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한국 레게의 전개 과정과 특성에 관한 연구

황은지 (중부대학교)

1. 머리말

  대중음악은 과거부터 현재에 이르기까지 각 민족의 삶을 투영하는 역사적 사료로써 그 가치가 매우 

높다. 또한 대중음악은 발생한 배경에 따른 사회ㆍ정치적 흐름과 문제점에 직접적인 영향을 받으며, 

당시의 시대를 반영하는 대표적인 핵심어(keyword)가 되기도 한다. 자메이카에서 발생한 대중음악인 

‘레게’에 내포된 자메이카인의 민족적 정체성과 역사적 배경에 대한 이해와 자메이카의 음악 산업

이 본격적으로 발생하기 시작한 시점에서부터 레게가 서구로 유입되는 과정에서 나타나는 여러 특징

에 대한 분석은 한국에 유입된 레게의 흐름과 특성에 대한 이해를 돕는 데 꼭 필요한 부분이라 할 수 

있다. 

  자메이카에서 1968~1969년에 발생한 대중음악인 레게는 자메이카 흑인들의 삶과 문화에 스며들어 

있는 ‘라스타파리아니즘(Rastafarianism)’의 이상을 음악의 주제와 가사를 통해 전달하는 데 중요한 

역할을 했다. 밥 말리(Bob Marley)의 영향으로 후에 많은 레게 뮤지션들이 미국음악 시장에 진출하게 

되었고, 1970년~1980년대에 이르러 제3세계 음악 중 유일하게 영국과 미국 대중음악 시장에서의 대중

화에 성공한 장르로 인정받게 된다. 그러나 레게가 세계화되면서 자메이카인의 이상보다는 상업성에 

의한 변질이 문제화되었고, 이러한 양상은 한국 음악계에서도 크게 다르지 않았다. 

  1970년대 말 한국 대중음악 시장에 등장한 레게는 1990년대에 이르러 그 인기가 정상에 달하는 쾌

거를 이루었다. ‘김건모’의 <핑계>가 성공적으로 대중에게 어필되면서 하나의 유행처럼 ‘레게 리

듬’을 차용한 수많은 히트곡이 쏟아져 나왔으며, 자메이카의 라스타파리아니즘의 상징인 ‘드레드 

록(Dread rock)’ 헤어스타일과 녹색, 노란색, 빨간색, 검은색으로 물들인 의상과 함께 새로운 문화를 

만들어 내기에 이른다. 2000년대 이후 레게의 전통성을 강조한 뮤지션들이 대거 수면 위로 떠오르면

서 레게를 알리는데 앞장섰고, 그들의 음악에 담겨 있는 독창성이 우리나라보다 국외에서 더욱 인정

받는 현상이 나타났다. 또한 리얼 버라이어티 쇼와 서바이벌 오디션 프로그램 등을 통해 소개된 레게

가 음악 차트에서 상위권에 링크되는 등 이변을 낳았고, 디지털 음원 시장의 대중화에 힘입어 해당 

음원 수익이 상당수를 차지하는 등 ‘레게의 대중화’는 계속 되고 있다.    

  이 글은 레게가 한국 대중음악 시장에 등장하면서 본질적 의미보다 독특한 리듬만을 차용하는 상업

성에 중점을 둔 유행스타일에서 시작되어, ‘청국장 레게’라 일컫는 우리만의 독창적인 스타일로 자

리매김하기까지의 내용을 중점적으로 살펴보았다. 아울러 2000년대 이후 한국 대중음악계의 주요 특

징들 속에 노출된 레게가 보인 대중성과 이룩한 성과들에 대해 살펴보고, 같은 범주 안에서 레게의 

계보를 정리하는 데에 초점을 두었다. 자메이카 레게의 정의와 범위를 구체화하여 비교 대상을 선정

하고, ‘한국 레게’의 주축으로 정의한 ‘스컬’과 ‘김 반장’의 레게와 다양한 비교 분석을 통해 

‘한국 레게’의 주요 특성에 대한 추가적인 이해를 돕고자 하였다. 

2. 레게의 도입기

  한국 대중음악 시장에서 레게가 본격적으로 등장하고 도입되던 시기는 1970년대 말 부터 1980년대 

초중반으로 볼 수 있다. 레게가 1980년대에나 우리나라에 들어오게 된 것은 그 이전까지 제한적 요소

가 많은 군부 통치 휘하에 놓인 대중음악계의 여러 요인이 ‘레게’의 수용과 흡수를 더디게 만들었
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기 때문이다. 사실 1980년대 이전에 제3세계 음악 및 서구대중음악의 다양한 스타일이 본격적으로 유

입되기 시작한 것은 광복 이후 등장한 미 8군 무대의 영향이 가장 크다고 볼 수 있다. 세계적으로 레

게가 주류 대중음악으로 인정받기 시작한 시점인 1970년대 이전부터 우리나라 대중음악계에서는 제3

세계 음악이 등장하고, 토착화되는 작업이 시작되고 있었다. 하지만 레게라는 음악 스타일 자체가 자

메이카에서 발생한 시점이 1960년대 이후이며, 세계적인 음악으로 인기를 끌기 시작한 시기 또한 

1970년대 이후이기 때문에 당시 한국 대중음악사의 사료에서는 레게에 대한 언급이 있을 수 없다. 

  전 세계적으로 레게가 그 파급력을 자랑하던 1970년대 이후부터 그 여파는 뒤늦게 우리나라에도 미

쳤다. 유신정권의 붕괴이후 여러 규제가 완화되면서 고고리듬의 명맥을 이으며 10대들을 중심으로 

‘디스코 열풍’이 불기 시작하였고, 당시 한국에서 많은 인기를 끌었던 ‘보니엠1)’을 통해 간접적

으로 레게 리듬이 우리나라에 소개되기 시작했다. 1979년 이정선의 <산사람>을 한국 대중음악에서 레

게가 직접적으로 등장한 그 첫 번째 곡으로 꼽을 수 있다. 이후 1981년에 발표한 <한 마음으로는>에

서도 레게 리듬을 차용한 음악 스타일을 차용 하였으며, 그 내용은 이상봉의 모던포크음악이 80년대 

한국대중음악에 미친 영향에 대한 연구2) 를 통해 이해할 수 있다. 

  1982년 신인가수 윤미선의 앨범에 실렸던 기타리스트 엄인호의 자작곡 <골목길>에서도 레게의 음악

적 요소가 나타난다.3) 그러나 윤미선의 인터뷰 내용을 미루어 볼 때 레게의 음악성을 강조하는 것에 

그 목적을 두기보다는 상업적 성향이 강한 음악을 선보이는데 레게리듬을 차용한 것으로 볼 수 있다. 

같은 해 엄인호는 작곡가 5명이 모여 만든 ‘장끼들’을 통해 윤미선이 불렀던 <골목길>을 직접 부른

다. 1982년 4월 28일자 『동아일보』에 나타난 “자작곡을 부른 가수가 크게 히트는 했으나 작곡가들

의 편곡이나 창법 및 노래를 제대로 소화하지 못해 본연의 감정을 전달하지 못하는 것을 바로 잡아 

생동감 있는 노래를 들려주기 위한 것.”4)을 그 이유로 작곡가 본인이 직접 해석하여 부른 것이다. 

아울러 장끼들의 앨범에서는 <골목길>을 비롯해 <별>과 <함께 가는 사람들>에서도 레게 리듬을 차용

한 다양한 곡을 선보였다.

  펄 시스터즈의 멤버 배인숙 또한 같은 해 ‘맨해턴뮤직센터’에서 수학하며 접한 레게에 한국의 민

요를 도입하는 시도를 한다.5) 배인숙은 오래전부터 서구 대중음악에 민요를 도입하고자 하는 뜻이 있

었고, 당시 레게의 불모지나 다름없는 우리나라에서 민요와 레게 리듬의 결합이라는 시도 그 자체만

으로도 충분히 가치 있는 일을 해낸 것이라 볼 수 있다. 

  1985년에는 가수 나미의 4번째 앨범 <보이네>에 레게리듬이 도입되었다.6) 어린 시절부터 활동하던 

미8군 무대를 통해 서구의 대중음악 스타일을 폭넓게 접해 왔던 그녀의 전력은 제3세계 음악인 레게

의 리듬을 차용한 <보이네>를 자신만의 스타일로 완벽하게 소화해 내면서 많은 인기를 얻었고, 그 결

과 1985년 KBS 10대 가수상을 수상하가에 이른다.  

  1979년을 시작으로 1980년대 중반에 이르도록 시도되었던 레게의 도입은 뚜렷한 획을 긋지 못한 채 

침체하였다. 그 배경에는 한국 경제의 급성장에 따른 소비자의 다양한 욕구의 증대가 한국 대중음악 

1) 보니엠은 1975년 독일에서 레코드 프로듀서인 ‘프랭크 패니언’에 의해 결성된 그룹으로 자메이카 특유의 레
게리듬에 유로 디스코를 접합시킨 새로운 형태의 음악을 탄생시키며 전 세계를 디스코 열풍으로 몰아넣었다. 
1960년대 <써니(sunny)>를 통해 스타가 된 그들은 1985년 <해피송(happy song)>을 발표하면서 우리나라 뿐 아
니라 유헙, 동남아에서 선풍적인 인기를 끌었는데, 1980년대 레게 리듬을 도입한 음악 스타일을 구사하는 많
은 서구 뮤지션을 탄생시키는 데 큰 역할을 하였다.

2) 이상봉(2011), 모던포크음악이 80년대 한국대중음악에 미친 영향에 관한 연구, 단국대학교 석사학위논문, 
p.85.

3) 默(묵), ｢新人(신인)가수 尹美線(윤미선)｣, 동아일보, 1982년 05월 26일.
4) ｢국내 첫 본격 보컬그룹｢장끼들｣등장｣, 동아일보, 1982년 04월 28일.

5) 默(묵), ｢‘多國籍(다국적)가요 시도하는 펄의 輩仁淑(배인숙), 동아일보, 1982년 05월 12일.
6) ｢‘가수 羅美(나미) 네 번째 앨범 유혹…｣, 동아일보, 1985년 06월 06일.
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시장에 다변화를 가져 왔고, 레게와 같은 특정 장르의 유입 후 정착을 어렵게 하는 주요 요인으로 작

용하였다. 아울러 1980년대 중반 군부 정권의 통치와 계획에 따른 1986년 아시안게임과 1988년의 올

림픽에 국민의 관심이 쏠리면서 한국 대중음악 시장은 전반적으로 침체 되었고, 레게 또한 그 흐름에

서 벗어나지 못한 것으로 볼 수 있다. 

