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ABSTRACT

Comparatively Analytical Study on Minimal Music in 

Music Education

Kim, Mi-Ji

Advisor: Prof. Kim, Hye Kwong Ph.D.

Major in Music Education

Graduate School of Education, Chosun University

The development of the miniaturization has continued since the popularity 

of miniskirts peaked in the 1960s. Through this development, minimalism 

appeared, and has been used as a formative approach of arts in any design 

or style in which the simplest and fewest elements are used to produce the 

maximum effect. Currently, the areas of minimalism are expanded to 

architecture, clothing fashion, music and dancing. The purpose of minimalism 

in all these fields is to reveal the best contents using the simplest materials.

This study introduces the minimal music that expresses new ideas on basic 

elements and structures according to the present age and limits movements of 

musical instruments and sounds extremely.

The minimal music emerged from 1965 centered on the United States. The 

main two characteristics of the minimal music are simplification and 

repetition.

Musical materials are simplified and continued based on process techniques.

Over the past western and eastern histories of music, musical compositions 

without repetition have been impossible. As in ABA forms in Sonata in 

western music and trolls in eastern music, the same motifs are repeated.

However, the repetition in the minimal music is different;the smallest unit 

is a minimalized music with continuity, and the total of the units comes to 

be a whole song through addition and abbreviation.

To appeal to music listeners, a variety of modifications suitable to current 

styles, tones and fashions have been given to the monotonous repetitions. 
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Now, the minimal music is gain popularity successfully.

Representative composers of the minimal music include La Monte Young, 

Terry Riley, Steve Reich, and Philip Glass. Non-western music such as 

Balinese music, African music, and Indian music affected these music 

composers. This study analyzed their biographies and musical features.

These composers were influenced by ‘the experimental music’ that explores 

new tones of music, and they expressed minimalism where their artistic 

techniques were simplified.

As a contemporary genre of music in the late 20th century, minimal music 

has been reputed as a contributor that reconnected composers and the 

audience. Some cases where minimal music was applied to movies, 

animations and popular music were investigated in this paper. Moreover, this 

paper is aimed to present creative instruction schemes in music classes using 

minimal music.
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I. 서 론

 1. 연구의 필요성 및 목적

20세기에 들어와 사회와 문화는 급격한 변화가 시작 되었고, 이러한 변화는 다

른 예술과 마찬가지로 음악에도 변화를 가져오게 하였다. 

음악분야에서 진정한 20세기 음악의 선두주자이며 가장 영향력 있는 작곡가 쇤

베르크(Arnold Schoenberg, 1874-1951)는 12음기법이 음높이만을 근거로 만들

어진 12음렬 음악1), 무조음악을 작곡하였다. 제 2차 세계대전 후에 나타난 아방가

르다의 대표적 경향으로 음렬방식을 음길이, 음의 강세, 음색 등 다른 음악요소에

도 적용키는 총렬주의음악2) (심옥식, 1984:60)의, 문제는 기존에 사용되었던 전통 

음악을 탈피하고자 수많은 변화들이 나타나기 시작하였다. 조성, 리듬, 형식을 규정

하는 기존의 원칙을 거부하며 새로운 시도로 이 시대를 대표하는 음악가나 비평가, 

그리고 음악학교들로 간주되는 이 음악들이 일반 청중들에게는 거의 호소력을 갖

지 못하였다.

그런데 1960년대 경부터 최근 청중들이 알지 못하게 다가와 대중적인 관심을 끌

고 있는 음악 “미니멀 음악(Minimal Music)”이 있다. 이 시기에는 비(非)서구 문화

로부터 오래된 것과 새로운 음악을 사용한 축제가 특별히 열리기도 하며, 지금까지 

작곡되어진 곡들과는 정반대의 성격인, 즉 단순성(simplicity)과 반복(단순화된 주

제를 무한정 반복)을 특징으로 갖게 되었는데, 이러한 단순성과 조성감은 곧 일반 

청중들이 관심을 갖도록 유도하기 시작하였고, 이 음악은 20세기 후반의 대표적인 

것으로 미국과 유럽에서 활발히 작곡 연주된다.  

일반적으로 클래식 음악이 극에 달았을 때 쓰이는 기법으로 Crescendo, 

accelerando, molot allegro, appassionato 등의  음악 기호를 사용하여 드라마틱

한 음악의 흐름을 강조한다. 또한 ‘반복 기법’을 사용하여 클라이막스를 표현하기도 

1) 쇤베르크의 12음렬 기법은 쇤베르크 이전의 과거 300년이 넘는 동안 서양음악의 기초가 된 화성을 전

면적으로 그리고 의도적으로 부정한데서부터 출발점을 삼고 있다. 12개의 동등한 반음으로 이루어진 음

렬이 이 음악의 기초가 된다.

2) 총렬주의(Total Serialism)는 제 2차 세계대전 후에 나타난 경향으로 베베른의 12음렬 음악을 모델로 

삼았으며 음렬의 사용이 화성뿐 아니라 리듬, 100여개 음높이, 30여개의 음길이, 20여개의 음색, 6,7개

의 강세, 셈여림 등의 영역에 까지 확대되었다.
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한다. 

미니멀 음악(Minimal Music)에서는 일정한 패턴에 따른 지속과 최소한의 음악적 

단위가 계속 반복하면서 곡을 이끌어 진행되는 작곡 방법의 하나로 단순한 특징을 

나타낸다. 본 논문에서 다루고자하는 ‘반복 기법’은 일반적으로 사용하는 의미와 다

른 의미로 필립 글래스(Philip Glass 1937)의 말을 빌리자면 미니멀 음악이란 ‘반

복적 구조를 지닌 음악’이라고 정의할 수 있다.

다른 현대 음악과는 달리 재즈와 락 등 대중 속에 자리 매김 한 음악으로써 최

근 LG아트센터에 스티브 라이히가 내한해 관심을 불러 일으켰던 것 뿐 만 아니라 

이미 무용계에서 미니멀 음악이 하나의 트랜드가 되고 또한 영화를 통해서 접한 

경우도 있었다.

따라서 본 논문에서는 미국을 중심으로 등장하게 된 미니멀 음악의 특징적 기법, 

표현방법을 대표적인 작곡가 중에서 라 몬테 영(La Monte Young), 테리 라일리 

(Terry Riley), 스티브 라이히(Steve Reich), 필립 글래스(Philip Glass)의 작품

에서 미니멀 음악의 기법을 이해하고 분석하며 더불어 실생활에서는 사용되는 사

례를 통해 음악교육 현장에서 활용할 수 있는 지도방안을 모색하는데 목적을 두었다.

2. 연구의 방법 및 범위

 본 논문은 연구를 통해 제시하고자 하는 내용과 방법은 다음과 같다. 1960

년대 미국에서 시작된 후 1970년대에 성행한 음악으로 음의 움직임을 최소한으로 

하여 하나의 패턴이 형태를 유지한 채 반복되는 음악으로써, 현대음악에 널리 쓰이

고 있다. 작품의 이해를 바탕으로 대중들에게 생소한 현대음악에 관심을 키우고자 

한다. 그리고 미니멀 음악의 이해를 돕고 그 작곡가의 작곡 스타일을 연구 하고자 

하며, 사례를 통한 음악교육에서 활용할 수 있는 방법을 제시하고자 한다.

 첫째. 미니멀 음악(Minimal Music) 에 대한 정의와 특징 그리고 비(非)서구(인

도, 아프리카 민속음악)음악적 배경에 대한 이해를 돕고자 알아본다.

 둘째. 이 시대 대표적인 작곡가 라 몬테 영(La Monte Young), 테리 라일리 

(Terry Riley), 스티브 라이히(Steve Reich), 필립 글래스(Philip Glass)에 대해 

알아보고 그들이 작품을 통해 미니멀 음악을 이해한다. 

셋째. 미니멀 음악이 적용되는 애니메이션, 대중음악, 영화에서 쓰이는 사례에 대
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해서 연구해 보고자 한다.

마지막으로 미니멀 음악이 음악교육에 사용될 수 있는 지도안을 제시하여 보겠

다. 

본 연구의 범위는 다음과 같다. 

첫째. 미니멀 음악의 특징과 작품 분석을 위해 학위논문을 포함한 연구 문헌 등

을 통해 자료를 삼고자 한다.

둘째. 초기 미니멀 음악의 대표적인 4명의 작곡가들에 대해 연구에 한하였다.

셋째. 모든 작품에 대해 분석하지 못하고, 대중적으로 유명한 미니멀 음악이 두

드러지게 나타난 곡들 위주로 분석하였다.

넷째. 본 논문은 실제 교육현장에서 검증의 절차를 거치지 않았고, 구체적인 지

도방안 연구와 수업 지도안을 제시하였다.
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II. 이론적 배경

1. 비(非)서구(인도, 아프리카)적인 음악적 특징

 미니멀 음악가들은 더욱 다각적이며 심도 있게 비서구 음악에서 영향을 받았고, 

특히 인도 음악의 높은 정신성과 섬세한 음악적 전통성은 미니멀 작곡가들에게 매

력적인 자극제가 되었다(Michels, 1993:523). 

미니멀 작곡가인 라 몬테 영(La Monte Young 1935~), 테리 라일리(Terry 

Riley 1935~), 스티브 라이히(Steve Reich 1936~), 필립 글래스(Plilip Glass 

1937~) 4명의 작곡가들은 각기 다른 방향으로 인도 음악과 관련을 맺게 된다. 영

은 일본의 가가쿠(Gagaku)3)와 인도의 라가(Raga)체계4)에 심취하였으며 1970년부

터 부인 자젤라(Marian Zazeela)와 함께 인도 음악가 판티트 프란 나트(Pandith 

Pran Nath)5)를 미국으로 초청하여 같이 공부 하고, 라일리 역시도 그에게서 인도 

음악을 배우게 되면서 동양의 전통적 요소를 습득하고 이를 자신의 음악에 응용하

였다. 글래스는 66년과 67년 사이에 티벳과 인도 등지에 머물면서 비유럽 문화에 

대해 흥미를 갖기 시작했고, 북아프리카 음악과 이슬람 미술의 반복적이고 기하학

적 패턴에 심취하였으며 그의 리듬 체계는 인도 타블라6) 특히 인도 음악의 기초를 

이루고 있는 첨가구조(additive structure)에 대단한 관심을 보였다. 그 후 글래스

는 작은 단위나 소절을 더욱 더 긴 시간 단위로 연결 하였다. 한편 이들과는 조금 

다르게 라이히는 아프리카의 북 리듬과 발리 가멜란(Gamelan)7) 음악의 리듬 구조

를 깊이 연구하였다. 이렇게 해서 이들 모두 4명의 작곡가들은 비(非) 서양 음악의 

영향권에 깊숙이 놓이게 되었다. 

아프리카 리듬기법의 본질적인 특징으로는 비트의 강세에 일치하지 않고 대립되

는 또 다른 리듬적 진행과 경험을 새롭게 배치하고, 주로 타악기를 연주하는 이 나

3) 우리나라의 아악(雅樂)에 해당하는 일본의 궁중음악.

4) 인도의 라가는 서양의 음계와 선법의 기본개념과 관련된 용어이며 소위 무르카나라고 불리우는 순수한 

7음음계는 11개의 혼합음계와 함께 모든 선율선법의 기초를 이룬다.

5) 인도의 음악가이며 명상가.

6) 인도의 대표적인 타악기

7) 동남아시아의 관현악의 일종의 현악기, 피리 및 여러 가지 타악기를 이용하여 불폅화음과 복잡한 리듬

의 음악을 연주한다.
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라는 어떤 악기를 두드리던지, 교유한 리듬공식, 동일하게 지속되는 대열을 형성시

킨다. 인도 예술음악은 독주로 표현되는 경우가 많이 소규모 앙상블로 연주한다. 

