soit possible. Je pense que effectivement y aura de toute façon et ça c’est la 
stratégie de directeur, il faut que le grand public soit d’écoute de ça, faut pas se couper de ça, ce n’est pas une revendication 
permanente, s’il y a des choses à poétique à vivre, y a des choses qui fait qu’un moment dans une ville à les transformer par les 
artistes quelques parts. Elle est plus commerciale, elle devient plus un lieu d’affaire, elle devient le lieu artistique par elle-même. 
La ville doit être un lieu artistique. C’est ça qu’à rapporter c’est extrêment important. Si c’est Séoul devient une ville artistique, 
elle rayonnerait partout dans le monde encore plus forte. Elle l’est déjà... Egalement deuxième chose, ne mettez pas de côté ces 
artistes qui s’addressent à des petits publics, tout petit public, même une personne. Ça vaut le coût aussi parce que évidemment 
y a des grands spectacles, mais la stratégie de directeur doit être que cette parole la plus fine, la plus compliquée parfois 
s’addressent aussi à des petits publics qui puissent trouver ça aussi dans leur ville, parce que c’est important. Même si ça ne 
réunit pas à la région tout le monde. La discussion, la confrontation, c’est aussi les arts de la rue, c’est ce qu’il fait avancer des 
choses. 

 

Maggie Clarke: 

 I just had one comment to make, which is that I think one of the best ways of ensuring we continue to develop fantastic street 
art festivals is by presenting fantastic street arts in public places. And I think it’s fantastic that in Korea, here in Seoul, I believe 
you have a creation center, and in fact maybe more than one creation center. And I think one of the most difficult roles of 
organizers, festival directors and legislators is to support artists to create work in a really holistic way. And part of that is by 
offering commentary and feedback, as well as many, and support spaces to the artists and they go through the process of creation. 
So I think it’s very easy to watch as an audience and say “I don't like that”, “That doesn't quite work.” It’s much, much harder to 
say, “Wow, this artist could really work, if they were to perhaps consider some small changes, or if they were offered some other 
kind of support.” So that would be my comment, that we have to help the creation process. 

 

Frank Wilson:  

Actually, after listening to Su Taek, I'm very worried that I'm going to go and see the audience tonight, and lots of people 
disturbed by the noise, unable to understand, or walking away. I think we have to have faith in the power of the work. People 
wouldn’t be still coming to Stockton Festival in great numbers after twenty-eight years if they didn’t understand. This is an 
important point for the city governments, if it was the same safe, infantile work year after year. It’s the creativity of the artist, 
it’s the constant surprise the artists bring to the festival which is important. Every year is different, every edition is different and 
it’s different because the art is different. And it’s important to recognize that fact. 