3. 레게의 정착기  

3.1. 레게의 흐름과 특징

  1990년대에 비로소 레게는 서구로부터 완전히 수용되면서 상업적 성공과 함께 한국 대중음악 시장

에 정착하게 된다. 당시 한국 대중음악계는 많은 변화가 일어나기 시작하였는데, 대중음악 장르의 다

양화와 대중음악 산업의 발전이 가장 두드러졌다. 우리나라에서 제3세계 음악이라는 고유 명사가 본

격적으로 거론된 시점이 바로 1990년대에서부터인데, 매체와 방송을 통해 제3세계 음악이 독립된 카

테고리로 보급, 확산하기 시작하였다. 당시 세계음악 시장도 한국과 같이 제3세계 음악의 붐이 일기 

시작하였고, 미국의 팝 음악이 더는 나아갈 진로를 찾지 못하고 헤매는 가운데 이처럼 제3세계 음악

이 부상하기 시작한 것이다. 이러한 여파에 힘입어 한국 대중음악계에 레게가 수용되었고, 1994년 발

표된 김건모의 <핑계>가 선풍적인 인기를 얻으면서 한국에서는 레게가 안 된다는 통념이 무너지는 계

기를 만들었다. <핑계>가 실린 음반은 200만장이상 팔리며 단일앨범으로는 사상 최대의 판매량7)을 올

렸으며, 여세를 몰아 영어로 녹음한 버전이 동남아시아에서도 알려져 홍콩음악 전문 TV인 ‘채널 

V’에서 인기곡으로 주목을 받기도 했다. 김건모의 인기는 10대뿐만이 아니라 30, 40대의 청장년층에

게까지 이어졌다. 당시 학교에서 음악 시간에 중·고등학생들이 <핑계>를 부르는가 하면, 기존에 유행

하던 록카페가 퇴조하는 가운데 새로운 양식의 ‘레게 바’가 등장하기도 했다.8) 

  1992년부터 1996년까지 레게는 리듬만을 차용한 스타일을 넘어 ‘김건모’, ‘룰라’ 등이 선보인 

‘레게 댄스’와 ‘자메이칸 랩’스타일로 새롭게 융합되며 발전하는가 하면, 당시 주류 대중음악이

었던 ‘랩 댄스’, ‘댄스 음악’과 그 맥을 함께 했다. 1990년대 후반에 이르러 대형 기획사의 철저

한 스타시스템에 의해 탄생한 ‘아이돌’이 새로운 댄스 음악 열풍의 주역으로 급부상하면서, 기존의 

레게 스타일을 차용한 음악은 더 이상 주류 대중음악으로 인식되지 않았다. 비주류 음악으로 전락한 

레게는 미약하게나마 그 명맥을 유지하면서 소극적인 형태로 남아있었는데, 대부분 이 시기의 레게는 

정통 레게의 색채보다는 ‘레게 하우스’나 타 장르와 융합된 형태로 대중들과 함께 했다. 실제로 

‘닥터 레게’ 이후 레게의 전통성을 추구하는 뮤지션이 등장하는 시기는 한참 뒤인 2000년대 중반이

었다. 즉 1990년대 중반부터 2000년대 초반까지 레게는 그 명맥을 이어가기 위한 방책으로 변화와 혼

성적인 형태로 대중들과 함께 했던 것이다. 1996년 무렵부터 레게뿐만 아니라 하우스, 웨이브, 정글 

등 리듬 위주의 대중음악들이 강세를 보인다. 1998년 데뷔한 ‘SES’의 데뷔곡인 <드림스 컴 트루

(dreams come true)>에서는 레게와 힙합적 요소가 가미되어 있는가 하면, 같은 해 ‘주주클럽’의 3집 

앨범 수록곡인 <1:1>에서는 레게 리듬에 록 적인 요소를 믹스한 음악이 수록되어 있다. 1999년 힙합 

듀오 ‘드렁큰 타이거’는 <난 널 원해>와 <하늘에서 내려오는 계단>을 통해 자메이카 레게가 진화한 

‘라가’와 ‘힙합’의 요소가 섞인 음악을 선보이며 인기를 얻기도 했다. 

3.2. 레게의 대중화

7) ｢문화계 올 화제의 인물 가요 레게노래 ｢핑계｣ 선풍 김건모 “알 수 없는 건 대중의 마음”｣, 동아일보, 
1994년 12월 08일.

8) 강민석, ｢신세대 ‘레게 바’로 몰린다.｣, 경향신문, 1994년 04월 04일.
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  1990년대 초반에 김건모와 함께 레게의 색채를 띤 다수의 작품이 등장했는데, ‘임종환’의 <그냥 

걸었어>, ‘김준기’의 <지난 여름 에세이>, 이 밖에도 ‘코나’의 <우리의 밤은 당신의 낮보다 아름

답다>, ‘모노’의 <넌 언제나>, ‘투투’의 <1과 1/2>, ‘룰라’의 <날개 잃은 천사>9), ‘마로니에’

의 <칵테일 사랑> 등 많은 가수가 레게를 한두 곡쯤은 부를 정도였다. 당시 레게는 음반 이외에 영화

와 드라마에서도 등장하기 시작하였는데, 1993년 5월 10일부터 12월 31일까지 KBS-2TV에서 방영된 

드라마 ‘사랑은 못 말려’ 드라마에서 삽입곡으로 사용되었던 ‘최연제’의 <사랑은 못 말려>는 창

작 레게음악이 방송 주제곡으로까지 영역을 넓힌 대표적인 경우로 볼 수 있다.10) 1994년에 데뷔한 남

녀 혼성 그룹 ‘룰라’는 레게 그룹을 내세우며 레게의 뿌리(Roots of reggae)의 줄임말을 팀 명으로 

사용하기도 했으며, 1993년 데뷔 후 1994년 정규 1집 발매와 함께 본격적인 활동을 시작한 닥터레게

는 레게만을 전문적으로 연주하기도 했다.

  레게는 이미 1970~80년대 팝계에서 크게 풍미하여 유명 팝스타들이 한 번쯤 불렀을 정도로 인기가 

있었지만 유독 우리나라에서는 별로 반응이 없었다. 그러다가 1990년대에 이르러 샤론 스톤이 출연한 

영화 ‘슬리버’(1993년)에 실린 ‘UB40’의 노래 <캔트 헬프 필링 인 러브(Can't Help Falling In 

Love)>가 한국 방송에서 히트한 이후 레게가 유행하게 되었다. 아울러 1994년 우리나라에서 상영되었

던 영화 ‘쿨러닝’의 주제가인 ‘지미 클리프’의 <아이 캔 씨 클리어리 나우(I Can See Clearly 

Now)>도 레게음악에 관한 관심을 높이는 데 한 몫 하였으며, 1993년 빌보드 싱글 차트 정상에 올라 7

주간 1위를 기록한 캐나다 출신 뮤지션 ‘스노우(Snow)’의 <인포머(Informer)>가 우리나라에까지 소

개되어 인기를 얻었다. 

3.3. 레게의 양극화 

  90년대 초반에 시작된 레게 열풍은 중반까지 다양한 매체를 통해 알려졌으며, 음악 이외에 헤어스

타일이나 패션 등에서도 많은 유행을 낳았다. 대부분의 당시 음악 평론가들은 비판적인 시선으로 이

러한 레게 열풍에 대해 부정적인 견해를 내비치는 경우가 많았다. 그러나 한편으로는 본질적 의미보

다 서구음악이 우리나라에 유입되면서 생기는 문제점들이 어쩌면 당연한 일이자 결과라는 시선으로 

접근하는 긍정적 견해의 평론가들도 더러 있었다.

“모든 예술적 형식에는 그에 걸맞은 내용이 필연적으로 존재하기 마련이다. 하지만 이러한 내용과 

형식의 결합 상태가 언제까지나 유지되는 것은 아니다. 레게 음악이 자메이카라는 현실을 떠나서 서

구 음악이라는 새로운 맥락 속에 놓이는 순간, 내용과 형식의 분리는 어느 정도 예정되어 있었다고 

할 수 있다. 그리고 <핑계>라는 한국적 상황에 새롭게 놓이는 순간 레게의 음악 형식은 또 다른 운명

을 맞이하게 된다. 따라서 ‘김건모’의 <핑계>가 레게 음악의 저항 정신을 외면하고 오로지 형식적 

측면만을 수용했다고 보는 견해는 부질없는 짓이다.

자메이카에는 자메이카 나름의 레게가 있고, 미국에는 미국 나름의 레게가 있다. 그리고 한국에는 한

국 나름의 레게가 있는 것이다.” 11)

 

“레게음악은 강약의 교차가 확실하게 반복되는 리듬 특성이 있다. 그러나 그런 리듬에 우리 언어를 

결합한 음악을 만들 때에는 어느새 문제점이 노출된다. 리듬의 강세와 언어의 강세가 서로 일치하지 

않아서, 리듬을 살리면 언어와 멜로디의 진행이 이상하게 뒤틀어진다. 결국, 우리 언어의 운율과 레게

9) 신성원(2008), 우리가 정말 알아야 할 우리 대중가요, 현암사, pp.383-384. 

10) 박성수, ｢풀죽은 「랩」... 레게음악 돌풍｣, 경향신문, 1994년 02월 18일.  
11) 이상준(2006), 한국의 교양을 읽는다, 휴머니스트, p,50.  
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리듬이 서로 교류하는 과정에서 한국화된 또 다른 레게음악이 탄생하여야, 우리나라의 대중들에게 호

소력을 갖는 것이다.” 12)

  이들이 주장하는 바로는 서구의 음악이 우리나라의 상황에 도입되기 위해서는 대중들의 입맛에 맞

게끔 변화되는 것은 당연한 이치이며, 한국 대중들에게 호소력을 갖기 위한 방책으로 우리의 언어를 

레게와 혼합시키는 과정에서 발생하는 문제점들이 한국만의 레게가 되어 탄생한다는 것이다. 그러므

로 기존의 레게의 전통성과 저항성이 표현되지 않았다 하여 한국의 레게를 부정적으로만 바라보는 시

각은 어쩌면 편견이라는 견해를 보인다. 그러나 중요한 것은 이러한 평론과 견해 이전에 이미 레게는 

90년대 초 중반의 사회적 아이콘으로써 대중들에게 큰 사랑을 받고 있으며, 3세계 음악이 도입된 이

래 결과적으로 가장 성공한 장르라는 것은 부인할 수 없다.

  한 시대의 시작과 함께 무서운 속도로 인기몰이를 하던 레게에 대해 일부 평론가들은 다음과 같은 

걱정 어린 부정적인 시각을 내놓기도 하였다.