2. 미니멀 음악의 정의

미니멀 음악은 1960년대에서 1970년대 중반 미국 뉴욕에서 주류로 형성되었던 

음악 양식으로 실험 음악의 새로운 경향의 방법으로 작곡 미니멀리즘 미술에서 영

향을 받은 것으로 추측되지만 음악에 ‘미니멀’이라는 용어를 적용시키는 것은 제한

적으로만 가능할 뿐이다(Werner-Jensen, A. et.al. 2006).

미니멀(Minimal)은 “최소한의 노력으로 최대한의 효과”를 얻는다는 절제와 응축

의 의미를 담고 있고(김옥동, 1992:16), 그 음악에 사용된 소재가 음악적 수단이 

극소화되어 있다는 사실을 암시한다. 

여러 대안적 명칭들이 제기되어왔는데, 때에 다르게 지칭되기도 한다. 실험음악

과 관련을 맺고 있는 가장 최근의 음악으로서 ‘반복음악(repetitive music)’, 그 반

복의 기본 단위가 패턴화 되어 있다는 의미에서 ‘패턴음악(pattern music)’들이 있

다. 그리고 그 단위가 지속적으로 반복되면 박동감이 생긴다고 하여서 ‘박동음악

(pulse music)’, 같은 유형의 음들을 지속적으로 들려줌으로써 듣는 이로 하여금 

몽환적인 느낌이 든다고 하여서 ‘몽환 음악(trance music)’도 있다. 더불어서 심리

적 몰입의 상태에 이르게 까지 하여 명상도 잠기게 한다고 해서 ‘명상적 음악

(meditative music)’이라고도 불린다.

‘체계적 음악(systematic music)’은 체계적인 반복으로 통제되어 있다는 뜻에서 

붙여진 음이다. 추상적인 미니멀 음악을 명명한 것으로 음악 시작도 끝도 없이 무

한히 계속 같은 반복됨에 따라 일상적인 시공을 초월한 무한성 거시적 시간과 연

결될 수 있다는 측면 강조한 것은 공간 음악(space music)이라고 한다. 청각예술

(acoustical art), 또는, 미술의 시각예술(op-art)에서 유래된 개념으로써 시각 예술

의 착시 현상을 그 이론적 기초로 하고 있다. 이처럼 미니멀음악은 착청 현상을 심

리적 바탕으로 하고 있다는 사실에서 기인된 것이다. 그래서 음향예술 등의 다양한 

명칭들이 제기 되었다.

실제로 미니멀 음악에서는 극도로 제한된 수의 음만을 이용하며, 음색이나 강약

의 변화물을 거의 두지 않는 방법으로 사용되고 있다. 극소화된 음악적 수단을 패
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턴화한 후, 그것을 반복이라는 체계화된 기법을 통하여 끊임없이 연장해 가는 음악

이다.

3. 미니멀 음악의 특징 

1950년대 미국은 아카데믹한 12기법 음악과 우연성 음악에 편중되어 있었다.

가장 직접적인 영향을 받았다고 하는 음렬주의(sorialism)를 들 수 있는데 외형

적으로는 변화가 두드러져 보여 미니멀 음악과는 아무런 연관이 없어 보이나 동일

한 음렬이 계속 반복되고 그 음렬이 작곡자의 주관적 개입이 배재되어 있다는 특

성에서 관련 있다고 볼 수 있다. 

50년대 음악들은 점점 복잡한 구성과 난해한 테크닉으로 작곡되어 연주자가 연

주를 할 때 특별히 훈련된 고도와 지적인 연주 기술을 필요로 하였으며, 작품을 감

상하는 청중들 역시 통찰력과 문제의식을 갖고 있어야 했다. 하지만, 노력하는 청

중들은 많지 않았고 그 결과 이 새로운 음악들은 외면되기 시작하였다. 이것을 직

시한 새로운 세대의 작곡가들은 청중들과 교감할 수 있는 작품을 작곡하였다. 

1960년대 중반부터 미국을 중심으로 발전하기 시작한 미니멀 음악은 최소한의 

표현만으로 전체를 제작하는 것으로 가장 중요하게 다루는 소재는 리듬(Rhythm)이

다. 이러한 리듬적인 모티브를 단순화시키며 계속적으로 반복 연결시키며 음악은 

진행 된다. 좀 더 체계적인 설명을 위해 유사한 요소들을 리듬, 가락, 화성, 선율, 

조성, 형식으로 범주화 하였다.

전통적인 개념의 선율은 한정된 패턴에서 존재하여 진행하는데, 멜로디 라인은 

존재 하지 않는다. 또한, 형식의 틀에 맞추어 구조화 시킨 음높이의 선형적인 진행

또한 배제 시킨다. 그리고 특별한 의미가 있을 때나 목적을 위해 반복하는 것과 다

르게 끊임없이 지속시킬 뿐 방향성과 목적성을 지니지 않는다. 하나의 구조인 리듬 

패턴을 조금씩 변형시켜 연속적인 형식을 가지게 되고, 하모니는 단순 조성의 밝은 

음향(Tone Color)이나 전음계의 소리들로만 모아진(Diatonic Collections) 음향을 

제한되며 선법적인 화음을 사용한다. 음색은 대담하고도 20세기에 중요한 츰면이 

새로운 음향 세계를 창조해냈다. 실로폰, 글로켄슈필, 그리고 첼레스타와 같은 악기

들이 타악기 그룹에 새롭게 첨가되면서 타악기로 연주되는 곡들이 많이 작곡되며, 

카우 벨, 브레이크 드럼, 사이렌과 같은 일정하지 않은 피치를 내는 타악기도 자주 
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사용된다(민은기, 2007:616).

새로운 개념의 조성음악으로서, 온음계적인 쉬운 멜로디와 고전적인 단순 3화음

을 많이 사용화였다. 화성은 최종 해결점을 향하지 않으며, 공명은 음악 현상에 있

어서 정적(靜的)이거나 비슷한 소리를 들으며 명상의 시계로 들어가게 된다는 특징

을 들 수 있다(최윤범, 2007:21).

연주에 있어서는 작곡가의 주관적 개입에 의한 특정부분의 강조나 중심을 만들

지 않고 최대한 객관적으로 바라 볼 수 있도록 최소화 시키며, 연주자의 재량에 따

라 독특한 연주 기법으로 자유로운 음악을 추구하였다.

 부분보다는 작품 전체에 집중되며, 새로운 진행방식인 과정(Process)의 개념으

로 조금씩 단계적으로 변화된 작곡 방법으로 텔레비전에 나오는 광고나 영화음악, 

애니메이션에서 자주 사용되고 있다. 또한, 연극과 무용을 위한 음악으로 크게 성

행 했으며, 근래에는 필립 글래스는 무대 작품 창작과 영화음악에 적용하면서 두드

러지게 적용하고, 상업적으로 진출했을 뿐 만 아니라 대중음악에서도 큰 영향을 주

어서 보다 대중들에게 인식 시켰다.

이러한 미니멀 음악은 현대인들의 하루 종일 바쁘게 살아가야하는 일상에서 잠

시 벗어나 편안한 마음으로 잠시 안식처가 필요한 이들에게 호응을 얻었고, 현대 

음악이 주는 복잡함과 혼란스러움을 싫어하는 청중과의 새로운 관계를 모색 하였

다. 

 다음은 미니멀 음악의 특징을 아래와 같이 정리할 수 있다.

▶ 최소 단위의 재료를 사용한다. 

▶ 반복과 확대, 축소를 통해 작품을 발전시킨다.

▶ 아방가르드 음악을 거부(총렬음악의 구조주의적 형식을 비판)한다.

▶ 작품에 대해 독립성과 객관성을 갖는다.

▶ 단순성(형식적인 명확성), 수단의 단순성(음재료의 명확성), 감정의 단순성

   (복합적인 내용의 단순화)을 강조한다.

▶ 새로운 음향에 중요한 측면을 갖는다.

▶ 과정(Process)의 진행방식을 지닌다.
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4. 대표 작곡가 및 작품 분석

미니멀 음악의 대표적인 작곡가인 라 몬테 영(La Monte Young 1935~), 테리 

라일리(Terry Riley 1935~), 스티브 라이히(Steve Reich 1936~), 필립 글래스

(Plilip Glass 1937~)등이 있다.

이들 네명 간의 음악 형성배경에 있어서 상호 공통되는 특성은 다음과 같다. 

첫째, 1930년 중반의 미국에서 태어난 작곡가들로 비슷한 시기에 활동하였다.   

  둘째, 모두 서구 전통음악 교육을 받았지만 순수한 음향을 추구하는 아프리카와 

아시아의 비(非)서구 음악에 관심을 갖는다.

셋째, 이들 음악은 대부분 무영, 재즈, 연극과 같은 다른 예술형태와 직접적인 교

류를 유지 하였다. 

넷째, 이들은 선율선이 없고 변화감의 속도는 상당히 느리며 대부분의 곡의 길이

가 길다. 

마지막으로 아주 작은 음악적 재료가 계속적으로 반복되어 거대하면서도 변화가 

많지 않은 음악의 특징을 갖는다. 

미니멀 음악의 대표적인 작곡가들에 대한 생애와 그들만이 가진 독특한 음악적 

특징이 지닌 작품을 살펴보도록 하겠다.

 1) 라 몬테 영(La Monte Young)

영은 1935년 10월 14일 미국 아이다 호주의 베른(Idahlo의 Bern)에서 태어났

다. 영은 L.A.와 유타에서 가난한 어린 시절을 보낸 그는 1950년대에는 L.A.에서 

재즈색소폰 연주자로 일했으며, 기타, 색소폰, 클라리넷과 탭댄스 다양한 악기를 배

웠다. 그리고 그의 성장환경은 끊임없이 바람 소리, 곤충의 소리, 발전소의 소음, 

기차 소리 등 ‘지속적인 소리(Dron)’로 그의 독특한 음악의 특징을 나타내는데 절

대적인 영향을 받았다. 고교 진학 후에는 재즈에 심취하여 졸업 후 재즈 연주자와 

밴드를 결성하여 활동하기도 하였다. 그 후 1953년 로스 엔젤레스 시립대학(Los 

Angeles city collage)에 입항하여 레오나르트 슈타인(Leonard Stein 1916~)8)에

게 서구의 전통적 작곡법, 대위법, 그리고 무조주의나 12음기법과 같은 20세기의 

새로운 기법을 배웠다.

8) 쇤베르크의 제자로서 Arnord Schonberg Institute 설립자이다.
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1957년 UCLA (University of California at Los Angeles)에서의 입학은 그의 

음악의 영역을 확장하는 계기를 주었고, 일본의 가가쿠와 인도의 가멜란등 비서구 

음악을 접하고, 중세성가 오르가눔 양식에 대한 연구를 하였다. 1958년 버클리에 

있는 캘리포니아 대학교(University of California, Berkeley)에 입학한 후, 1959

년 다름슈타트에서 열린 슈톡 하우젠(Karlheinz Stockhausen 1928~)의 작곡 세

미나에 참가하여 케이지에 대한 강연을 접한 영은 그의 음악 철학에 깊이 매료 되

었고 이를 자신의 음악에 적용하였다. 1960년부터 그다음 해에 걸쳐 뉴욕에서 리

차드 맥스필드(Richard Max-field)에게서 전자음악을 배웠으며, 안무가 앤 핼프린

(Ann Halpin)을 위하여 라일리와 공동으로 극 음악 작업을 하기도 하였다. 또한, 

플럭서스(Fluxus)9)운동에 가담하고, 무용과 극을 혼합한 곡을 발표 하였다. 그리고 

슬라이드, 불빛 조명 등을 모두 이용하여 음악을 구성하고 대표적인 특징으로는 음

악 전반에 걸쳐 지속(Drone)성을 지닌 표현 기법을 사용하였다. 1970년에는 인도 

고전 성악곡 키라나 양식을 판디트 프란나트(Pandit Pran Nath)에게서 배웠고, 

1971년 인도 전통음악의 연구를 위해 설립된 키라나 센터(Kirana Center)의 감독

이 되었다. 1969-75년 동안에는 미국과 유럽에서 연주 순회활동을 하였다.