“가요 전문가들은 ‘레게음악은 본래 사회적 이슈를 다루는 메시지가 강한 음악인데 국내에서는 외

양만 받아들이고 있다’며 의미를 살린 창작곡들이 더욱 절실하다는 비판론도 제기되고 있다.”13)

“국내의 레게음악은 원래 레게의 정신을 살리지 못하고 껍데기만을 들여왔다고 비판하는 음악평론가

들이 많다.”14)

  한국으로 유입된 레게는 자메이카 레게의 정체성과 본질에 대한 이해가 시작되기 이전부터 당시 한

국 대중음악 시장의 흐름에 따라 상업성과 대중성을 바탕으로 하는 음악적 형태로 발전하였다. 서구

로부터 유입된 한국 레게의 시작 또한 상업적 성향이 강한 ‘레게 디스코’의 유행에서 비롯되었으

며, 자메이카 레게의 영향을 직접 받아 우리나라로 유입되었기보다는 서구로 이월되는 과정에서 변질

한 음악적 스타일이 바로 유입된 것으로 볼 수 있다. 레게의 본질에 대한 이해를 바탕으로 하는 음악 

평론가들의 부정적 견해는 이미 당시 한국 대중음악 시장에서 주류 음악으로 부상하여 인기몰이하던 

레게에 대해 뒤늦게 문제점을 제시하는 것으로 볼 수 있다.  

3.4. 레게의 전통성을 추구한 뮤지션

  레게는 미국과 영국의 자본주의 혹은 제국주의에 대한 저항성과 ‘라스타파리아니즘’을 경쾌한 레

게 리듬에 실어낸 음악이지만, 당시 한국에서의 레게는 흥을 돋우는 춤곡, 여름을 대표하는 곡 등의 

이미지가 대중들에게 각인되었다. 실제로 영국과 미국 등지에서 레게를 주류로 이끌었던 주인공 밥 

말리의 대표곡인 <나는 보안관을 쏘았다>와 같은 노래 제목이나, 당시 최고의 인기그룹이었던 유비포

티(UB40)의 그룹명이 ‘실업자구호카드 40번’의 약자이기도 했던 것처럼 영 ․ 미 대중음악계에서는 

어느 정도 레게의 정신적 측면을 표현하고자 노력하는 뮤지션들도 다수 있었다. 우리나라에서도 이러

한 레게의 정신을 대중들에게 어필하고자 등장한 최초의 레게 밴드가 있었는데 그들이 바로 리더 김

장윤을 중심으로 데뷔한 ‘닥터레게’이다. 

  ‘닥터레게’는 김건모와 룰라 등 국내에서 ‘레게리듬’을 도입한 음악들이 인기몰이를 하던 1993

년에 ‘진짜 레게’를 표방하며 가요계에 등장했다. 정통 레게를 주장하며 나타난 이들은 리더인 김

12) 이우용(1996), PD 이우용의 우리 대중음악 읽기, 창공사, P.93. 

13) 박성수, ｢풀죽은 「랩」... 레게음악 돌풍｣, 경향신문, 1994년 02월 18일.
14) 김정곤, ｢저항음악 ‘레게’ 한국서 춤곡 변질｣, 한겨레신문, 1994년 02월 26일. 
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장윤을 중심으로 퍼커션의 양인, 기타의 앤디 서, 드럼의 안철호, 베이스의 최은창, 키보드의 주성민, 

래퍼 바비 킴(Bobby Kim) 등으로 구성되었다. 이들은 밴드 편성을 취하며 보다 본류 레게에 근접한 

곡을 연주하고자 노력하였고, <어려워 정말>, <아픔 속의 그대> 단 두 곡만을 가지고 10종류의 믹스를 

담은 EP 앨범을 선보였다. 특히 <어려워 정말>의 7가지 리믹스는 가요계에 선구적인 시도로 볼 수 있

다. 당시로써는 생소했던 EP 앨범이 별다른 히트를 기록하지 못한 가운데 1994년 1집 음반 원(One)
이 발매되었다. 싱글에 실린 곡을 중심으로 주로 리더 ‘김장윤’이 작곡을 맡은 이 음반은 한국 최

초의 본격적인 레게 음반으로 불린다. 대중성의 부재 때문에 시장에서 처참한 실패를 맛보았지만, 히

트 가요 몇 곡에 의해 왜곡된 레게를 바로잡으려 시도했다는 측면에서 가치를 인정할 수 있다.15)

  1994년에는 ‘닥터레게’의 첫 콘서트가 열렸는데, 이들은 레게와 성인가요를 절묘하게 혼합시킨 

‘한국형 레게’를 선보이기도 했으며, 그들이 발매한 음반이 30만 장의 판매량을 기록하는 등 레게

의 선두주자로서 대중성을 인정받기 시작할 무렵 큰 사건이 터진다. 리더 김장윤이 1995년 6월 대마

초와 히로뽕을 투약한 혐의로 구속되면서 전면적인 팀 활동이 불가능해지고 결국 해체되기에 이른 것

이다. 이들의 해체 후 1990년대를 기점으로 본 레게의 정착단계에서는 레게의 전통을 표방하는 그룹

이나 뮤지션은 더는 찾아볼 수 없었다.

4. 레게의 부흥기

  2000년 초반 레게는 1990년대 후반과 별다른 차이점 없이 기존의 대중가수들의 앨범에 한 두 곡 쯤 

실리거나, 스타일 변화의 아이콘으로써 존재했다. 1990년대 ‘김건모’의 <핑계> 이후 레게가 인기몰

이하던 상황과는 차이가 있으나 아이돌 가수를 비롯한 여러 가수가 앨범에 한두 곡씩 레게 리듬을 차

용한 음악 스타일을 사용하는 관례가 생겼다. 레게 리듬을 차용한 뮤지션들은 재즈에서부터 성인가요

에 이르기까지 장르나 주류, 비주류와 상관없이 다양하며, 오래전부터 대중들에게 인식된 ‘여름 음악

의 대표 아이콘’으로써의 자리를 지켰다. 2001년 일본에서 큰 인기를 얻으면서 테크노 트로트가수로 

유명세를 떨친 ‘이 박사’가 인터넷 신바람 이 박사 2집 앨범에서 레게를 차용하는가 하면,16) 

1994년 <그냥 걸었어>로 큰 인기를 얻었던 가수 ‘임종환’은 2008년 트로트 싱글 앨범 사랑이 간다

에서 선보인 4곡 전부 자메이카의 전통 리듬인 스카와 레게 리듬을 트로트에 함께 접목한 곡으로 구

성하였다.17)  2005년 ‘장윤정’의 2집에 수록된 <꽃>은 레게 리듬 위에 중국 현악기의 선율을 덧입

힌 스타일을 선보이는가 하면, 같은 해 귀순가수 ‘김혜영’의 3집 앨범 타이틀 곡인 <살짝쿵>도 레

게를 가미한 퓨전 트로트 곡이다.18) 재즈 하모니카 뮤지션인 ‘전제덕’의 2004년 발매한 정규 1집에 

수록된 자작곡 <나의 하모니카>에서 레게풍의 곡을 선보였다.19)

  2000년대 국내 대중음악의 주요 흐름으로 꼽히는 ‘흑인 음악 열풍’을 주도하는 가수들 또한 레게

를 차용한 음악을 선보였다. 2005년 ‘거미’의 <홀릭(holic)>, 2007년 ‘휘성’의 <마이 웨이(My 

way)>, 여성 힙합 가수인 ‘렉시’의 <내일 걱정은 내일 해>, 2009년 ‘김범수’의 <슬로우 맨(slow 

man)> 등에서도 레게 스타일이 차용되었다. 인디 뮤지션’인 ‘크라잉넛’의 2006년 <명동콜링>, 

‘뜨거운 감자’의 2008년 <미신(흠말레로 흠마야야 흠말레로 흠마야)>, ‘강산에’가 2008년에 발매

한 <나의 기쁨>, 일본인과 한국인 뮤지션의 조합을 이룬 ‘하찌와 TJ’의 앨범 등이 레게 스타일을 

15) 네이버 뮤직, ‘닥터 레게’ 아티스트 소개, http://music.naver.com/artist/home.nhn?artistId=11660. 
16) 이영미, ｢새 앨범 낸 이박사...앗싸 테크노·뽕짝 신세대 쉰세대 모두 신바람 날거야｣, 국민일보, 2001년 05

월 03일.  
17) 이명구 ․ 배병철, ｢그냥 걸었어 가수 ‘임종환’“노래 한 곡으로 16억 벌었다”｣, 스포츠서울, 2008년 월 

26일.  

18) 이경호, ｢귀순가수 김혜영, ‘어머나’ 부럽지만 ‘살짝쿵’ 자신있다｣, 마이데일리, 2005년 04월 01일.  
19) 홍제성, ｢시각장애 극복, 하모니카 콘서트 여는 전제덕｣, 연합뉴스, 2005년 03월 19일.  
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차용한 음악들을 선보였다. 그 외 2006년에 발매된‘천상지희’의  <쥬시 러브(juicy love)>, ‘FT 아

일랜드’의 2007년 디지털 싱글 <남자의 첫사랑은 무덤까지 간다>, ‘SS501’의 2008년 <넌 나의 천

국>, 2009년 발매 한 ‘아이유’의 <마주 보기>, 2NE1이 2009년 발표한 <아이 돈 케어(I don’t 

care)>, ‘동방신기’의 <Seaside 휴게소(Boom Boom)> 등 아이돌 가수들의 노래도 레게 스타일을 차

용한 음악을 선보였다. 

4.1. 레게의 전통성을 강조하는 뮤지션의 등장

  2000년대 레게는 1990년대 시도되었던 ‘닥터레게’의 전통성 강조와 더불어 ‘덥’, ‘정글 리

듬’ 등 시대의 변화와 흐름에 맞게 더욱 발전된 모습을 보이며 등장했다. 서구에 의해 수입된 레게

에 한국적 문화를 융합하여 역 수출해 내는 쾌거를 이루는가 하면, 뮤지션들의 노력으로 말미암은 실

력 향상이 세계적으로 인정받는 성공적인 결과를 도출해 내기도 했다. 2000년대 중반에 이르러 언더

그라운드에서 활동하던 레게 뮤지션들이 대거 수면으로 올라오면서, 대중들에게 노출되었다. 대표적인 

뮤지션으로 ‘스토니 스컹크’, ‘닥터레게’,‘윈디시티’, ‘I&I 장단’, ‘쿤타&뉴올리언스’, ‘소

울 스테디 락커스’를 꼽을 수 있는데, 스토니 스컹크의 멤버인 ‘스컬’과 윈디시티의 리더 ‘김 반

장’을 가장 큰 축으로 볼 수 있다. ‘스컬’이 대형기획사의 자본력을 바탕으로 자메이카 전통 레게

에 담긴 흑인 고유의 음악성을 본인의 음악성으로 완벽하게 소화해 내며 미국시장에서 인정받았다면, 

‘김 반장’은 전통적인 레게와 서구로부터 발달한 다양한 레게 스타일에 한국 고유의 색채를 섞어낸 

‘청국장 레게’를 세계화했다. 아울러 ‘스컬’이 주류 뮤지션의 음악에 피쳐링과 프로듀서로 다수 

참여하며 한국 대중음악 시장에서 레게를 대중화시키는데 일조 했다면, ‘김 반장’은 ‘윈디시티’

와 ‘I&I 장단’에 이어 ‘소울 스테디 락커즈’까지 한국 레게의 음악적 기반을 양적으로나 질적으

로 풍요롭게 만드는 데 큰 역할을 했다. 

  스토니 스컹크는 국내 대형기획사인 ‘YG엔터테인먼트’와의 계약을 통해 본격적인 주류 음악 시

장으로 진출을 꽤했으나, 그 생명력은 그리 길지 못하였다. 그들은 초기 발매된 앨범에서 ‘레게’의 

정체성을 강조하는 다양한 시도를 했으나, 대중성 부재의 문제점에 직면하면서 후에 발매되는 앨범에

서는 대중적 성향을 우선으로 하는 음악 스타일을 다수 선보였다. 스토니 스컹크가 발매한 음반의 전

체적인 특성과 흐름을 살펴보면 ‘레게’가 대형기획사의 시스템에 의해 주류 음악과의 중립점을 찾

아가는 과정과 결과가 고스란히 나타나 있다. ‘레게의 본질’과 저항성에 대한 다양한 시도가 언론 

플레이에 의한 홍보수단으로 전락 되었다는 점이나 레게가 지나치게 상품화되었다는 점은 그들의 음

악에 대해 ‘정체성 변질’의 문제점을 야기하였다. 그러나 대형 기획사의 자본력과 대중매체의 파급

력을 이용한 홍보 전략은 ‘레게’의 대중화를 이끌어 내는데 긍정적 역할을 했다고 볼 수 있다.

  윈디시티는 처음부터 현재까지 언더그라운드에 머물며 앨범마다 자메이카의 전통 레게에 새로운 발

견과 시도를 통해 그들만의 ‘청국장 레게’의 틀을 구축하는 데 주력하였다. 그들은 자메이카 전통 

레게 뿐만 아니라 서구로 유입되어 발전한 다양한 레게 스타일을 도입한 시험적 음악을 선보이는가 

하면, 세계 각국의 레게 뮤지션들과의 정서적 교류를 통해 폭넓고 다양한 레게 스타일을 연주하였다. 

레게 속에 내포된 라스타파리아니즘 정신과 저항성을 우선으로 하는 텍스트보다는, 자연과 우주의 섭

리에 따른 인간 본연의 정체성과 민족성 및 평화와 희망에 대한 메시지 표현을 우선으로 하였다. 윈

디시티의 꾸준한 노력의 결과로 미국과 캐나다를 비롯한 서구의 대중음악계에서 ‘청국장 레게’의 

음악성을 인정받는 결실을 맺었으나, 한국 대중음악계에서는 방송매체를 통한 노출이 이루어진 2000

년대 후반에 이르러서야 그 음악성이 이슈화 되었다.      

  대중음악 평론인 김 작가는 “2000년대 들어 언더 무대에서 레게가 장르 음악으로 자리를 잡아가는 

중인데 시장에서 가능성을 보이는 긍정적인 현상”20)이라고 분석했다. 그들이 다른 음악인들과 음악
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적 역량을 공유하며 많은 작품에 참여하기도 하면서, 레게를 알리고 대중화시키는 노력을 아끼지 않

은 것에 대해 긍정적으로 해석한 것이다. 레게 뮤지션들은 공연장 혹은 페스티벌 등에서 주로 활동하

면서 자신들의 음악을 소개해 왔으나, 2000년대 후반부터는 오디션 프로그램, 리얼 버라이어티 쇼 등 

다양한 프로그램에 출연하면서 미디어의 노출 효과에 힘입어 대중들에게 폭넓게 다가서고 있다. 아울

러 라스타파리아니즘을 상징하는 의상이나 헤어스타일을 선보이는가 하면, 레게에 대한 소개와 자메

이카의 문화에 대해 설명하는 등 본질적인 측면을 대중에게 소개하고자 하는 노력을 아끼지 않았다.

4.2. 방송프로그램을 통해 소개된 레게

  하하는 ‘무한도전’을 통해 총 3곡의 레게 스타일 음악을 선보였는데, 대중적 파급력이 강한 버라

이어티의 노출 효과를 통해 ‘레게’를 알리는 데 큰 역할을 했다. 실제로 무한도전의 ‘나름 가수

다’에 함께 출연했던 레게뮤지션 스컬은 “13년 동안 레게음악을 해오고 있다. 하지만 대중의 반응

을 이끌어낸 것은 ‘무한도전’에서 보여준 단 3분이었다.”고 말했다.21) 대중음악은 대중을 대상으로 

하고, 대중 매체를 통해 전파되는 음악 양식을 총칭하는 만큼 대중성을 배제할 수 없다는 점, 상업성

을 배제할 수 없다는 점에서 볼 때, 버라이어티를 통해 소개된 ‘레게’가 주류 대중음악의 범주 안

에서 벗어나지 않는다는 것을 생각해 볼 수 있다. 또한 시대 변화의 급속한 흐름 안에서 발전한 버라

이어티를 통해 소개된 음악의 영향이 장르를 불문하고 모든 대중음악에 미치며, ‘레게’ 또한 다르

지 않다는 점이다. 확실한 것은 하하가 ‘무한도전’을 통해 본인의 인지도를 높였으며, ‘하하’를 

통해 알려진 ‘레게’가 대중적 관심을 불러 일으켰다는 점이다. 따라서 그가 ‘레게’에 대한 관심

도를 끌어 올리는 데 큰 역할을 했다는 사실과 대중음악 범주 안에서 이야기하고자 하는 ‘레게’의 

긴밀한 연관성을 배제할 수 없었다.

  그가 ‘무한도전’을 통해 발표한 총 3곡의 ‘레게’음악은 ‘강변북로 가요제’에서 발표한 <키 

작은 꼬마 이야기>, ‘서해안 고속도로 가요제’에서 발표한 <찹쌀떡>, ‘나름 가수다’를 통해 발표

한 <바보에게 바보가>이다. 3곡 모두 방송 혹은 대중매체를 통해 많은 이슈를 일으키면서 대중들에게 

어필 되었는데, 2007년 발표한 <키 작은 꼬마 이야기>는 버라이어티와 대중음악 사이의 연결점을 만

들어 낸 최초의 곡이다. MBC 뉴스데스크에서는 ‘디지털 싱글’에 관련된 방송 내용 중 <키 작은 꼬

마이야기>가 2주일 동안 4천만 건의 다운로드를 기록해 추정 매출액만 10억 원에 달한다는 이야기를 

보도하기도 했다.22) 버라이어티의 붐의 선두자 역할을 한 무한도전의 인기에 힘입어 소개된 <키 작은 

꼬마 이야기>가 디지털 싱글이 본격적으로 선보여진 2000년대 이후 대중음악 시장에서 큰 수혜자 였

다는 것을 알 수 있다. 레게 리듬이 차용된 <키 작은 꼬마 이야기>의 텍스트의 내용은 ‘레게’의 본

질적인 의미를 담고 있지는 않지만 ‘하하’가 레게머리를 하고 텔레비전을 통해 방송된 모습만으로

도 대중들에게 ‘레게’에 대한 궁금증을 자아내는데 충분한 역할을 했다.

  2012년 8월 25일 방송된 ‘불후의 명곡 시즌2’에서 ‘윈디시티’의 등장은 그야말로 주 관심사가 

되었고, 그들이 선보인 레게가 대중들로 하여금 레게에 대한 강렬한 호기심을 불러일으키는데 큰 역

할을 하였다. 윈디시티는 ‘이장희’의 <그건 너>를 그들만의 토종 국산 레게 버전인 ‘청국장 레

게’ 스타일로 편곡하여 선보였고, ‘살풀이’를 연상케 하는 몸동작이나 보컬 스타일이 이목을 집중

시키며 3승을 거두는 등 관객들을 매료시켰다. 원곡 가수인 이장희는 “밥 말리의 흥겨운 자메이카 

음악인데, 이분들은 한마디밖에 못 하겠다. 와우”라고 말하며 윈디시티의 공연을 극찬하였다. 경연에

20) 윤창원 , ｢가요계 서서히 고개드는 ‘레게 붐’｣, 노컷뉴스, 2007년 10월 10일.   

21) 오세훈, ｢스컬, 무한도전 3분이 바꾸어놓은 레게 음악인생 13년 “될 때까지….”｣, 스포츠동아, 2012년 08
월 10일.

22) 김재용, ｢디지털 싱글 열풍｣, MBC TV 뉴스데스크, 2007년 09월 06일.   
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서 ‘윈디시티’는 ‘한복’ 차림에 ‘라스타파리아니즘’을 상징하는 원색의 소품들을 착용하는가 

하면, ‘수묵화’ 스타일의 그림이나 자메이카 열대 ‘야자수’ 그림들을 무대 연출에 사용하는 등 

그들의 트레이드 마크인 ‘청국장 레게’를 충분히 표현해 냈다.  

  ‘나는 가수다’보다 한발 늦게 시작된 ‘불후의 명곡’이 가지고 있던 ‘아류’의 꼬리표를 떼고 

프로그램만의 독보적인 입지를 구축해 내는 데에는 ‘윈디시티’가 가장 큰 역할을  했다고 평가할 

수 있다. 당시 라이벌 프로그램인 ‘나는 가수다’의 프로그램 구성과 평가에 대한 부정적 여론이 급

증하면서 일어난 인지도 하락의 여파가 라이벌 프로그램인‘불후의 명곡’에 대한 시청률 상승으로 

이어지는 시기적 절묘함과 함께, 더불어‘윈디시티’의 독특한 음악과 의상 및 무대매너 등이 주는 

신선한 충격이 시청자들의 관심을 증폭시키는데 그 역할을 했다고 볼 수 있다. 리뷰스타의 기사는 

‘윈디시티’의 불후의 명곡 출연에 대해 다음과 같이 평가한다. “천편일률적인 장르에 새로운 획을 

그은 윈디시티는 ‘불후의 명곡’이 추구하고자 하는 다양성에 정확히 부합하며 좋은 결과를 이끌었

고, 무대 전체의 퀄리티를 높이는 역할을 하였다고 평가한다.”23) 초창기 ‘아이돌 가수’로만 무대를 

채우겠다는 생각을 벗어나, 다양한 장르를 수용하고 다양한 뮤지션들을 출연시키려는 새로운 의도에 

‘윈디시티’의 등장은 그 물꼬를 튼 샘이나 마찬가지였으며, 실제로 그들의 출연 이후 ‘불후의 명

곡’에서는 ‘스윗 스로우’, ‘피아’, ‘톡식’등 다양한 밴드들의 출연이 이어졌다. 이러한 현상은 

한국적인 가락과 맥을 같이하는 민족의 정서가 담긴 음악이 ‘레게’라 말하는 ‘윈디시티’의 음악

적 열정이 대중들과 충분히 공감대를 형성한 것으로 볼 수 있다.