라 몬테 영(La Monte Young 1935~)의 작품 경향은 다음과 같이 세 시기로 구

분이 되어지고 있다. 

① 1956-58때에는 엄격하게 음열주의를 따르는 시기로 초기작품으로 「Trio 

for Stings, 1958」는 미니멀 음악의 실질적인 기원으로 평가를 받는다. 지속되는 

긴 음, 일정한 리듬의 사용, 부동적 화음, 정적 등의 요소로 정체적 인상을 강화시

키기 위해 사용하였다. 곡의 시작부는 3개의 지속음으로 구성되며 하나의 화음 소

리가 사라질 때 까지 5분 넘게 소요된다.

② 1959-61때에는 플럭서스(Fluxus)사상 시기로 다양한 예술을 혼합시킨 즉흥

연주를 지향한 작품 「Composition, 1960」은 음악파악에 긴요한 부분이었다. 15

개의 각기 다른 작품을 연계시킨 것으로 연극과 음악 그리고 시(時)의 구획을 희석

시키고, 청중과 연주가를 위한 지시만으로 작품사이의 관계를 새롭게 부각 시켰다. 

그리고 곡의 구조 원리로 끝없이 반복을 처음 채용한 작품으로 그 뒤이은 미니멀 

작곡가들의 리듬적 반복기법과 동일시 하기는 어려우나 음악사적으로 중요한 이곡

9) 반예술적이고 극단적인 전위 실험예술단체로 기존의 예술, 문화를 거부하고 혼합된 예술형태(mixed 

media)가 많이 작곡되었다. 대표적 예술가로 라 몽테 영(La Monte Young), 딕 히긴스(Dick higgins), 

백남준 등을 들 수 있다.
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은「Arabic Nume-ral for Henry Flynt, 1960」낮은 저음과 일률적이고 규칙적으

로 오랜 시간 반복되는 음군을 연주자에게 지시하고 있다. 말부터는 지속 저음은 

특별히 고안된 전자음 합성장치에 만들어진 기구를 이용한 작품으로 「Map of 

49'dreams, 1966」지속적, 주기적인 소리의 움직임이 청중에게 미치는 효과를 중

시하여 연주자는 엄격하게 결정된 매개변수에 따라 지속되는 전자음 위에 즉흥연

주를 곁들인다.

③ 1962-부터는 실제적 미니멀 음악이 시작되었다. 라 몬테 영(La Monte 

Young 1935~)의 작품중 가장 널리 연주되는 「The Well-tuned piano, 1964」

와 「The Second Dream, 1964」최소한의 음향으로 구성되어 있다. 그 중 「The 

Well-tuned piano, 1964」곡은 테이프(Tape)로 제작되어 1974년 로마에서 초연

된 작품으로 피아노는 순정율10)로 조율되었다. 

［악보 1］

  라 몬테 영(La Monte Young)의 작품 중 일부「The Well-tuned piano, 1964」

G장조인 곡으로 5도권에 속한 g, d, a음이 사용되고, f#, b음은 순정율로 평균율보

다 약간 낮게 조율되고, e음은 의도적으로 평균율보다 다소 높게 조율 되었다.

b-d, f#-a의 음정은 장3도에 근접하고 g-a는 장2도 f#-g는 거의 단 10에 가깝다. 

10) 최초의 피타고라스 음률로서 음사이의 비가 어떤 비율을 갖는데 유리수 비율로 구성되어 불협화음은 

해결되지만 중간에 조성이 바뀌는 곡의 연주는 불가능하고 울프음정이 생기는 문제가 있다.
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화성적, 배음적 연관성을 기초하여 이 음들을 선택하였고, 주기적이며 반복적으로 

6시간 이상 동안 연주되는 이른바 환각현상을 일으키는 소리의 무리를 창조해 냈

다.

라 몬테 영(La Monte Young 1935~)의 작품에서는 지속음을 포함하여 모든 작

품을 유기적으로 연결시켜 다양한 음악적 요소와 구조, 순정율, 혼합매체 그리고 

비(非) 전통적인 소리의 원천을 찾기 위한 노력을 현재까지 진행시키고 있다.

 2) 테리 라일리(Terry Riley) 

영과 함께 초기 미니멀 음악의 작곡가로 알려진 테리 라일리(Terry Riley)는 

1935년 6월 24일에 캘리포니아(California)의 클랙스(Colfax-미국 서부의 산간 지

방)에서 태어났다. 어린시절에는 주로 대중음악과 재즈에 심취하였으며 고교 진학 

후 클래식 음악을 접하였다. 1955년부터 1957년까지 샌프란시스코 주립대학(San 

francisco State Collage)에서 작곡을 공부하고, 1958년 버클리에 있는 캘리포니

아 대학(University of California, Berkeley)에 입학하여 시모어(Seymour)Shifrin 

와 로버트 에릭슨(Robert Erickson)함께 실험음악에 참여하였다. 그 후 샌프란시

스코 음악원(San Francisco State University)에서 작곡과 피아노 MA를 취득하였

다. 학생시절 그는 학비를 벌기위해 샌프란시스코(San francisco)에 있는 Gold 

Street Salon에서 래그타임(ragtime)11) 피아니스트로 일하였다. 1959년에는 즉흥

연구 그룹을 결성하고 1960년에는 라몬테 영(La Monte Young), 그리고 무용가인 

앤 하프린(Ann Halprin)과 함께 공동 작업을 하였다. 현악 4중주(160)은 라일리

(Terry Riley)의 새로운 스타일의 첫 번째 작품으로 반복적인 짧은 구문을 고용하

는 지금의 미니멀리즘(minimalism)12)으로 알려져 있다. 또한 인도의 시타르 연주

가 라비 쉥커(Ravi Shanker)와의 만남으로 비 서구 음악에 관심 갖고, 모로코와 

북 아프리카 여행을 통해 실제적으로 접촉할 수 있었다. 1961년 버클리의 캘리포

니아 대학(University of California, Berkeley)을 졸업한 후 1962년부터는 2년 동

안 유럽에서 생활하며 프랑스에서는 극단에서 연구자고 스칸디나비아에서는 극장

11) 래그타임(ragtime)이란 주로 흑인들에 의해 대부분 피아노를 위해 작곡, 연주된 곡으로 행진곡 형식이

며 당김음과 피아노롤(roll)을 많이 사용하였다.

12) 미니멀리즘(minimalism)이란 60년대 중반부터 뉴욕을 중심으로 일어난 예술 사조로, 최소한의 재료를 

가지고 제작된 매우 순한 형태의 작품을 지칭한다.
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과 재즈음악회에서 행위음악(happenings)에 참여하기도 하였다. 이 기간 동안 마

그네틱 테이프 조작을 이용하여 반복적 구성을 시도한 작품 「I can't stop No, 

She Moves」,「Mescalin Mix」 그리고 「Music for the Gift」작곡 했는데 이곡

을 작곡하면서 "반복(repetition)이 음악의 형식을 위해서 어떻게 사용될 것인지 이

해하기 시작했다"(Strickland, P.149). 1970년대 이후 10년 넘게 작곡을 중단하고 

그는 영(La Monte Young)과 함께 팬디트 프란 나트(Pandit Pran Nath)로부터 인

도 고전 음악 교육 공부하면서 건반악기 즉흥연주자로 활동하였다. 그리고 2007년

에는 채프먼 대학(Chapman University)에서 음악 명예박사학위 수여를 받았다. 

반복 사용으로 진정한 미니멀 음악으로 간주되는 작품「In C, 1964」를 통해 대

중적 명성을 얻었고, 이 곡은 LP(Columbia Record, 1968)판의 출시로 상업적으로 

크게 성공을 거두었다.

라일리(Terry Riley)는 즉흥적 반복을 위해 테이프 루프(Tape-loop)13)와 테이

프 딜레이(Tape-delay)14)라는 확대체제(Multiplication System)를 활용하였는데, 

처음 루프(Tape-loop)가 사용된 곡은 「The five legged stool, 1961」이며, 

「Dorian reeds, 1963」에서는 테이프 딜레이(Tape-delay)가 처음으로 사용된 

곡이다.

반복 사용한 라일리(Terry Riley)의 절정을 이루는 작품「In C, 1964」는 53개

의 음형을 사용한 짧은 곡으로 번호가 붙여진 단편들로 구성되어있다. 언제나 같은 

53개의 패턴을 가지고 연주되지만 악기의 종류, 수와 같은 배합은 제한을 두지 않

은 순수한 앙상블 형태이다. 연주자의 재량으로 원하는 시간만큼 점진적인 이동, 

반복 할 수 있지만 연주자에 의해 각각의 단편들이 적어도 한 번씩 연주되면 음악

은 끝나게 된다.

「In C, 1964」 에서는 시작에서부터 끝까지 C음이 피아노에서 계속적으로 반

복되는 지속적인 박동(Constant pulse)으로 사용되었다. 그리고 소수의 음 구성으

로 개개의 음형에 사용된 전체음은 9개로 차례대로 첨가되며 다음 표와 같다.

13) 전자음악의 발전에 의해서 초기(1950~60)에 많이 사용되었다. Tape와 같은 형태로 같은 길이, 릴

(reel)를 양쪽 끝을 묶어 계속 반복시키는 방법을 말한다.

14) Time-lag또는 전자 준-반향체제(electronic quasi-feedback system)이라고도 불린다. 이것은 각각의 

테이프의 속도차에 의한 시간 이동의 효과는 마치 무한히 반복하며 따라가는 캐논과 같은 인상을 준다.
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① ② ③ ④ ⑤ ⑥ ⑦ ⑧ ⑨

음형 m1 m1 m2 m4 m9 m14 m22 m35 m45

첨가 음 c e f g b f# a b♭ d

<표1> 테리 라일리(Terry Riley), 「In C, 1964」에 사용된 9개의 음

※m은 마디(measure)을 말한다.

    

  

  

    ［악보 2］

  테리 라일리(Terry Riley)의 작품 「In C, 1964」   
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새로운 음의 도입은 작품에서 중요한 사건으로 인식된다. 전에 들어보지 못했던 

음의 출현으로 듣는 이에게 마음의 동요와 충격을 가져왔다. 이것이 바로 라일리

(Terry Riley)가 의도했던 것으로 반복기법에 더하여 즉흥 기법을 도입한 점은 라

일리(Terry Riley) 음악의 특징이다. 