  2012년 국내 음악전문 케이블 방송인 ‘Mnet’에서 전문 음악 장르를 소개하는 국내 최초 뮤직 캠

페인 ‘음악의 발견’을 시작하였다. ‘5월의 음악’으로 ‘레게’가 선정 되면서, ‘Mnet’의 다양

한 프로그램을 통해 레게의 전설 ‘밥 말리(Bob Marley)’, ‘조니 내쉬(Jonny Nash)’, ‘유비포티

(UB40)’ 등의 세계적인 레게 뮤지션을 소개하였다. 아울러 음악을 소재로 대중문화 전반을 이야기하

는 뮤직 스토리텔링 다큐멘터리 ‘M Story’를 통해 레게의 기원과 역사를 비롯해 종교, 사회, 문화적

으로 레게가 미친 영향과 의미를 살펴보았다.  특집방송인 ‘레게 신드롬’을 통해 레게를 소재로 한 

뮤직 페이크 다큐멘터리로 음악에 얽힌 재미있는 이야기와 함께 국내외 인기 레게음악들을 소개하기

도 하였다. 

  ‘윤도현의 MUST’에서는 레게 특집 구성으로 국내 레게 뮤지션들을 초청하여 공연하는가 하면, 

‘볼륨텐’에서는 작곡가 ‘유영석’, 음악평론가 ‘임진모’, 가수 ‘정인’과 ‘쌈디’가 레게를 주

제로 다양한 이야기를 하였다. ‘윤도현의 MUST’를 통해 출연한 ‘윈디시티’는 레게에 어울리는 

춤을 선보이며 관객 모두와 함께 춤을 추었고, 함께 출연한 ‘쿤타’ 와 레게에 대한 이론과 정체성

을 쉽고 재미있게 소개하였다. MUST 제작진은 “레게는 시청자들에게 조금 생소할 수 있지만, 누구나 

편하게 즐길 수 있는 장르이기도 하다. 이번 방송을 통해 많은 사람이 레게의 매력을 느낄 수 있길 

바란다.”는 제작의도를 밝혔다. Mnet의 캠페인을 통해 다양하게 소개된 ‘레게’는 국내 대중들에게 

생소한 장르에 쉽게 접근할 수 있는 발판을 마련했다는 점에서 큰 의미를 부여할 수 있다. 

  EBS에서 방영하는 시사교양 프로그램인 ‘세계테마기행’에서 2009년 3월부터 4부작으로 ‘김 반

장의 자메이카 기행’을 방송하였다. 특히 2부에서는 ‘레게, 밥 말리, 그리고 킹스턴’이라는 주제로 

‘밥 말리’의 흔적을 찾아가면서 그에 대한 업적과 음악을 소개하는가 하면, 자메이카에서 열리는 

‘레게 페스티벌’과 그 외의 레게 뮤지션들을 소개하는 등 레게와 라스타파리아니즘에 대한 시청자

들의 이해를 도왔다. 방송에서는 ‘밥 말리’의 생가와 기타, 자동차 등 생전에 그가 사용하던 물품들

을 전시해 놓은 전시관에 방문하거나, 자메이카 레게 뮤지션들과 함께 공연하고 그들의 삶 속에 공존

하는 ‘레게’가 어떠한 모습을 취하는지가 자세히 보여진다. 그와 더불어 ‘김 반장’의 생각과 의

23) 최인경, ｢‘불후의 명곡’, 언제 이렇게 컸나｣, 리뷰스타, 2012년 8월 31일. 
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견이 더해지면서 시청자들이 더욱 다양한 ‘레게’의 본질에 접근하도록 도와주었다. 

5. 한국레게의 특징

  자메이카의 레게와 한국 레게는 발생한 시점에서부터 현재에 이르기까지 각각 다른 배경과 흐름을 

보이며 발전했다. 아프리카 흑인으로부터 시작된 리듬 위주의 음악적 형식과 그들의 역사를 배경으로 

하는 자메이카인의 ‘정체성’은 자메이카의 대중음악인 ‘레게’를 통해 창작되고 향유되었으며, 시

대와 세대의 흐름에 따른 환경과 배경의 차이를 넘어서 ‘레게’에 나타나는 메시지를 중심으로 강조

하는 음악적 형식은 한국 레게에도 다양한 영향을 미치며 동일한 형태로 현재까지 그 맥을 잇는다. 

아울러 이러한 특징은 더 나아가 독창적인 한국 레게의 발생을 가능하게 한 밑거름이 되었다.      

  자메이카 레게와 한국 레게의 차이점을 분석하기 위해서는 가장 먼저 ‘텍스트에 담긴 메시지의 강

조’에 따른 내용을 중점적으로 살펴볼 수 있다. 그 내용을 살펴보면 ‘밥 말리’의 레게에서 나타난 

저항성의 내용이 흑인 노예의 뼈아픈 역사에서 비롯된 차별과 억압, 자메이카의 복잡하고 피폐한 사

회 ·정치적 배경에 따른 강한 메시지를 주로 하는 만큼 직설적이거나 거친 단어 표현을 주로 사용하

는 양상을 보인다. 또한 성경의 내용을 직접 인용하여 그 내용을 토대로 저항의 색채를 띤 메시지를 

강조하는가 하면, ‘라스타파리아니즘’의 정체성을 내포한 단어를 텍스트 곳곳에 표현함으로써 종교

적 이념 또한 강조하고 있다. 반면 한국 레게의 저항성은 자본주의 시대를 사는 우리의 현실 속 삶을 

바탕으로 평화와 자유에 대한 갈망과 희망의 메시지를 주로 하고 있으며, 은유적이거나 부드러운 단

어의 표현이 자주 등장한다. 아울러 한국 레게는 ‘라스타파리’의 교리에서 큰 비중을 차지하는 

‘마리화나’의 합법화를 주장하는 메시지나, ‘예루살렘’, ‘순교자’, ‘신’, ‘기도’ 정도의 종

교적 느낌을 살리고 있으며, ‘사바세계’와 같이 동양의 종교적 이념을 투영하는 텍스트나 한국 고

유의 ‘사투리’의 차용과 ‘추임새’를 추가함으로써 한국 고유의 민족성과 전통성에서 비롯된 얼과 

흥을 투영하는 새로운 형식을 보인다.

  한국 레게에 담긴 메시지의 강조는 자메이카 레게와 비슷한 맥락을 보이지만 그 내용과 구성에는 

분명한 차이점을 보이는데, 이러한 양상은 자메이카와 한국 각국의 역사와 사회 · 정치적 배경에서 

나타나는 저항성의 강도의 차이가 ‘레게’에 담긴 텍스트의 내용과 더불어 노랫말에 표현된 단어의 

성질과 의미를 각각 다른 양상으로 표현하게끔 하는 것으로 유추해 볼 수 있다. 서구의 기독교 문화

에서 비롯된 ‘라스타파리아니즘’과 한국의 종교적 문화의 차이가 ‘레게’의 텍스트에서 나타나는 

내용과 질적 차이를 나타내며, 이러한 차이점은 ‘밥 말리’의 레게로부터 영향을 받은 한국 레게 뮤

지션의 사상이 한국이라는 특정 지역에 뿌리를 내리며 발생하는 당연한 사례로 생각해 볼 수 있다.   

  한국 레게는 ‘밥 말리’의 영향으로부터 시작되었다 해도 무방하다. 한국 레게의 다수 곡에서 

‘밥 말리’에 대한 언급이 곳곳에서 나타나는가 하면, ‘스토니 스컹크’는 ‘밥 말리’의 대표곡인 

<No woman no cry>를 직접 리메이크 하여 발표하기도 했다. 이러한 밥 말리의 영향은 텍스트에서 나

타나는 ‘정체성’뿐 만 아니라 음악적 형식에서 다양하게 나타난다. ‘윈디 시티’의 레게에서 나타

나는 ‘Vers’와 ‘Chorus’의 교차 진행이나, 비교적 정확한 ‘Intro’의 구성 및 다양한 리듬 악기

의 도입은 ‘밥 말리’의 레게에서 나타나는 주요 음악 형식과 유사하다. 

  시대의 흐름과 함께 대중음악 시장의 급속한 발전이 주는 영향은 한국 레게에서 더욱 다양한 형태

의 음악 스타일로 나타난다. 1990년대 한국에 유입되어 주류 음악으로 급부상한 ‘힙합’과 ‘레게’

의 음악적 형식이 섞이면서 ‘레게 힙합’이라는 새로운 스타일이 탄생하였고, 이것은 한국 대중음악 

시장에서 대중성 부재의 문제점을 안고 언더그라운드로 물러났던 ‘레게’의 단점을 보완하고자 하는 

새로운 시도였다. 레게 리듬의 틀 위에 다양한 리듬 악기의 차용과 더불어 ‘힙합’의 음악 형식인 

‘샘플링’과 리얼 악기 사운드와는 다른 ‘음원 소스’의 융합이 ‘밴드 구성’을 주로 하는 ‘레
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게’의 틀을 완전히 바꾸어 냈으며, 심플하고 단조로운 기존의 레게의 사운드를 다양성과 세련미를 

더하는 음악 스타일로 변화하게끔 하였다.

  자메이카 레게의 주요 악기구성에서 벗어난 새로운 악기의 유입 또한 한국 레게의 색깔과 음악적 

형식을 새롭게 하는 데 큰 역할을 한다. ‘디저리 두’와 같은 호주의 전통 악기를 도입하는가 하면 

한국 민속 타악기인 ‘징’을 도입함으로써, 새로운 사운드와 한국의 민족성을 강조하는 특징을 보인

다. 한국 레게의 타이틀을 ‘청국장 레게’로 정의하는 만큼 한국 레게 곳곳에서 등장하는 한국적 멋

이 단어의 차용을 넘어서 악기편성의 다양성을 통한 음악적 형식에서도 나타나는 것이다.      

 

5. 맺음말

  21세기 한국 대중음악계는 세계화 시대에 걸맞게 더욱 다양한 문화 컨덴츠를 생산하고 소비하며 향

유하는 문화적 풍족함과 함께 우리의 삶의 질을 향상하는데 중요한 역할을 하고 있다. 반면 대중성과 

상업성 확보를 우선으로 하는 한국 대중음악 시장의 주요 흐름은 소수 장르에 대한 입지를 불투명하

게 하였고, 자본의 영향력에서 벗어난 음악적 진정성의 축소를 야기하였다. 자메이카 대중음악으로 시

작된 레게가 서구로 이월되어 한국에 유입ㆍ정착되는 과정에서 나타난 주요 특징들은 이러한 시대적 

흐름과 맞물려 ‘한국 레게’의 다양한 발전을 가능하게 하였으며, 그것은 상업성과 대중성을 배제하

지 않고 레게 본연의 정체성 또한 강조하는 다양한 음악적 스타일로 발현하기에 이른다. 

  ‘제 3세계 음악’의 한국 대중음악 시장으로의 유입과 토착화 과정의 계보에 관한 연구는 여러 편 

발표되었으나, 유독 레게(reggae)에 관한 연구는 극히 부족한 현실이다. 라스타파리아니즘의 종교적 특

성 및 자메이카 레게 뮤지션 ‘밥 말리’의 음악적 분석에 대한 몇몇 논문만이 한국 소수의 연구자에 

의해 연구되어 있는 실정이며, 한국 레게의 음악적 흐름과 특성 및 계보에 관한 선행연구는 찾아보기 

어렵다. 이 글이 주류 음악에 집중된 한국 대중음악 연구에 다양성을 부여하고, 한국 대중음악계의 더 

나은 미래를 위해 긍정적 영향을 미칠 수 있는 자산이 될 수 있길 바란다. 
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일상성의 회복과 자의식의 과잉

정윤수

* 별지 참조
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사진으로 보는 한국 재즈 100년사

박성건

I. 들어가는 글

현재 한국 대중음악계에서 재즈의 위치를 말한다면 아마도 쉽게 변방이라고 말할 수 있겠

다. 하지만 70여개의 실용음악학과 중의 상당수는 재즈적인 커리큘럼으로 운용되고 있으며

매년 재즈를 전공하고 미국 버클리음악학교 등의 외국 대학으로 유학을 떠나는 경우가 매우

많은 상황이다. 또한 재즈가 마치 매니아들의 전유물이며 대중가요보다 상위의 개념이라는

주장까지있을정도로재즈의위치는대중적이지도매니아적이지도못한애매한상태로음악계에서자

리잡고있다. 하지만 일제 강점기부터 미8군 시대까지 한국재즈는 한국대중음악에 있어 중요

한 위치였고, 큰 의미가 있었음에도 불구하고 대중음악의 전체 안에서 작게 다뤄졌던 것이

사실이며, 연구자도 많지 않았다. 본 논고는 그러한 시점에서 출발하여 한국재즈역사의 전체

를 따로 분리하여 사진 위주로 다뤄보려고 한다. 그 이유는 사실을 증명하는 가장 중요한

자료로서도 의미가 있고 대중음악계에서 한국 재즈가 변방이라는 이미지를 제고하고 가요와

함께 어울리며 발전적인 한국대중음악으로 나아가기 위한 방법으로서 사진을 통해 사실 위

주로 역사를 짚어봄으로써 재즈가 대중음악의 일부였고 향후 좀더 대중음악계에서 의미 있

게 타장르와 어울려 나갔으면 하는 바람 때문이다. 다소 학문적이지 못한 부분도 있겠지만

이 연구는 한국 재즈계 뿐만 아니라 대중 음악계에서도 중요한 자료로서 의미가 있겠다.

본 논고는 1926년부터 현재까지의 중요한 사진들을 중심으로 한국재즈사에 대한 알려지지

않았거나 새로운 사건들을 사진을 통해서 소개하려고 한다. 이 발표의 의미는 한국대중음악

사에 있어서 한국재즈사 전체를 최초로 정리해 보는데 있다. 이 연구가 부족한 부분이 많지

만 과거 이러한 시도가 많지 않았기에 한국재즈의 모습을 거울처럼 들여다 보고 알지 못했

던 숨은 사건들에서 재즈역사의 일부를 찾고 깨닫는 것이 본 발표의 의의다.

II. 주요사진목록(1926년부터 2000년까지)

1. 1926년 재즈곡 초연

<1926년 2월 12일 그랜드콘서트>

1926년 2월 12일 조선일보가 후원한 그랜드콘서트이다. 이날 공연에서는 연악회(硏樂會) 회

원의 <수음로상 행진곡(樹陰路上行進曲)>이란 재즈를 연주하였다는 조선일보의 기록이 있
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다.이 사진의 의미는 한국에서 최초로 재즈곡을 연주한 기록이라는 것이다. 하지만 당시에는

외국곡을 대부분 재즈라고 총칭했으므로 <수음로상행진곡>이 당시 미국에서 시발된 재즈곡

인지에 대해서는 확인이 필요한 부분이다. 좌측부터 홍난파, 홍지유, 강헌구, 백남진, 홍성

유, 홍은유, 백명곤.

2. 1927년 최초의 재즈밴드 공연 

<1927년 3월2일 코리안재즈밴드공연, 종로YMCA>

1927년 3월2일 YMCA에서 열린 홍난파와 백명곤이 주축으로 된 코리안재즈밴드(KOREAN

JAZZ BAND)의 초연사진이다. 이 상황은 김경옥 저서의 ‘한국근대풍운사’에 상세히 묘사되

었다. 이 사진의 의의는 ‘한국근대풍운사’를 통해 글로만 전달되던 내용이 사진으로 발견되

었다는 것이다. 사진의 멤버 중에서 좌측 두 번째의 백명곤은 전라도 만석꾼의 아들로 1925

년 축구대표팀(백명곤이 초대 감독을 했다)을 이끌고 상해에 갔다가 재즈에 매료되어 악기

를 사가지고 들어와 재즈밴드를 결성하였다고 하며 우측에서 두 번째인 홍재유는 홍난파의

형 석후(한국 최초의 이비인후과 의사)의 자녀로 의사가 되었다. 우측부터 세 번째인 이인선

은 보컬로서 아마도 한국 최초의 재즈가수는 복혜숙이 아닌 이인선일 수도 있다. 하지만 그

어떤 노래를 했다는 자료는 없다. 좌측부터 최호영, 백명곤, 이철, 김상준, 홍난파, 이인선,

홍재유, 한욱동

3. 한국 최초의 재즈비평 기고

홍난파는 1938년 2월 25일 조선일보에 재즈음악에 대한 비평을 기고를 했다. 내용을 보면

당시에 어떤 음악을 재즈라고 불렀는지에 대해 유추할 수 있는데 부분적으로 보여지는 것으

로 유추해 본다면 당시 코리안재즈밴드가 연주한 재즈는 미국의 정통재즈임을 알 수 있다.

또한 홍난파가 음악에 대한 열린 태도를 가지고 있다는 사실을 알 수 있는데 내용을 일부

발췌해보면 아래와 같다.

(중략)째즈 발생의 역사는 세계대전 이후에 속한 자로서, 아직 일천하다 하겠으나, 그러나

째즈가 째즈라는 이름아래 세상에 나타나기까지에는, 물론 오래 전부터 이미 그 형태가 존

재해 있었음을 알 수 있으니, 곧 금일의 째즈는 작일의 래그타임(Ragtime)이요, 그저께의 케

이크워크(Cakewalk) 및 쿠운송(Coon Song)이라 할 것이다. 래그타임은 미국 흑인의 소가조



- 18 -

<조선일보 1939년 2월 25일자, 세계악단을 마권(摩捲)하는 재즈음악의 검토>

로 절분법을 주로 한 것이며 케이크워크란 남미의 무곡이나 쿠운송이나 흑노(黑奴)의 노래 
등도, 역시 절분법을 특색으로 한 것이니, 이것들을 토대로 하여 미국 흑인들이 손에 잡히
는 대로 아무 악기나 가지고 악보없이, 또는 아무런 규약도 없이 자유자재로 소연(騷然)히 
합주
한 것이 곧 금일의 째즈의 기원이 되었다는 것이다. 그러나 째즈라는 어원에 대해서는 중설

이 같지 않으며, Jas, Jass, Jaz, Jascz 등 실로 각종 각양의 철자법이 주장되어 왔고 혹은

Charles라는 한 태고수(太鼓手) 인명에서 기인했다고도 하지마는, 하여간 이것이 미국본토의

영어가 아닌 것만은 사실이니, 곧 째즈의 리듬이 유독히 아프리카 토인에게서만 발젼되는

것을 가지고 보더라도 이 말은 필시 아프리카로부터 전래한 것이나 아닐까 함이 일반의 추

정이다.(중략) 나는 고전음과 째즈를 비교하려 함도 아니요, 동시에 고전을 물리치고 째즈를

추장(推奬)라려는 것은 더구나 아니다. 이러한 모든 문제는 오직 시대가 해결할 문제인 까닭

이다. 그러나 현대인의 생활과 그 호흡, 그 템포를 같이 하는 음악이야말로 우리 생활의 추

진기가 되지나 않을는지 과거에 있어서 문학이나 미술보다 항상 시대에 뒤떨어져 오던 음악

이, 째즈라는 신예술 형식의 현출로 말미암아 제타(諸他) 예술보다 가장 앞서 시대를 반영하

고 있다는 사실만으로 우리는 유쾌를 느끼는 바이다.

4. 손목인은 스캣을 구사했던 재즈가수 

1939년 콜롬비아 매일신보의 내용으로 C468에 째즈송 <싱싱싱>이 보인다. 이 곡은 베니굿

맨 악단의 곡으로 손목인이 우리 말로 번안하였다. 이 노래에서의 의의는 재즈의 스윙감을

정확하게 재현하고 있다는 것과 입으로 흥얼거리는 창법인 스캣(SCAT)을 사용하고 있다는

점이다. 베니굿맨 악단의 원곡은 가사가 없으므로 손목인이 스캣을 넣어 가사를 붙인 것은
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<1939년 콜롬비아 매일신보, 출처 한국아카이브연구소>

당시 재즈음악을 상당히 많이 듣고 연구해다는 것을 의미한다.

5. 초기 재즈 피아니스트의 1인자 임근식

평안북도 의주에는 음악에 뛰어난 다섯 형제가 있었다. 이들은 1930년대 만주 하얼빈에 거

주하면서 음악생활을 하다가 서울로 남하해 음악활동을 시작하였다. 먼저 제일 큰 형 임관

식(테너색소폰)은 노들하야시(늙은 임가)라고 불리웠고, 둘째 임근식(피아노, 1914년생)은 얼

굴이 검어(구로바야시), 셋째 임정식(클라리넷)은 메가네 하야시(안경잡이 임가), 넷째 임원

식(1919년생)은 별명이 없다. 막내 임봉식은 아오 하야시(파란 임가)였다.이들은 기독교 집

안으로 어려서 교회생활을 통해 악기를 익혔다고 한다. 당시에는 피아노, 바이올린, 하모니

카, 아코디언 등을 배울 수 있었다. 특히 이들의 음악적인 재능은 타고 나서 각자의 위치에

서
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<경향신문 1949년 6월 1일자, 현인과 임근식 경음악단 광고>

최고의 경지에 이르렀던 것 같다. 그러나 이들에 대한 기록은 많지 않고 다만 클래식으로

가서 지휘자가 된 임원식만이 마지막까지 활동한 기록이 상당히 있다. 이중 임근식은 당대

재즈피아노의 1인자로서 두 가지의 확인된 내용이 있는데 먼저 길옥윤이 1950년 1월 일본으

로 밀항할 당시 작곡가인 오자와 히데코를 찾아가 문하생이 되는데 이때 추천서를 써 준 사

람이 바로 임근식이다.임근식이 서울에 오자마자 일본으로 잠적한 것으로 드럼 연주자 최세

진은 기술하였는데 아마도 그때 오자와 히데오를 알게 되었을 것이라고 추측할 수 있다. 또

한 작곡가 박춘석의 능력을 알아보고 일찍이 제자로 삼았다고 한다.그 외에 임근식은 가요

곡 <꿈꾸는 백마강>을 작곡하였다. 나머지 형제들 중에는 임정식이 일찍 고인이 되었고 임

원식은 국립교향악단의 초대 지휘자, KBS교향악단 창단, 일본 NHK초대 지휘자로 활동하였

으며 서울예고를 설립하여 22년간 교장을 지냈다.