3) 스티브 라이히(Steve Reich) 

라이히(Steve Reich 1936~)는 1936년 10월 3일 뉴욕(New York)의 상류층

집안에서 태어났다. 7살 때 피아노 레슨을, 특히 재즈음악에서 큰 즐거움을 느

꼈다. 14세 뉴욕 필하모니의 팀파니 주자로 활약하게 되는 로랜드 콜로프

(Roland Kohloff)에게 타악기(드럼)를 사사 받음으로 본격적인 음악교육을 받

았다. 친구들과 함께 밴드를 만들어 재즈 음악에 몰입하고, 1953-57년 코넬대

학(Cornell University)에 입학하여 철학을 전공하였고, 1958-61년 홀 어버톤

(Hall Overton)과의 작곡공부를 줄리어드(Juilliard)음악원에서 작곡을 전공하였

다. 이때 미니멀 작곡가 중 한명인 필립 글래스(Philip Glass 1937~)와 같은 대

학원은 다녔지만 특별한 교류는 없었다. 1963년 밀스대학(Mills Collage)에서는 

루치아노 베리오(Luciano Berio, 1925~)와 다리우스 미요(Darius Milhaud 

1892-1974)등과 문하에서 작곡 공부하면서 석사 학위를 취득하였다. 대학원 

시절 전자음악과 구체음악을 실험하는 샌프란시스코 음악 센터(San Francisco 

Tape Music Center)에서 테이프를 이용한 작곡을 시작하였고, 졸업 후 이곳 샌프

란시스코 지역에서 아방가르드15) 작곡가로 알려진 테리 라일리(Terry Riley)를 만

나「In C, 1964」라는 작품의 초연에 참여 하였다. 이 작품으로서 라이히는 자신

이 갈 길을 뚜렷하게 결정짓는 매개체가 되었고, 연주자로써 뿐만 아니라 전 곡을 

일정하게 반복된 C음을 첨가하여 초연을 실현 시켰다. 그리고 몇 년 동안 샌프란

시스코(San Francisco)에 남아 작곡에 전념한 후 1966년에 뉴욕으로 돌아와 

자신의 앙상블을 구성하였다. 1970년에는 아시아 특히 발리와 아프리카의 민

15) 20세기 초 유럽에서 일어난 다다이즘이나 초현실주의 따위의, 기성 예술의 관념이나 형식을 부정한 혁

신적인 예술 운동을 통틀어 이르는 말로써 예술 운동에서, 선구적이고 실험적인 창작을 시도하는 사람

이나 단체를 일컫는다.
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속 음악에 관심 갖기 시작하여 선율과 악구 중심적인 음악보다 타악기적인 가

나에서 북 연주법을 배우고 리듬적인 음악을 선호하게 되었다. 1969-71년에는 

뉴욕에서 New School for Social Research의 교수로 재직하였고, 1973년과 

그 다음해는 버클리의 캘리포니아 대학(University of California, Berkeley)에

서 발리의 가멜란에 관한 세미나에 참석하여 감방(Gambang)16)에 대한 연구하

였다. 1972년과 73년에는 무용가이며 안무가인 로라딘(Laura Dean)과 유럽과 

미국에서 연주활동을 하였다. 1976~77년에는 뉴욕과 이스라엘의 예루살렘에

서 전통 히브리 영창(Cantillation)을 연구하였다. 

모든 비(非)서구적 음악에 대한 연구들은 라이히의 독창적 음악을 형성하는 

기초가 되었다. 특히 민족 음악에게 깊은 영향을 받았으며, 대중 속에서 성장하

고, 처음으로 미니멀 음악(Minimal Music)이란 용어가 사용되었다.

스티브 라이히(Steve Reich)는 주로 리듬에 집중하였고, 발리 가멜란의 지속

적인 리듬, 서아프리카의 복잡하면서 정밀한 구조적 과정에 관심을 두었다. 구

조는 끊임없이 반복되는 음악 혹은 구조적인 단편들이 조심스럽게 뒤섞인 패턴

을 의미한다.

다음은 라이히(Steve Reich) 작품 속에서 미니멀 음악적 특징 어떻게 표현하

였는지 알아보도록 하자. 그가 개발한 점진적 진행과정 중에서 첫 번째 리듬패

턴은 단계적 전환(Phasing Shift)인 것으로, 1960년대 중반이후에 페이즈

(Phase)17)기법은 테이프 루프(Tape loop)간의 속도차이에 따른 시간 이동

(Time Shift)에서 우연히 발견 한 것으로, 동일한 소재를 지닌 두 개나 그 이

상의 악기를 시간 차이 두고 반복하여 연주하는데 이때 발생되는 캐논

(Canonic)적 진행을 말한다.

단계적 전환 페이지 기법이 잘 나타낸 작품 중 하나로「It's Gonna Rain 

,1965」곡은 테이프 음악으로 페이즈 진행(Phase process)이 분명 사용되었는

데, 이 작품에서 그는 브라더 윌터(Brother Walter)라는 목사의 설교 중에서 

13초 동안의 말을 발췌해 작품의 기본으로 삼고 그 목소리가 변화되는 과정

16) Gamelan에 사용되는 악기로서 가멜란 합주에서 주요선율의 장식음을 연주하는 선율 타악기이로 부드

러운 소리를 낸다. 일명 서양악기의 실로폰처럼 조율된 직사각형의 긴 나무판을 공명통 위에 음률이 따

라서 나란히 배열하여 만든 타악기 일종이다.

17) Phase[feiz]; 단계, 국면, 상(相), 위상(位相)
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(Process)자체를 작품의 주요 내용으로 간주한다. 이 과정(Process)음악에 대

해 라이히는 두 대의 녹음기에 같은 부분을 각각 틀어놓고 실험하던 중 한 녹

음기의 재생 속도가 조금씩 어긋나기 시작했다. 그 결과 계속 흘러가는 녹음기

와 다른 녹음기에서 흘러나오는 음악이 중첩되면서 반복 변화를 동시에 얻을 

수 있었다. 이 과정을 페이징(Phasing), '위상 어긋나기‘라고 불렀고 자주 등장

한다. 즉, 두 개의 테이프 루프(loop)를 유니즌에 맞추어 시작한 후 점차 서로 

어긋나게 하였다가 다시 원래 유니즌으로 돌아가게 하므로써 음악적 진행은 자

기만의 갈 길을 정해진 대로 가는 것처럼 기계적이며 정확하다. 테이프 녹음기

를 통한 기계적 반복은 어떤 종류의 음악보다 인간의 간섭이 완전히 배제되었

다.「Come out, 1966」의 작품도 1965년에 작곡된 작품 「It's Gonna Rain, 

1965」과 비슷하게 녹음된 목소리를 갖고 페이즈 진행(Phase process) 시킨 

곡이다. 이러한 단계 전환기법은 두 대의 피아노를 위한 「Piano Phase, 1967」

작품에서는 페이즈 진행(Phase process)을 처음으로 악기로 표현하였다. 같은 

시기 「Violin Phase, 1967」작품을 작곡하였다.

“라이히는 자신의 음악적 생각을 1969년 휘트니 미술관에서의 공연 팜플렛

에 ‘점진적인 과정으로서의 음악’(Music as Gradual Process이라는 글을 통해 

밝혔다. 이글은 일종의 선언문의 성격을 띠는 것으로 미니멀 음악이 단순한 반

복이 아니라 지속적으로 변해가는 과정임을 주장했다 이 글은 그 이후 여러 곳

에 재수록 될 정도로 라이히의 기본적인 작곡 아이디어를 대변하게 되었다” 

(이석원,오희숙 2008:439).

1960년대와 70년대 초반까지「Phase Patterns, 1970」,「네 대의 오르간 

Four Organs, 1970」,「Clapping Music, 1972」등의 작품들을 자신의 앙상

블로 연주하며 페이즈(Phase) 이동기법을 계속 적으로 발전시켜 나갔다. 특히

「Four Organs, 1970」의 작품에서는 반복 표현을 나타내면서 또, 각각 불변

하는 화음들의 음들을 조금씩 늘려가면서 길게 지속시키거나 또한, 점차 증가

시키는 기법들을 사용하였다.

1970년대에는 기존의 페이즈(Phase) 기법에서 새로운 기법이 등장하였는데 

일명 첨가기법(additive technique)으로 음표대신에 쉼표를 혹은 쉼표대신 음

표를 첨가하여 점차 선율 패턴을 증가시키는 방법이었다. 이 기법에 작곡된 작
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품「Drumming, 1971」,「Six pianos, 1973」, 말렛「Music for Mallet 

Instruments, Voices, and Organ, 1973」등이 있다. 이 곡들 중에서 

1970~71년에 작곡된 작품「Drumming, 1971」곡은 현대미술관(Museum of 

Modern Art, 줄여서 MOMA 라고 함)에서 작은 발표회로 청중들에게 찬사의 

박수를 받은 대표적인 작품으로 비(非) 서구 음악과 가장 관련이 많이 지닌 곡

으로 또한, 새로운 기법들을 도입했다는 점에서 중요한 의의가 있는 곡 중 하

나이다. 그는 아프리카 가나의 음악을 직접 배웠고, 모방이 아닌 “자신의 음악

에 비서구 악기를 사용하거나 자신의 악기를 비서구 악기와 같이 소리 나도록 

하는 일”이라며 소리의 비서구화가 아닌 생각의 비서구화가 진정한 새로운 음

악을 만들 수 있다고 주장했다(이석원,오희숙 2008). 90분 가까이 계속된 곡으

로 총 4부분으로 나뉘어지는데, 1부분은 4쌍의 봉고, 2부분은 3대의 마림바, 3

부분은 3대의 글로켄쉬필(가죽, 나무, 쇠순서) + 피콜로, 4부분은 모든 악기사

용 + 음성 4부분으로 이루어져 있다.

스티브 라이히(Steve Reich 1936~)의 각 작품을 통해 미니멀 음악에서의 음악

적 특징 ‘반복기법’이 어떻게 나타나는지 알아보도록 하겠다.

 

(1) 점진적 국면 이동 과정(Process)

국면 이동 과정으로는 다음의 악보를 보면서 설명하겠다. 12음으로 구성되어 

2마디에서 1마디와 같은 속도로 반복되다가 서서히 반복의 속도를 가속화

(accel very slightly)하여 3마디부터는 Second가 한 음씩 당겨지면서 유니슨

에서 벗어나고 있다. 이처럼 First piano연주자는 작품 전체를 고정된 기본 음

형을 계속하여 반복하고 Second piano연주자는 First piano연주자와 대조적으

로 끊임없이 변화하는 배열을 만들기 위해 속도를 가속하여 단계적 전환을 형

성하고 있다.
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［악보3］

스티브 라이히 (Steve Reich)의 작품 중 일부「Piano phase for Two Pianos, 1967」 

(2) 돌발적 국면 이동과정

 박수음악으로 두 사람의 손뼉 소리만으로 연주가 가능한 작품인 스티브 라

이히(Steve Reich 1936~)의 작품 「Clapping Music, 1972」는 반복과 조합을 

바탕으로 Clap 2가 처음에는 Clap 1과 동일하게 반복 후 마디가 변할 때마다 

리듬이 앞당겨 엇박이 생기는 과정을 돌발적이라고 표현 하였다.

  

［악보 4］ 

스티브 라이히(Steve Reich 1936~)의 작품 중 「Clapping Music, 1972」
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「Clapping Music, 1972」작품 이후 스티브 라이히(Steve Reich)는 전환기법

을 포기하고 리듬구축과 첨가기법을 집중하여 초기음악과 구분하였다.

(3) 리듬구축과정

음표와 쉼표가 체계적으로 대체하는 과정을 말하는 것으로 Piano 4,5는 

Piano 3의 형태를 지향하며 서서히 리듬을 구축해 나가고, 체계적으로 새로운 

음이 첨가되며 8마디에서는 피아노 3과 동일한 리듬 형태가 된다. 

표현한 작품은 다음 악보, 표와 같다.

<표 2> 스티브 라이히 (Steve Reich)의 작품 중 일부「Six pianos, 1973」

  piano 4,5 와 piano 3의 리듬 화음 진행

1마디 2마디 3마디 4마디

piano 3 1 2 3 4 5 6 7 8 1 2 3 4 5 6 7 8 1 2 3 4 5 6 7 8 1 2 3 4 5 6 7 8

piano 4,5              5     1     1    3   5     1 2 3   5

5마디 6마디 7마디 8마디

piano3 1 2 3 4 5 6 7 8 1 2 3 4 5 6 7 8 1 2 3 4 5 6 7 8 1 2 3 4 5 6 7 8

piano4,5   8 1 2 3   5   8 1 2 3   5 6   8 1 2 3 4 5 6 7 8 1 2 3 4 5 6
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［악보 5］ 

스티브 라이히 (Steve Reich)의 작품 중 「Six pianos, 1973」 
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(4) 음가 확대 과정

A Major 곡으로 E, G#, B, D, F#, A로 이루어진 11화음이 반복되면서 마디

가 변할수록 화성이 점점 첨가되면서 음이 긴 시가의 소리로 연장되고 있다. 

43마디 마라카스부분은 화음이나 강약, 음색 등의 요소는 고정되어 있다.