6. 전설의 뮤지션들

해방 이전부터 미8군시대까지 재즈연주자들에 대해서는 연구가 많이 이루지지 않아 당시에

상당수가 활동을 했고 연주실력도 뛰어났음을 알 수 있는 사진들이 종종 발견이 되고 있으

나 대부분 작고하였고, 유족들 또한 자료를 공개할 공간이 없어 안타까운 경우가 많다. 위

사진은 사랑과 평화의 기타리스트 최이철의 작은아버지인 최상룡 악단의 모습이다. 1950년
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<1950년대말 최상룡악단. 좌측부터 김성림(피아노), 김백곡(기타), 이정식(색소폰), 이정은(베이스), 최상룡(트럼펫), 
김종명(드럼), 김진우 제공>

<좌측부터 최상룡(트럼펫), 김성림(피아노), 임단(드럼), 목우영(기타), 김기진(베이스), 김진우 제공>

대와 60년대에 활동했던 이들의 멤버구성을 보면 피아노, 기타, 색소폰, 트럼펫, 더블베이스,

드럼 등으로 구성되어 있어 당시에 이미 쿼텟이나 퀸텟으로 구성하여 연주를 하고 있음을

알 수 있는데 이것은 현재의 재즈연주 스타일과 다름이 없다. 최근 한국재즈사에서 이 시기

의 연구가 상당부분 단절되어 있어서 마치 재즈가 2000년대 이후에야 외국에서 유학한 연주

자들에 의해 이끌어나가게 된 것 같지만 우리 선배연주자들의 꾸준한 노력이 있었음을 알아

야 한다.

7. 재즈와 록 공존하는 1960년대
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<1960년 국도극장에서 열린 신춘 탱고 재즈맘보 대제전. 좌측에는 김광수와 그의 악단, 우측에는 쟈니김과 락앤
롤밴드 광고이다. 60년대에 이미 락이 도입되고 있음을 보여주고 있다>

<가요생활 1966년 3월호, 김광수 악단소개>

<1960년 국도극장에서 열린 길옥윤과 동경스위오케스타 광고. 테너색소폰, 클라리넷의 명수, 크루캣츠 오케스트라
와 지휘자 길옥윤의 문구가 보인다. 사진의 좌측에는 당시 출연자들이 눈에 띈다. 임근식(피아노), 김경만(더블베이
스), 김복성(트럼본), 김정화(트럼펫), 대중문화평론가 최규성 제공>

<동아일보 1961년 3월 4일자 광고. 당대 재즈피아노의 1인자였던 ‘임근식(그로바야시)악단과 합동연주’ 문구가 
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보인다.>

<동아일보 1963년 9월 24일자. 색소포니스트 이봉조가 활동하였고, 가수로는 최희준과 최숙자, 현미 등이 보인
다. 최희준이나 현미 같은 대중가수도 캬바레에서 재즈도 같이 불렀다고 한다>

해방 이후 캬바레와 살롱이 유행할 당시 각 업소들은 1부와 2부 순으로 공연을 하였는데 보

통 1부는 탱고밴드, 2부는 스윙재즈밴드가 공연을 하였다. 탱고밴드에는 밴드의 지휘자이며

장안에서 알아주는 유명한 바이올리니트스가 있었다. 당시 우리나라에도 중국이나 일본과

같이 스윙재즈 외에도 탱고와 칸초네 등도 상당한 인기가 있었는데 그 중심에 있던 것이 바

로 김광수이다. 국내 대중가요사에서 김광수에 대한 기록은 1948년 겨울 명동의 시공관(市

公館)에서 열린 ‘李안드레 탱고밴드’이다. 李안드레 탱고밴드는 당시 악극단에서 볼 수 없었
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던 격조 높은 공연문화를 보여주었다는 점에서 큰 의미를 가질 수 있겠는데 밴드의 멤버들

을 보면 김광수(바이올린), 백해제(바이올린), 전봉초(첼로), 한상기(피아노), 임춘옥(피아노),

김호길(아코디언) 등이 있었다.

김광수는 일본 메이지대학을 졸업하고, 일본에서 활동하면서 당시 사쿠라이 기요시 탱고 오

케스트라에서 탱고를 배웠고. 그 후 한국으로 들어와 윤이상 등과 실내악 활동을 하였다고

한다. 6.25전쟁 이후 무학성 등 캬바레를 운영하며 악단을 이끌었고, 당시 김광수, 엄토미는

쌍벽을 이루는 라이벌이었다. 김광수 악단에서 중요한 것은 그의 악단 소속의 단원들이다.

이봉조, 강대관, 김강섭, 김인배, 노갑동, 최상룡 등의 단원들은 향후 한국 방송과 무대의 경

음악단에 중요한 역할을 했고 그들은 김수열, 신관웅, 최선배, 최세진 등의 본격적인 재즈뮤

지션 탄생의 가교역할을 한 어려운 시대의 진정한 연주자인 것이다. 김광수가 비록 바이올

린으로 탱고를 주로 연주하였지만 그는 이미 클래식과, 탱고, 가요, 재즈를 연주한 빅밴드의

리더로서 우리는 기억해야 할 것이다. KBS전속경음악단(1959~1961)장, MBC전속경음악단

(1963~1964)장을 지냈고 동생 김광빈(아코디언)또한 아내 안마마(피아노)와 함께 악단을 운

영하였다. 처남 안건마(색소폰)는 이백천, 정성조와 함께 그룹 A-Tone멤버로 미8군에서 활

동했고 1978년 길옥윤이 일본에서 돌아와 조직한 한국재즈음악 동호회의 멤버로서 공간사랑

에서 공연을 펼치기도 했다. 김광수는 1969년 도미하였지만 한국연예인협회 미국지부(로스

엔젤레스)에서 송민영(트럼본) 등과 함께 활동하였고 1993년 12월 29일 새벽 미국 로스엔젤

레스 자택에서 타계했다.

8. 최초의 재즈페스티벌인 ‘월화수재즈페스티벌’

<1963년 7월 18일자 경향신문 기사이다. 사진 밑에 자막이 “많은 적자를 내면서 화려한 무대를 마련하건만….”이라
는 설명으로 월화수 재즈페스티벌을 비아냥 거렸다>

우리나라의 재즈페스티벌의 역사에서 2004년 시작된 자라섬 재즈페스티벌은 상업적으로 가

장 성공한 재즈페스티벌이 되었다. 아마도 재즈페스티벌을 2004년 이전과 이후로 나누어도

이견이 없을 정도로 자라섬 재즈페스티벌은 성공적이었다. 하지만 오늘날의 성공이 있기 까

지 많은 선배들이 재즈페스티벌을 개최했고 많은 사람들이 그곳을 거쳐갔다. 최초의 재즈페



- 25 -

스티벌은 1963년 김영순(베니김)이 한국연예의 전무로 재직하면서 남산의 드라마센터를 빌

려 재즈페스티벌의 기획한 것이다. ‘월화수 재즈페스티벌’이라는 이름으로 시작된 공연은 과

연 어떠했을까? 당시에 재즈페스티벌이 있다는 것 자체가 매우 놀라울 따름이지만 당시의

상황은 지금과 별반 다르지 않게 적자를 면치 못하였는데 그때의 상황은 아래의 신문기사가

말해주고 있다.

“1963년 5월 27일부터 매주 월화수 3일간 연주가 시작되고 7주동안 진행된 공연은 동원 관

객수가 1만 5천명 정도였다. 또한 ‘한국연예’ 산하 연예인 150명 중 13개의 악단과 50여명의

가수가 출연하여 총 63회의 공연을 했다. 매번 8백명 정도가 입장하여 3~400명이 유료관객

이고 나머지는 초대나 무료관객이었다고 한다. 그 결과로 매번 2~3만원의 적자를 기록했다

고 하였다. 특히 당시 이러한 재즈공연은 미8군 외에는 일반에게는 거의 알려지지 않았고,

미군들이 주로 듣는 음악들에 대해 반발이 어느 정도는 있었던 것 같다. 물론 일반인들의

반응은 나쁘진 않았지만 이 페스티벌도 만성적인 적자 때문에 어쩔 수 없이 흐지부지 되고

말았다.”

9. 최초의 여성 재즈밴드의 탄생

<경향신문 1963년 5월 3일자 기사, “여성 재즈밴드 탄생”>

김영순(베니킴)은 음악인으로서 많은 시도를 했었는데 화양 다음으로 새롭게 도전한 것이

바로 여성재즈밴드의 결성이다. 아마도 여성재즈밴드는 베니김이 조직한 밴드가 우리나라에

서 최초일 것으로 예상되는데 당시 1963년 6월의 경향 신문기사의 내용을 보면 “타성에 젖

은 재즈계에 신선미를 불어넣는데 목표를 두고 기성보다 신진을 모으기 위해 클래식을 하는

대학생이나 대학졸업생을 찾아다니며 현재를 11인조를 이루는 데도 많은 애로를 겪었다”고

소개한다 그 옛날 11인조 여자 재즈밴드를 만들어서 흥행을 노렸다는 것 자체가 새로운 시

도이기도 하지만 매우 색다르고 기발한 기획으로 비즈니스를 기획했다는 점에서 김영순의

수완은 뛰어났다고 평가할 수 있겠다.