［악보 6］ 

스티브 라이히(Steve Reich)의 작품 중 네 대의 오르간과 두 쌍의 

마라카스「Four Organs and Two pairs of Maracas, 1970」중 

시작부분과 끝부분

100개의 음형으로 이루어졌는데 1~8마디는 음악 점점 첨가가 되지만 끝 부분 

가서는 점점 음이 생략 하는 것을 볼 수 있다. 리듬구축 방법 외에 단계전환, 

결과적 패턴, 첨과과정 등을 사용하였다. 
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<그림-1> 스티브 라이히(Steve Reich)

라이히는 20세기 후반의 음악계에서 독자적인 영역을 확보하며 클래식 뿐 만 

아니라 락(Rock)에도 발전을 영향을 미쳤다. 실험적 작곡가이며 미니멀 음악 

현대 음악계에서 견고한 입지를 확보하고 있다.

4). 필립 글래스(Philip Glass)

마지막 작곡가인 필립 글래스는 1937년 1월 31일 Maryland(매릴랜드주의) 

볼티모어(Baltimore)에서 태어났다. 전파상과 레코드 상점을 경영하던 그의 아

버지가 가져온 여러 종류의 레코드를 들으며 글래스(Philip Glass)는 어려서부

터 대중음악과 예술음악을 동시에 접할 수 있었다. 1957년 시카고 대학

(University of Chicago)에 입학하여 수학 및 철학을 전공하며 틈틈이 아이브

스(Charles Ives, 1874-1954)와 베베른(Anton Webern, 1883-1945)과 함께 
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음악 공부를 하였다. 후에 줄리어드(Juliard)에 입학하여 작곡으로 전향하여 빈

센트 펄스케티(Vincent Persichett, 1915~)와 윌리암 벌스마(Will-iam Bergsma, 

1921-)에게 사사를 받았다.

1961~3년 포드(Ford)재단의 도움으로 피추버그 공립학교의 작곡가로 근무

하고, 1964~6년 2년간의 장학금을 받아 프랑스로 유학을 가고 파리에서 나디

아 블라제(Nadia Boulanger, 1897-1979)의 사사를 받았다.

 파리에 머무는 중 인도의 지타 연주가인 라비 샹카(Ravi Shankar)를 도아 

영화 "Chappaqua"의 악보 작업에 참여했으며 1966년에는 티벳과 인도에 머물

면서 독특한 리듬적 원리를 배우고 첨가진행(additive process)에 대해 공부를 

하였다. 또한, 인도, 북 아프리카, 히말라야 등지로 여행을 다니면서 비(非)서구

음악에 대한 관심을 증폭 시켰다. 

1967년에는 미국으로 돌아와 뉴욕에 거주하면서 필립 글래스 앙상블(Philip 

Glass Ensem-ble)을 구성했다. 필립 글래스 앙상블(Philip Glass Ensem-ble)

은 7명으로 구성되어 미니멀 음악가로써 대중문화의 여러 영역에 그의 입지를 

확고히 하고 있었다.

미술관, 갤러리 등에서 여러 순회공연을 갖고, 그의 앙상블(Ensem-ble)은 뉴

욕 홀 타운(Town Hall)에서 첫 대규모 공연을 갖았다. 시카고(Chicago) 영화

제에서는「North star」의 사운드 랙으로 수상하고 오페라「Einstein on the 

Beach」는 성공적인 공연으로 대중에게 널리 알려졌다. 1984년 쿨 재즈페스

티벌(Kool Jazz Festival)행사에서는 록(Rock) 클럽을 공연하여 위스키 광고에

도 출현하였다.

 필립 글래스(Philip Glass)는 첨가구조를 받아들이기 전 반복과 리듬적 순환

에 기초한 음악을 작곡하였는데, 전자 바이올린을 위한「Strung Out, 1967」

이 대표적인 예이다. 첨가구조를 보다 세련된 형태의 작곡 기법을 사용한 작품

으로 1968년「one+one」곡에서 등장한다. 1969년에는 완전한 첨가구조를 이

용해서 네 곡을 작곡하였다. 전자 키보드를 위한「Two pages, 1969」,

「Music in Fifth, 1969」,「Music in Contrary Music, 1969」,「Music in 

Similar Motion, 1969」등이 있다. 여기서 첨가적 구조를 활용한 두 번째 곡은 

「Music in Fifth, 1969」이다. 
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(1) 첨가적 방법에 의한 과정

가장 작은 리듬 단위로 a) 와 b) ♪를 선택한 뒤, 작은 두 단위를 연결시

키는 음표를 등차수열처럼 연결시켜 하나의 상위단위를 만든 형태이다. 18) 필

립 글래스(Philip Glass)는 반복단위에 음형을 첨가하거나 생략되면서 음악은 

수직적인 확대로 전개되는 경향을 보인다. 다음 악보를 보면서 구체적으로 이

해하여 보겠다.

［악보 7］

필립 글래스(Philip Glass)의 작품 중 일부「Music in Fifths, 1969」

              

18) 
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                              1 2 3 4  5 6 7 8 

<표3> 필립 글래스(Philip Glass)의 작품 중 「Music in Fifths, 1969」의 

      첨가적 방법 

14마디

부터첨가

16마디

부터첨가

첫 번째 

기본음형
첨가

15마디

부터첨가
첨가

두 번째 

기본음형
첨가

13마디 1234 5678

14마디 12 1234 5678

15마디 12 1234 56 5678

16마디 12 123 1234 56 5678

17마디 12 123 1234 56 567 5678

18마디 12 123 1234 1234 56 567 5678

19마디 12 123 1234 1234 56 567 5678 5678

  

13마디 8분음표로 구성된 선율로 되어있다. 이 선율들이 2개음, 3개음 점점 첨

가되면서 길이가 연장되는데, 최대 200개 까지 포함한다. 13마디를 보면 8분

음표로 구성된 선율이 4개음으로 나뉘어져있다. 첫 번째 선율을 1234, 두 번째 

선율을 5678로 지정하겠다.

첫 번째 선율 1234 보다 두 번째 선율 5678이 5도위에서 시작되고, 14마디

에서는 첫 번째 선율 앞에서 두 개음이 첨가되고, 15마디에서는 14마디 + 두 

번째 선율 앞에서 또 두 개음이 첨가 되었다. 꼬리를 이어가듯이 음이 계속 첨

가되면서 반복하고 있다. 16, 17마디에서는 세 개음이 첨가되고, 18, 19마디에

서는 4개음이 반복되고 있다. 

필립 글래스(Philip Glass)의 음악에서는 심리-음향적 효과의 유발을 위해 첨

가기법을 사용 되었다는게 가장 큰 특징으로 들 수 있고, 스스로 음형의 시작

과 끝을 지시함으로써 곡의 반복 구조를 스스로 통제한다는 점도 있다.
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성부 진행-구조적 원리 목적

Two Page 1 첨가: 수평적전개

심리적 음향효과

Music in fifths 2 5도병행 첨가: 수평적전개

Contrary Motion 3 반진행 첨가: 수평적전개

Similar Motion 2→4
옥타브병행→유

사진행
첨가: 수직적전개

<표4> 필립 글래스(Philip Glass) 1975년 이전의 작품에 대한 특징 분석

1973년에는 단선율의 옥타브나 유니즌으로 중복하였던 것을 탈피하여 화성

적이고 구조적이면서 처음부터 지속되는 음들과 성부 교환을 사용하는데 그의 

음악에서 지금까지 보여주었던 엄격한 성부의 병진행에서 탈피한「Music in 

Changing Parts」의 작품을 작곡하고, 1971-74년에 나온 곡「Music in 

Twelve Parts」의 작품에서는 반진행과 자유로운 리듬을 사용하여 더 많은 지

속음들에 의해 화성감을 느끼도록 하고, 미니멀 음악적 요소가 모두 나타나게 

되었다. 그는 음이 감소하는 것 보다는 증가 되는 것에 흥미를 느끼며 새로운 

맥시멀리즘(Maximalism)적인 모습을 보였다. 

1970년의 중반 이후부터는 무대음악인 춤, 영화, 오페라에 관심을 갖게 되었

다. 세계적 변혁을 가져온 역사적 인물들에 대한 세편 연작의 오페라 

「Einstein on the Beach(1976)」,「Satyagraha(1980)」,「Akhnnaten(1983)」

을 통해 그의 명성은 알려졌다. 첫 번째 작품인 「Einstein on the Beach(1976)」

는 일반적으로 알려진 오페라와는 다른 일련의 정적이고 자신의 앙상블을 위한 

것으로 증폭된 목관악기들, 건반악기들을 등장시키고 특히 솔로 바이올린 주자

는 아인슈타인으로 등장하여 음악가 이면서 동시에 오페라의 주역으로 활약한

다.

3막으로 된 두 번째 오페라 Satyagraha(1980)는 간디의 생애를 그린 작품으

로 관악기를 생략한 심포니 오케스트라를 사용하고, 아주 선율적인 성악음악을 

작곡하였다. Satya는 인도어로 진실과 사랑을 의미하며, agraha는 힘을 의미한

다. 마지막 작품인「Akhnnaten, 1983」는 유일신에 대한 믿음으로 순교한 이
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집트 파라오에 대한 곡이다. 그는 오페라를 통해 다양한 매체들의 혼합을 시도

했으며 독특한 연출법, 관현악을 통한 풍부한 색체 표현으로 자신의 독창적인 

음악 영역을 확보하였다.
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III. 미니멀리즘의 사례

1. 미술에서의 미니멀리즘

1960년대 미국에서 대두된 미니멀 미술은 현상학적 의미의 직접적이며 객관적인 

작품 위주로 미술 개념을 인간의 지각적 행위에 중심을 둔 직접적 체험의 현상으

로 대치시켜 우리의 일상세계관에 새로운 관심을 불러 일으켰다. 현상학적 경험은 

규격화되고 반복되는 형태를 통해 표현되었으며, 미술과 음악에서 미니멀은 최소한

의 소재 사용으로 반복기법을 예술로 표현 하였다.

1962년부터 미니멀리즘이라는 단어는 추상표현주의의 지배적 중요성에 대항하는 

반작용으로 창작된 작품을 뜻하게 된다(김하음, 2010:19).

미술의 미니멀리즘의 시작은 최소한의 조형 수단을 써서 제작한 그림이나 조각

을 가리키는 스텔라(Frank Stella, 1936)에 의하였지만, 라우쉔버그에 대한 이해를 

통해 더 쉽게 다가왔다. 또한, 라우쉔버그와 함께 거론되는 존스의 「국기, 1954,55」

와 「초록색 과녁판, 1955」생활 속에서 볼 수 있는 이미지들을 새로운 형태로 창조하

는 점에서 미니멀리즘의 특징과 일치한다.

 첫 라이히(Steve Reich)의 앙상블 공연은 미술관에서 하였고, 미니멀 조각가인 

도널드 주드(Donald Judd)화랑에서는 필립 글래스의 공연을 개최하였다. 이렇듯, 

미니멀 작곡가와 미술계의 긴밀한 연계를 찾아 볼 수가 있다.

 미니멀리즘 회화는 격자무늬에 따라 배열되는 작은 부분들로 통일된 형성을 추

구한다. 또한, 거의 단색으로만 채색된 캔버스에 간결하고 엄격한 기하학적인 부분

을 채택되는데, 회화보다는 조각과 연관 짓는 경우가 더 많다. 3차원적인 작품들이 

등장하는데, 상자 같은 정육면체, 건축과 인테리어 디자인에서는 선반 같은 평면의 

판을 사용하였다. 

유리상자 같은 국제 양식의 건축이 기업의 사세를 상징하게 되었다. 1968-70년

일본과 유럽을 오가며 활동하는 미술작가 이우환(75)은 이른바 '모노하'(物派)의 중

심인물로, 일본 현대미술에 큰 영향을 끼친 것으로 평가받는다. 1980년대 말에는 

신표현주의의 지나친 감정주의에서 탈피하려는 젊은 작가들의 작품에서 매끄럽고 

기계로 만든 듯한 모습을 등장시켰다.
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칼 앙들레의 작품 구 마그네슘, 합금 스퀘어(1969)라는 작품에서는 동일한 물체

를 병치시켜 반복시켜 변증법적 관계를 나타내고 있다. 앤디 웨홀(Andy Warhol, 

1928-87)의 작품에서는 「200개의 캠벨 수프 통조림, 1962」, 「푸른 코카콜라 

병들, 1962」, 「100개의 마를린의 초상화, 1962」등의 조금씩 다르게 그려져 있

으면서, 하나의 소재를 지속적으로 반복하여 큰 그림을 만들어 냈다. 기본적 기하

학적 형태의 엄격한 양식의 이 작품들은 내포된 의미라는 것을 완전히 배제하고, 

불확실한 표현방법으로 작품을 완벽하게 부각시키고 있다.

 “팝아트를 대변하는 마를린 멀로, 엘비스 프레슬리 등과 같은 대중적인 슈퍼스

타들을 초상화의 대상으로 삼는 그의 의도는 미니멀리즘의 단순성과 반복성, 대중

성이라는 특성을 대변한다.”(신인선, 2007:181)

2. 영화에서의 미니멀리즘

영화음악은 필립 글래스(Philip Glass)의 활동에서 큰 비중을 차지하였다. 글래

스는 오페라가 영화의 각 장면의 흐름과 모든 대사의 속도에 완벽하게 일치하도록 

작곡하였다. 또한, 음악은 영화가 관객에게 영상으로 보여줄 수 없는 부분까지 자

신만의 언어로 설명하였다. 이렇듯 영상 속에 묻어있는 음악으로 소통하게 된다면 

더 깊숙하고 빠르게 사람들에게 각인될 것이다. 이것을 잘 이행 시키는 것은 영화 

음악가로써 가장 기본적으로 되어야 할 것이다. 일본의 애니메이션 음악의 거장이

자 영화음악가로 뛰어난 음악성을 자랑하는 히사이시 조(Joe Hisaishi)는 최고의 

영화음악가로 잘 수행하고 있는 그의 음악적 특징을 한마디로 표현한다면 미니멀

리즘이라 할 수 있다. 미니멀 음악에 맞추어 표현하면서 인간의 감정을 세밀하게 

묘사한 음악을 완성시키고 있다. 하나의 멜로디로 영상을 흐르는 스코어라 할지라

도 편곡이다 악기배치를 달리해 장면마다 다른 영감을 불어넣고, 일관되게 흐르는 

음악에서 또 다른 새로움을 느낄 수 있게 멈추지 않고 움직일 수 있다. 

미니멀 음악적 기법의 사용은 주인공의 심리와 내면세계를 한층 더 현대적인 느

낌으로 표현함으로써 영화의 완성도를 높여 주는 역할과 흥행에도 크게 기여 할 

수 있었다. 그 예로 조 히사이시의 영화 「첫사랑」 주인공 사토카는 실연과 엄마

의 갑작스런 입원으로 큰 혼란에 빠지는데 엄마가 소중히 간직하던 고장 난 오르
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골을 건네받으면서 영화는 시작되는데 이 오르골의 멜로디가 영화에서 보여주고자, 

들려주고자 하는 음악이다. 이 첫사랑은 잊혀져 가고 있는 추억을 기억하게 하는 

묘한 힘을 발화(發話)하는데, 그 기억들은 아름다운 피아노 선율에 맡겨 이들의 귀

와 마음을 사로잡게 한다. 청중들의 감성을 움직여 피아노 연주 하고 싶어 하는 사

람들도 많이 늘어나게 되었다. 팝이나 재즈에 클래식 적 요소들을 모두 융합하여 

단순화시킨 음악을 영화와 TV드라마를 통해 발표하게 되었다. 또한 그는 현대음악 

작곡가, 피아니스트로서 클래식과 대중음악 등의 각 분야에서 자신만의 독특한 음

악세계를 형성하였다. 동양적인 정신이 담긴 주제를 서양 클래식의 스케일과 팝 음

악에서의 뉴 웨이브 스타일과 결합시켜 피아노와 스트링의 앙상블로 다양한 선율

을 만들어 내었다. 

 2011년 7회 제천국제음악영화제에서 수상한 작품인 「피아노」영화에서는 노

인이 길가를 지나가다 우연히 피아노를 발견하고, 머뭇거리다 연주를 시작하는데, 

피아노의 아름다운 선율이 주변에 울려 퍼지는 순간, 정지된 듯한 묘한 세계가 펼

쳐진다. 연주하는 곡의 제목은 「Sacrifice」으로 스코틀랜드 민요의 옛 가락을 사

용한 멜로디로 반복되는 호흡과 절제된 리듬, 멜로디를 담아내고, 영화가 지닌 블

루톤과 피아노 사운드가 결합한 작품이다. 

 필립 글래스의 작품「디 아워스 The Hours, 2002」에서는 흐르는 듯 하다가 

멈추는 듯 다시 이어지는 효과를 내 주는 역할은 그가 얻어내고자 했던 음악 

구성 방법이었다.

3. 애니메이션에서의 미니멀리즘

 일본 작곡가인 히사이시 조(Joe Hisaishi)는 영화에서 뿐 아니라 애니메이션음

악에서도 활약을 펼쳤다. 그는 미니멀음악과 에릭 사티풍의 낭만적 간결성에서 영

감을 얻고, 기교 또한 자유자재로 구가하면서도 멜로디를 중요시하는 도전주의에 

뿌리를 박은 친근감을 지니고 있다. 그의 작품 중 「이웃의 토토로」의 OST 에서 

미니멀음악의 특징적인 기법을 보여주는데, 규칙적인 주선율의 멜로디와 리듬, 조

성, 멜로디를 자유롭게 변형, 축소, 분할하며 발전시킨 작품으로 c minor와 f 

minor의 단순조성을 나타내며 또한, 형식면에서는 미니멀 음악에서 자주 등장하는 

론도 형식으로 들 수 있다. Introduction-A-B-A'-C-C'-A''-Finale 형식이다. 메
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인 테마로, 전체적으로 걸쳐 흘러나오고 있다. 

 최소한의 재료 사용, 반복기법, 지속성, 단순 조성사용들을 미니멀 음악적 

작곡기법으로 들 수 있었다.

 음악은 애니메이션 영상의 보조적 수단이 아닌 그 음악 자체 분위기를 극대

화시키면서 뛰어난 작품을 만드는데 음악적 깊이를 더해지고 있다. 그래서 애

니메이션 안에서의 미니멀 음악은 완성도와 작품성을 높여주는 역할을 하고 있

고 더불어 소박하고 따뜻한 인간미를 음악으로 표현해 내고 있다.

 

4. 대중음악에서의 미니멀리즘

  대중음악에서의 미니멀리즘의 요소는 노래 멜로디에 나타나기 보다는 악기에

서 보여 지는 단순 코드의 반복으로 작곡될 수 있다. 1970년대 포크(Folk)풍 노래

를 주로 불러 20~30대의 많은 사랑을 받았던 김광석의 <너무 아픈 사랑은 사랑이 

아니었음을>곡은 서정적인 발라드 분위기로 단순한 코드 진행으로 만들어져 있다.  

  전주 부분을 제외하고는 처음부터 끝까지 G-D/F#-Em9의 코드 진행이 반복되

고 Bass 역시 G-D-E음을 중심으로 곡이 진행된다. 

 단순함으로 인한 대중으로 부터의 즉각적인 반응을 이끌어 낼 수 있었다.

복고 신드롬을 불었던, 대표적인 가수 원더 걸스 Tell me, Nobody는 대중의 마

음을 사로잡았다. 비 역시 It's Raning은 힙합사운드가 처음부터 끝까지 반복되고, 

2PM의 again&again은 B♭m-E♭m-G♭M-F7 코드진행이 반복되고 멜로디의 반

주 역시 반복된다. Heart Beat도 Am-F-D-E7sus4-E7의 코드 진행으로 처음부터 

끝까지 반복된다(김하음, 2010:24).

 요즘 많이 등장하게 되는 음악으로 싸이의 강남스타일도 접목시켰던, 일렉트로

닉 (Electronic)의 기원은 미니멀 리스트, 아방가르드는 대개 독일에서 비롯되었다.

 미니멀 음악으로 트랜스 음악 중 일렉트로니카(Electronicica) 19) 테크노 음악

은 전자음, 짧은 루프의 반복되고 곡의 구성이나 반복의 측면이 단순하면서 강렬한 

사운드를 내고자 한다. 

19) 신디사이저를 기초로 한 음악장르로, 멜로디보다는 비트를 중심으로 음이 이어지고 소리자체의 파형을 

변형시켜 만들어진 일정한 패턴이 변화하면서 반복된다. 팝, 락, 힙합 등 다른 스타일의 음악을 전자적

인 기술로 믹스하는 고유의 장르이다. -위키백과-
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IV. 수업 지도방안 연구

본 논문에서는 본 사례를 통하여 미니멀 음악에 대한 이해를 높이고, 학생들 에

게 창의적인 음악 활동에 적합한 수업지도안이다. 더불어 음악적 수준에 적합한 음

악활동을 계획하고 지도하는 것이 바람직하다.

음악교육은 일반적으로 학교에서 이루어지는 음악 수업을 의미한다. 음악수업에 

대한 최초의 근본적인 개혁은 1920년대 프로이센 문화성의 담당자였던 레오 케스

텐 베르크에 의해 단행되었다. 음악교육에 있어서 미적 경험과 즐거움 뿐 만 아니

라 공동체의 정체성 확립과 통합이 필요하다. 목표로는 1980년대부터는 노래, 연

주, 듣기교육이 비교적 균형을 이루면서 병행되었고 모든 경향들과 시대적 풍조의 

합리적인 종합이 이루어진 듯 보인다. 

현재 음악 교육에 사용되는 교과목에서는 이해, 활동, 생활화로 세 가지로 구분

되어 제시되고 있으나 실제적인 수업방식에는 이해와 활동 두 영역을 통합하여 지

도하도록 되어 있다. 창의적인 수업을 진행하기 위해서는 먼저 음악에 대한 개념 

이해와 기초지식이 바탕이 된 후, 원활한 활동이 일어 날 수 있다. 이 수업 지도 

시 유의 할 점은 지식 위주의 수업이 되지 않도록 하며, 실음위주로 이루어지는 소

리를 들어볼 수 있는 매체와 리듬과 관련된 놀이를 통하여 다양한 음악활동을 하

여 보다 능률적으로 학습 할 수 있는 기회를 제공 해 주도록 해야 한다. 

본 수업지도안에 대한 연구는 미니멀 음악의 대표적인 작곡가인 라이히의 작품 

「Clapping Music, 1972」박수음악에 대한 이해를 토대로, 모둠별 창의적 활동인 

가락을 만들어 연주하며, 음악의 형식, 구조, 리듬, 화성, 선율, 셈여림, 빠르기, 음

색 등에 대해 능동적 학습효과를 나타낼 수 있는 학습 내용으로 연관 지어 보겠다.

  

<표 5> 수업 지도안 차시별 방향 설정

차시 수업목표

1차시 미니멀 음악의 정의와 특징에 대해 이해하고 표현할 수 있다.

2차시 각 모둠별에서 협동을 통해 나온 창작물을 연주할 수 있다.
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 본 논문의 수업지도안에 해당하는 학생은 중학교 1학년 대상으로 활동영역

의 학습영역을 도식화하면 표현하기(노래부르기 · 악기연주하기 공통), 음악 

만들기, 감상하기가 있고, 중학교 창작 활동은 즉흥적 표현하기, 간단한 형식의 

가락 짓기, 다양한 형식의 가락 짓기, 다양한 매체를 활용하여 음악 재구성하기, 디

지털 매체를 활용하여 음악 만들기로 구성되어있다(교육부. 2001). 그리고 이

해하기, 생활화로 나뉘어진다. 

 창의적인 능력은 음악 수준이 낮은 단계의 학생들도 각각 자기의 수준에 맞게 

발휘 할 수 있어 학교에서는 학생들로 하여금 음악적 사고를 표현 할 수 있도록 

기회를 제공하는 것이 매우 중요하다.  

 

<표 6> 창작 중심 교수 학습 방법(정경희, 2011:52)

과정 단계 학습 활동

도입 학습내용파악

․ 선수학습 상기

․ 내재적 동기유발

․ 학습문제 제시

전개

창작 기능탐색

․ 학습할 제재에 대한 느낌 및 특성 이해하기

․ 소리 및 악기의 특성 알기

․ 창작을 위한 도구 선정하기

구정 창작

․ 내용의 선정

․ 줄거리 만들기

․ 즉흥 가락 붙이기

창의적 표현

․ 음악적요소의 변화로 다양한 방법 표현하기

․ 개별 또는 모둠별 발표하기

․ 연주해 보고 싶은 악기로 창의적 표현 연주

정리 내면화

․ 평가하기

․ 활동에 대한 느낌 발표하기

․ 학습한 것에 대한 개념 정리하기

․ 차시예고
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* 1차시 수업지도안 

일  시
2012. 9. 22 

(화) 7교시
대 상

중학교

1학년 8반

(38명)

장 소 음악실
지 도

교 사
김 미 지

단  원 Clapping Music 차 시 1/2 활  동 기악,감상

학  습

목  표

1. 미니멀 음악의 정의와 특징에 대해 이해할 수 있다. 

2. 미니멀 음악 대표 작곡가 라이히의 작품 중 클래핑 뮤직「Clapping  

   Music (1972)」을 모둠별로 나누어 반복 연주할 수 있다.

지  도

단  계
학습내용

교수 - 학습 활동 학습자료 

및

지도상의 

유의점

교      사 학      생

도

입

감

각

적

감

지
(5분)

․ 출석확인 

및  학습 

분위기조성

․ 전시학습

․ 학습목표

․ 학습 분위기를 조성하고 

출석 확인 후 인사한다.

 

․ 중국민요 ‘모리화’를 교사

의 피아노 반주에 맞추어 

불러본다.

․ 큰 소리로 함께 읽게 한다.

․ 공손하게 인사한다.

․ 바른 자세와 자연스러

운 호흡으로 연주한다.

․ 큰 소리로 읽으며 이 

시간에 배울 내용을 인

지한다.

․ piano

․ PPT

전

개

(40

분)

기

초 

기

능 

파

악
(8분)

․ 동기유발

․ 미니멀 음악

에 대해 파악

하기 

․ 작곡가에 대

해 파악하기

․ 음악 감상 

하기

․ 원더걸스 대표 노래 중 .

Tell me, Nobody를 들려

준다.

․ 곡의 구성하는 형태에 

대해 발문한다.

․ 미니멀음악과 비슷한 미

술 작품을 보여주면서 특

징에 대해 설명한다.

․ 미니멀음악의 대표 작곡

가 라이히에 대해 설명한다.

․ 라이히의 대표적인 다른 

음악 작품에 대해서 감상

하고, 느낌에 대해 발문한다.

․ 음악을 바른 자세로

  감상하며 듣는다.

․ 바른 태도로 경청하며 

자유롭게 발표한다.

․ PPT를 보면서 특징에 

대한 설명을 듣는다.

․ 바른 태도로 경청하

고, 중요한 부분은 학습

지에 메모한다.

․ 바른 태도로 경청하며 

자유롭게 발표한다.

․ PPT

(동영상)

 

․ PPT 

․ PPT,

 

․ PPT

․ 교과서
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전

개

표현

방법 

및 

탐색

(29분)

․ 음악 감상

․주요리듬

익히기   

․ 리듬보고 

손뼉연주하기

․ 반복연주

․ 오늘 배울 라이히의

「Clapping Music」 음악

을 들려주고 리듬을 잘 들어 

본다.

․쉼표, 음표 부분을 반복 

연습 부분적으로 들려주도

록 한다.

․각 모둠별로 주어진 마디

의 리듬을 익힌다. 

․ 각 정해진 모둠별의 리듬

을 연주하며 돌림노래형식

의 반복리듬에 파악한다.  

․ 학생들은 바른 자세로

경청한다.

․ 학생들은 한 줄씩 잘 

듣고 따라해 본다.

․ 모둠끼리 리듬이 잘 

맞는지 서로 경청하면

서 집중하여 본다.

․ 서로의 리듬에 귀 기

울리며 악보를 잘 보고 

따라 연주한다.

․ 교과서

․  PPT

정

착

내 

면

화

(3분)

․ 학습 정리

․ 확인학습

․ 차시예고

․ 학습목표와 관련하여 이

번 시간에 배운 학습 내용

을 정리한다.

․ 배운 내용을 문제를 통해 

확인시킨다.

․ 다음시간 학습할 활동에 

대하여 설명하고 그 특징

에 대해 알아오게 한다.

․ 배운 내용들을 머릿속

에 다시 한 번 정리한다.

․ 제시된 문제에 큰 소

리로 대답한다.

․ 메모하고 내용을 숙지 

한다.

․ PPT
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형

성

평

가

1. 다음은 무엇에 대한 특징적인 설명인가?

최소한의 재료로 단순하고 간결한 형태를 만드는 1960년대 중반 이후 미국

을 중심으로 나타난다. 반복기법을 사용하는 것으로 비 서구음악인 아프리

카, 인도네시아의 음악에서 영항을 받았다.

 정답 : 미니멀 음악

2. 다음 미니멀 음악의 작곡가가 아닌 사람은 누구인가?  답④ 

① 영 ② 라이히 ③ 라일리 ④존 케이지 ⑤ 글래스

1) 판서안

  가) 학습목표

(1) 미니멀 음악의 정의와 특징에 대해 이해 알 수 있다. 

(2) 미니멀 음악 대표 작곡가 라이히의 작품 중 클래핑 뮤직「Clapping Music, 1972」  

  을 모둠별로 나누어 반복 연주 할 수 있다.

  나) 학습내용

(1) 미니멀 음악(Minimal Music)

 최소한의 재료로 단순하고 간결한 형태를 만드는 미니멀리즘 미술의 영향을 받아 

1960년대 중반 이후 미국을 중심으로 나타난다. 비(非)서구 문화인 아프리카, 인도

의 음악에서 영향을 받은 것으로 대표적인 미니멀 음악 작곡가로는 영, 라일리, 라

이히, 글래스가 있다.

(2) 제재개요

  Clapping Music(박수 음악)은 현대 음악 작곡가 라이히가 1972년 작곡한 작품

으로 미니멀 뮤직의 장르로 분류된다. 이 작품은 학생들이 낯선 20세기 현대음악

에 쉽게 다가갈 수 있고, 준비 도구 없이 단지 손뼉으로 다같이 어울려 즉흥 연주 

할 수 있도록 해주는 것이 특징이다.
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(3) 그림 자료 

도널드 저드, 1928-93   Gallaratese Z, 1969-73  앤디 웨홀, 1962  

    

                 ［그림 2］ 미니멀리즘이 사용된 미술작품과 건축

(4) 리듬 

  

  ①②③④⑤⑥⑦⑧⑨⑩⑪⑫    ②③④⑤⑥⑦⑧⑨⑩⑪⑫① ③④⑤⑥⑦⑧⑨⑩⑪⑫①②

［그림 3］스티브 라이히:「Clapping Music, 1972」작품 활동자료
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연주방법

(1) 최소 2명이 짝을 이루어 연주하는 기본 연주방법을 지키며, 수업시간의 효율적

인 활용, 학년의 수준을 고려, 학생들의 적극적 참여를 돕기 위해 반 전체를 두 모

둠으로 나누어 연주 활동을 진행한다. 

(2) 각 마디는 12번 반복하고, 두 연주자(Clap 1, 2)는 1마디의 기본 리듬(A)으로 

동일하게 손뼉을 친다.

(3) 첫 번째 연주자(Clap 1)가 곡 전체가 끝날 때까지 1마디의 동일한 리듬을 연

주하는 동안 두 번째 연주자(Clap 2)는 2~12마디까지 A와 다른 리듬을 연주한다.

(4) 두 번째 연주자(Clap 2)는 2~12마디까지 1마디 앞의 8분음표를 하나씩 배어

서 다음 마디 맨 뒤에 붙이는 것을 원칙으로 한다.

(5) 13마디에서는 다시 처음으로 돌아간다.



- 39 -

* 2차시 수업지도안 

일  시
2012. 10.2  

(금) 5교시
대 상

중학교

1학년 8반

(38명)

장 소 음악실
지 도

교 사
김 미 지

단  원 Clapping Music 차 시 2/2 활  동 기악,감상

학  습

목  표

1. 미니멀 음악의 개념에 대해 이해할 수 있다. 

2. 미니멀 음악의 특징에 맞게 간단한 리듬을 창작하여 연주할 수 있다.

지  도

단  계
학습내용

교수 - 학습 활동 학습자료 

및

지도상의 

유의점

교      사 학      생

도

입

감

각

적

감

지
(5분)

․ 출석확인 

및  학습 

분위기조성

․ 전시학습

․ 학습목표

․ 학습 분위기를 조성하고 

출석 확인 후 인사한다.

․ 전 차시에 정한 모둠대

로 자리에 앉도록 지도한다.

․ 미니멀 음악의 특징에 

대해 발문한다. 

․ 큰 소리로 함께 읽게 한다.

․ 공손하게 인사한다.

 

․ 5명씩 모둠이 구성되

었는지 확인한다.

․ 선생님 질문을 잘 들

으며 배웠던 것을 대답

해본다.

․ 큰 소리로 읽으며 이 

시간에 배울 내용을 인

지한다.

․교과서

․ PPT

전

개

(40

분)

기

초 

기

능 

파

악
(10분)

․ 동기유발

․ 미니멀 음악

에 대해 파악

하기 

․ 미니멀 음악

에 영향 미치

는 나라 

알아보기

․ 수업 끝날 때 동영상 촬

영하여 반별 대결을 하도

록 해서 가장 연주 잘한 

학급이 어떤 학급이 될지 

경쟁하게 함으로써 동기유

발을 시킨다.

․ Clapping Music 리듬의 

특징을 상기시킨다.

․ 미니멀음악의 비서구문

화에 속한 아프리카 인도

음악에 대해  설명한다.

․ PPT를 보면서 특징에 

대한 설명을 듣는다.

․ 바른 태도로 경청하며 

자유롭게 발표한다.

․PPT, 

교과서

 

 

․ PPT
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전

개

표현

방법 

및 

탐색

(22분)

․ 창작하기

․ 창작 연주

 하기

․ 발표하기

․ 동영상

 촬영하기

․ 오늘 배운 라이히의 리듬

을 참고하여 활동지에 각

자 리듬을 창작하게 한다.

․ Clapping Music처럼 원

칙을 정하여 연주 할 수 

있도록 지도 하여본다.

 

․ 각 모둠별로 정해진 리듬

을 자리에서 연주하여 보

게 한다.  

․ 가장 잘된 조만 동영상

촬영을 한다.

․학생들은 모둠활동지

에 리듬 창작하여 본다.

․모둠끼리 누구의 창작

한 리듬을 서로 경청하

면서 맞추어 연주하여 

본다.

․ 학생들은 자기자리에서 

연주하여 본다.

․ 최선을 다해 멋진 연

주를 한다.

․ 교과서

․ 활동지

․ 카메라

정

착

내 

면

화

(3분)

․ 학습 정리

․ 확인학습

․ 차시예고

․ 학습목표와 관련하여 이

번 시간에 배운 학습 내용

을 정리한다.

가장 잘한 조는 앞에 나와

서 연주하여 본다.

․ 배운 내용을 문제를 통해 

확인시킨다.

․ 다음시간 학습할 활동에 

대하여 설명하고 그 특징

에 대해 알아오게 한다.

․ 배운 내용들을 머릿속

에 다시 한 번 정리한다.

․ 제시된 문제에 큰 소

리로 대답한다.

․ 메모하고 내용을 숙지 

한다.

․ PPT
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형

성

평

가

1. 미니멀 음악의 특징으로 아닌 것은 ?

① 반복성

② 지속성

③ 우연성

④ 새로운 조성 사용

⑤ 최소화시킨 음악

                                                                답 ③

2. 다음 미니멀 음악에서 사용되는 타악기 중 아프리카에 사용되지 않는 악기?  

① 젬베 ② 파치카 ③칼림바 ④ 발라폰 ⑤ 우쿨렐라  

                                                                답 ⑤
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활동지1

1학년  (   ) 반      (   ) 조            모둠 이름(                 )

1. 미니멀 음악의 특징에 맞는 쉼표 음표를 사용하여 리듬을 만들어 보세요.
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 영화음악은 필립 글래스의 활동에서 큰 비중을 차지한다. 필립 글래스(Philip 

Glass)의 실험방식으로 영상과 음악이 공존하는 미니멀 음악을 영화음악에 성공적

으로 도입하면서 음악적 기법의 사용이 주인공의 심리와 내면세계를 한층 현대느

낌으로 표현함으로써 영화의 완성도를 높여주는 역할과 흥행에도 크게 기여 할 수 

있었다(김하음 2010:22). 영화에서는 음악이 매우 중요한 역할을 한다. 음향 효

과가 없는 영화를 상상해 보면 알게 될 것이다. 영상과 음악의 완벽조화로 인

간의 감정을 세밀하게 묘사시켜 그 영화의 작품성까지 보여줄 수 있을 것이다. 이

러한 영화음악을 통해 미니멀 음악의 특징을 이해하는 데 좀 더 쉽고 흥미를 도와 

더불어 음악교과에서 독립된 영역인 생활화의 궁극적인 목적 학교의 음악을 통해 

습득된 창의적, 예술적 능력을 일상생활 속에 적용, 실천함으로써 개인과 공동체로 

하여금 보다 풍요로운 생활을 영위하도록 제시하고 있다(교육부, 2001). 감상과 생

활화에 접목시킨 필립 글래스의「디 아워스 The Hours, 2002」영화작품에 대해 

수업지도안을 작성하여 보겠다.
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* 감상, 창작 수업지도안 

일  시
2012. 10.15  

(목) 5교시
대 상

고등학교

1학년 8반

(38명)

장 소 음악실
지 도

교 사
김 미 지

단  원 「The Hours, 2002」영화 차 시 1/1 활  동 감상, 창작

학  습

목  표

1. 필립 글래스가 작곡한「The Hours, 2002」영화음악을 통해 미니멀  

    리즘을 이해할 수 있다.   

2.  감상음악을 들으며 그 느낌을 창작하여 그림 그릴 수 있다.

지  도

단  계
학습내용

교수 - 학습 활동 학습자료 

및

지도상의 

유의점

교      사 학      생

도

입

감

각

적

감

지
(5분)

․ 출석확인 

및  학습 

분위기조성

․ 전시학습

․ 학습목표

․ 학습 분위기를 조성하고 

출석 확인 후 인사한다.

․ 20세기 현대음악의 특징

에 대해 발문한다. 

․ 큰 소리로 함께 읽게 한다.

․ 공손하게 인사한다.

․ 선생님 질문을 잘 들

으며 배웠던 것을 대답

해본다.

․ 큰 소리로 읽으며 이 

시간에 배울 내용을 인

지한다.

․교과서

․ PPT

전

개

(40

분)

기

초 

기

능 

파

악
(15분)

․ 동기유발

․ 미니멀리즘

에 대해 파악

하기 

․필립 글래스 

작곡가에 대

해 알아보기

․ 미 니 멀 리 즘

의 사례에 대

해 알아보기 

․ 필립글래스가 작곡한

「The Hours, 2002」영

화음악을 영상으로 보여준다.

․ 미니멀리즘의 특징에 대

해 설명하여준다.

․ 미니멀음악의 대표 작곡

가 필립 글래스에 대해 설명

한다.

․미술, 대중음악, 애니메이

션에 나오는 미니멀음악의 

특징에 대해 설명하여 준

다. 

․ 음악을 바른 자세로

  감상하며 듣는다.

․ PPT를 보면서 특징에 

대한 설명을 듣는다.

․ 바른 태도로 경청하

고, 중요한 부분은 학습

지에 메모한다.

․ PPT

(동영상)

 

․ PPT 

․PPT, 

․교과서

 

 

․ PPT
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전

개

표현

방법 

및 

탐색

(18분)

․창작그림그

리기

․ 발표하기

․ 오늘 배운 필립 글래스의 

음악을 듣고 느낀 대로 각

자 그림을 그려보게 한다.

․ 몇 사람만 나와서 그림의 

특징에 대해 설명하게 한

다. 

․학생들은 각자 가져온 

준비물로 그림을 그려

본다.

․ 앞으로 나와서 발표하

여 본다..

․ 교과서

․ 활동지

정

착

내 

면

화

(3분)

․ 학습 정리

․ 확인학습

․ 차시예고

․ 학습목표와 관련하여 이

번 시간에 배운 학습 내용

을 정리한다.

․ 배운 내용을 문제를 통해 

확인시킨다.

․ 다음시간 학습할 활동에 

대하여 설명하고 준비물을 

이야기 한다.

․ 배운 내용들을 머릿속

에 다시 한 번 정리한다.

․ 제시된 문제에 큰 소

리로 대답한다.

․ 메모하고 내용을 숙지 

한다.

․ PPT
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형

성

평

가

1. 다음은 무엇에 관한 설명인가?

장식적인 요소를 일체 배제하고 표현을 아주 적게 하는 문화 예술 기법이나 

양식으로 미술계에 처음 나타나며, 건축, 무용, 패션에도 사용되기 시작 하였

다.

                                                             답 미니멀리즘

2. 다음은「The Hours, 2002」영화음악에서 쓰인 필립 글래스의 음악적 특징에 

관한 질문으로 빈칸에 들어갈 단어를 쓰시오.

필립 글래스가 창안한 미니멀리즘은 (          )과 미세한 변화를 통해서 쿨

(cool)하고 몽환적인 효과를 빚어내는 음악 사조.

                                               답 리듬과 화성의 무한 반복
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V. 결론  

 본 논문은 지금까지 20세기 후반에 시작되어 현재까지도 커다란 영향을 미치고 

있는 미니멀 음악(Minimal Music)으로써 실생활 쉽게 접할 수 있는 영화나, 애니

메이션, 대중음악의 사례를 알아보고, 현 음악교육에서 활용할 수 있는 지도방안에 

대해 연구 하여 보았다.

 음악교육에 있어서 가장 중요한 것은 학생들이 실생활과 접목시켜 음악을 즐길 

줄 아는 사람이 되고, 교사는 학습자 중심의 교육을 통해 전인적인 사람으로 형성 

시키는데 목적을 둔다고 본다. 

 미니멀 음악(Minimal Music)은 개성이 강하지만, 20세기 현대음악에 있어서 대

중적으로 큰 관심과 공헌을 하게 된 스타일의 작품이다. 최근 나타난 전자 악기가 

만들어지면서 전자 음향 음악으로 강한 기계적 효과 사용하여, 힙합, 락, 영화 오페

라 등에서 보여주고, 테이프 음악, 컴퓨터 음악 분야(신디사이저)에 대한 연구와 작

곡에서 보다 폭이 넓어졌다. 또한, 새로운 개념의 바탕으로 작곡되어 우리 대중들 

앞에 등장한 음악으로써, 제 2차 대전 이후 미국을 중심으로 실험적인 작곡가들이 

나타나 유럽의 전통을 탈피한 비(非)서구 음악에 관심을 갖고 있다. 

  미니멀 음악(Minimal Music)에서의 사용되는 특징으로 첫째, 2~4마디의 작은 

음가(音價) 즉 최소화시켜 작품 전체를 구성하며, 점차 확장, 축소시키는 요인을 작

용시킨다. 둘째, 같은 소리를 오래도록 지속시켜 작곡을 하였다. 특히 라 몬테 영 

(La Monte Young)은 지속을 통해 소리내면의 본질을 알 수 있다고 하였다. 셋째, 

가장 중요한 반복기법 사용이다. 이 반복 기법에서 들 수 있는 특징으로 ‘어떻게 

반복하느냐’에 초점을 두고 이용하여 음형이 반복되는 형태가 대표적으로 과정 음

악(Process Music)이다. 그리고 단순한 반복으로 인해 시작과 끝이 분명치 않고 

다양한 방법으로 연주자의 자유에 의해 음악은 끝을 맺는다. 넷째, 새로운 조성의 

사용으로 기능적 화성과는 다르며 순환적인 조성을 표현하면서 라이히의 작품에서

는 끝은 맺지 않고 중간에서 멈추는 경향이 있다. 다섯째, 곡의 구조보다는 음향이 

우선시 되는 음악으로 순수음향이 사용된다. 마지막인 여섯째 비변증법적인 음악으

로 일정한 목표를 향해 나아가는 음악이 아닌, 목적도 의도도 없이 방향성 없는 반

복만이 중시한 것이다.
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본 논문에서 살펴본 미니멀 음악의 대표적인 작곡가들은 재즈나 락 같은 대중음

악 혹은 인도의 라가, 인도네시아의 감멜랑, 서아프리카 드럼 등 민속 음악에 심취

했다. 몇몇 교과서에서는 미니멀 음악에 대해 언급하기는 하였지만, 이 용어는 대

중들, 교육현장에서는 아직 생소한 단어이다. 하지만, 다문화로 인해 앞에서 언급한 

비(非)서구 나라에서 사용하는 타악기에 대해 설명은 많이 나와 있었다. 머지않아 

음악 교과서에 현대음악에서 20세기 후반 미니멀 음악의 작곡가에 대해 나올 것 

같다. 다음은 미니멀 음악의 작곡가들의 작품에 나타난 특징을 분석하여 본 결과를 

정리하여 보면 라 몬테 영(La Monte Young)의 곡은 염격하게 제한된 구성으로 되

어 있으며, 테리 라일리(Terry Riley )는 음악의 자율성, 즉흥적 요소가 중요하게 

자리 잡았으며, 특히 독주 연구에서 즉흥기법이 보다 중요하게 부각되었다. 스티브 

라이히(Steve Reich)는 과정의 음악으로써, 리듬형의 점진적 변화를 변화하지 않

고 지속되는 패턴에 또 다른 성부를 첨가해 가면서 변화 반복으로 형성하였다. 마

지막 작곡가인 필립 글래스(Philip Glass)는 하나의 패턴을 반복하면서 줄여나가거

나 늘려가면서 변화를 주었다.

 각 작곡가마다의 개성이 있지만 간결한 프레이즈의 반복으로 점진적인 변화를 

사용하고, 또한 곡을 단순하게 압축시켜 한 음향은 그대로 유지시키면서 화성적이

며 구조적으로 발전시키는 작품을 통해 하나의 예술의 음악으로 성장시킨다는 공

통점을 발견할 수 있었다. 

미니멀 음악은 클래식의 현대음악에 속하며, 창의적, 독창성, 도전적 실험정신을 

지니며 음악 교과는 음악의 심미적 체험과 그러한 체험을 통해 창의적인 음악 

능력의 향상과 풍부한 음악적 심성의 개발함이 중요시 하는 바로 음악교육에서 

요즘 대세인 음악극 만들기, 신체 표현하기, 가락선 그리기, 간단한 가락 창작하기

의 활동을 접목 시킬 수 있었다. 그리고, 어려운 현대음악으로 멸시받지 않고, 대중

들과 교감에 성공한 사례가 여기저기서 보여지므로써, 쉽게 접 할 수 있는 대중매

체인 애니메이션, 영화, 대중음악에 미니멀음악은 폭넓고 다양화 되었다.

이렇듯 20세기 후반 이 시대의 음악인 현대음악을 친근감 있게 다가온 미니멀 

음악에 대해 관심을 갖고 이해하기 쉽게 도움이 되기를 기대해 보고자 한다. 그래

서 음악은 창의성과 인성 교육을 위해 필요한 교과목으로 이 연구를 통해 학생들

에게 지적 능력을 제공해 주어 교육적 의의를 담아보도록 한다.
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