10. 미군 위문공연단의 내한공연
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<1970년 아트블래키 내한시 뉴서울호텔 나이트클럽 잼연주. 좌측부터 최성준(색소폰), 미상(두번째), 이정식, 아트블
래키, 서봉석 제공>

<아트블래키와 함께 포즈를 취한 류복성, 류복성 제공>

미국은 당시 해외에 주둔한 미군의 위문공연차 재즈음악인들을 전세계에 파견하게 되는데

당시 세계적으로 명성을 날리는 뮤지션들이 대거 내한을 하였다. 루이 암스트롱을 비롯하여

냇 킹 콜 등 유명뮤지션이 내한하였는데 드럼연주자 “아트 블래키(Art Blakey)와 재즈메신

져스”도 국내에서 내한공연을 가졌다. 당시 공연장에는 공연에 대한 홍보가 안되어서 맨 앞

줄에만 사람이 앉았다고 한다. 결국 아트블래키는 위스키를 한 병 사오라고 시킨 후 술을

들이키면서 원하는 곡들을 신청을 받고, 여러 기교들을 보여주는 시간을 가지면서 공연을

마쳤다고 한다. 드럼 연주자 류복성의 증언으로는 아트블래키에게 스테이크를 사주려고 제

안 하였는데, 아트블래키는 “돈없는 재즈뮤지션이 무슨 밥이냐”며 오히려 그가 식사를 샀다

고 한다.

11. 88올림픽과 함께 빗장 풀린 내한공연
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<1988년 11월 1일 팔리아멘트 슈퍼밴드 공연 포스터>

 1970~80년대 군사정권 하에서 대중음악은 문화의 한 부분이 아닌 규제의 대상이었다. 특히

1971년 4월 27일 대통령선거에서 김대중 후보를 누르고 박정희 정권이 집권하면서 점차적으

로 신문지상에는 가요정화운동, 퇴폐가요에 대한 비판이늘어나기시작하였다. 이러한 분위기

는 결국 당시 문화공보부 산하 한국예술문화윤리위원회가 대중가요를 지속적으로 금지가요

로지정하면서대중의가요의발전은점점멀어져갔다. 물론 이 시절의 대한민국는 포크와 록의

시대로서 재즈의 자취는 쉽게 찾아볼 수가 없다. 가요가 규제를 받는 상황에서 재즈는 더더

욱 목소리를 높힐 수 없는 상황이었다. 때문에 재즈음악을 들을 수 있는 곳은 이태원에 위

치한 재즈클럽 올댓재즈나 야누스, 공간사랑에서 정도의 공연이 전부였다.

이렇게 긴 암흑을 뚫게 된 계기는 바로 88서울 올림픽 이후에 미국의 필립모리스 문화재단

의 프로모션인 팔리아먼트 슈퍼밴드를 통해서였다. 미국의 유명재즈연주자들이 내한하였는

데, 흥행에 성공하면서 국내 재즈열기의 부활의 신호탄이 되었다. 당시 1985년 설립되어 팔

리아먼트 슈퍼밴드로 명명된 연주자들은 실로 당대 최고의 음악인들이었다.

1988년 11월 1일과 2일. 양일간 힐튼인터네셔널 컨벤션 센터에서 팔리아먼트 슈퍼밴드재즈

의 첫 공연이 열렸다. 첫 공연의 시작은 보컬리스트 다이안슈어와 피아니스트 아마드 자말

이었으며, 1988년 10월 24일자 동아일보에는 그날 공연을 소개하는 신문광고가 있는데 길옥

윤이 사회를 보았다는 것과 12,000원의 입장료에 음료, 디럭스스낵, 주차비 포함이라는 문구

가 이채롭다. 물론 이날의 공연에는 두 사람 외에 명 연주자들이 포함되어 있었다. 행크 존

스(피아노), 제임스 무디(색소폰), 쟈니 그리핀(색소폰)등이었다. 이들은 최초로 서울예술전

문대학에서 재즈워크숍을 개최하였다고 한다. 아마도 유명 재즈연주자가 학교에서 워크숍을

개최하는 것은 아마 한국에서는 이때부터가 본격적으로 이루어졌다고 여겨진다.

12. 한국 재즈클럽의 산증인 야누스와 올댓재즈
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<음악클럽 포시즌스 시절. 좌측부터 손수길(피아노), 유영수(드럼), 박성연(가수), 조원익(베이스), 정성조(색소폰)>

<1978년 서울 신촌 오픈당시의 야누스 여관 간판 위에 두얼굴의 야누스 간판이 보인다>

<신촌시절 야누스의 내부>



- 29 -

올댓재즈가 오픈하고 2년이 지난 1978년 서울의 대학가 신촌에는 재즈클럽 야누스가 오픈한

다. 이태원 올댓재즈가 비연주인이 세운 재즈클럽이라면 야누스는 연주인이 설립한 가장 오

래된 재즈클럽이었다. 야누스는 재즈라이브 만큼이나 매월 열렸던 야누스 재즈발표회가 있

었던 유서 깊은 곳이다. 당시 재즈를 연주하고 싶었지만 무대가 없었던 연주인들은 이곳에

서 재즈를 연구하고 발표회를 가졌다. 야누스를 설립한 박성연은 우리 재즈여성가수의 명맥

을 유지한 유일한 여성 재즈가수이다. 아마도 복혜숙, 김계자, 윤복희, 김상희 처럼 그 대중

가요와 재즈를 노래한 경우도 있지만 재즈가 좋아 평생을 재즈만을 고집한 경우는 박성연이

유일하다.

이화여중고 시절 운동에 소질이 있어 농구와 배구선수를 했고, 아버지가 음악을 좋아하여

트럼펫도 불고, 유성기나 전축을 사모은 덕택에 자연스럽게 베니 굿맨이나 글랜 밀러, 마리

오 란자 등의 음악을 들었다고 한다. 그러던 중 미8군 쇼단체의 오디션 광고를 보고 지원하

여 합격한 것이 그의 재즈인생의 시작이 되었다. 그녀의 재즈가수로서의 생활은 미8군 스프

링 버라이어티쇼에서 시작되었는데 이후 워커힐, 조선호텔, 내자호텔, 포시즌스 등에서 공연

하였다.또한 그 당시 재즈를 더 공부하기 위해 숙명여자대학교 작곡과에 입학하였고 무대와

병행하느라 7년만에 졸업하였다. 그런 그녀에게 재즈를 본격적으로 눈을 뜨게 한 것은 고

이정식(색소폰, 동명이인)이 건네준 존 콜트레인과 폴 데스몬드의 앨범을 듣고서였다고 한

다. 그러한 그녀의 재즈에 대한 열망 끝에 결국 박성연은 1978년 신촌역 앞에 재즈클럽 야

누스를 오픈하였다. 야누스는 영문학자 문일영이 지어준 이름으로 야누스의 의미가 미래를

보는 신이자 보호의 신, 시작의 신이라는 의미인 것을 알게 되어 재즈클럽의 시작이고, 보호

의 의미 그리고 발음도 좋아 야누스로 결정하게 되었다고 한다.그리고 매월 야누스 재즈발

표회를 가졌다. 야누스 재즈발표회는 당시 재즈인으로서 활동했던 이판근, 강대환, 김수열,

최선배, 신관웅, 조경수, 조상국, 길옥윤 등이 출연하여 비가 오나 눈이 오나 연주를 했다.

한 번은 발표회날이 1월 1일이었는데 그날도 연주자들과 관객들이 몰려와 즐겁게 연주한 날

도 있을 정도로 야누스 재즈발표회는 끊임없이 이어져 나갔다. 야누스는 그만큼 곡절도 많

았다. 신촌에 문을 열었지만 경영상의 문제로 대학로 이화동, 이화여대 후문, 청담동, 서초동

(교대역)으로 옮겨 다니며 손님을 맞았다. 하지만 경영은 더욱 어려워져 2011년에는 현재까

지 모아온 레코드를 처분할 정도였지만 2012년 11월 22일 34주년 기념공연 또한 잘 치러냈

다.

13. 한국 최초의 재즈잡지 ‘JAZZUP’
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<재즈업 창간호, 1992년 6월>

한국 최초의 재즈잡지는 부산에서 재즈애호가 김성환이 무가지로 만든 것이 최초이다. 김

성환은 지속한 재즈광으로 ‘인터플레이’라는 기획사를 만들어 트럼펫 연주자 이주한의 앨범

을 제작하였고, 현재까지도 운영되고 있는 부산 재즈클럽 몽크를 설립하기도 하였다. 우리

재즈사에서 그의 역할은 지대했다. 1990년대 중반 한국에 재즈붐이 다시 일어나던 시기 각

종 공연을 여는 등 활발히 활동하였으나 스스로 목숨을 끊어 생을 마감하였다. 이후 1999년

몽크뭉크가 창간되어 현재 재즈잡지는 재즈피플과 엠엠재즈 두 가지자 발행되고 있다.

 14. 전성기의 재즈방송들

1990년대 들어 재즈가 국민적 관심을 점차 얻어가면서 재즈방송 또한 한 두 개씩 생겨나기

시작했다. 원래 재즈방송의 시작은 이미 1927년 경성방송국이 개국하면서부터 이다. 그 당시

에는 코리안재즈밴드 등이 출연하여 재즈를 연주를 하였으며 1960년도에 MBC, DBS, TBC

등의 민간방송이 생기면서 소위 엄토미, 이봉조 악단 등이 방송에 출연하여 반주를 하는 형

태가 있었다. 그 예로 1963년 동아방송(DBS)의 '스타온 퍼레이드' 프로그램에는 엄토미 악

단이 연주를 하고 게스트가 초대되어 대화를 나누는 프로그램이었는데 연주를 들어보면 재

즈연주를 했음을 알 수 있다. 그 외에 1960년대에는 KBS 2라디오에 주간물인 '리듬 퍼레이

드'와 '오색의 화원'에서 이호로와 이진섭이 글랜밀러와 베니굿맨 음악을 종종 소개하였다

고 한다.1980년대 들어서는 KBS 1라디오에서 김진묵이 일주일에 한 번 '재즈아워'를 진행

했으나 시청률이 저조하여 6개월만에 하차하였다고 한다. 또한 1981년에는 길옥윤이 일요일

오후7시에 KBS 2라디오에서 '재즈이야기'를 맡아 선곡과 해설을 맡았다.당시에는 주로 팝

송프로그램에서 재즈를 소개하여 KBS 2라디오의 ‘황인용의 영팝스’에서 주1회 재즈를 소개
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<몽크뭉크 1999년 7월호에 소개된 당시의 재즈방송들>

하였고, MBC 라디오 ‘두 시의 데이트’에서 주1회 백승호의 해설로 재즈를 소개하였다.

1995년에는 기독교방송인 CBS의 음악FM에서 ‘이정식의 0시의 재즈’가 방송을 시작하였다.

당시 이정식의 인기에 힘입어 새벽방송에도 불구하고 많은 사람들이 청취하여 이정식은

2009년 3월까지 진행하였다. 현재는 ‘백원경의 올댓재즈’로 방송되고 있다. 1990년대 들어 재

즈방송은 국내 재즈인기에 힘입어 여러 개 생겨났는데 서울재즈아카데미 원장이었던 '김홍

탁이 진행하는 SBS라디오의 '재즈스테이션', 재즈평론가 김현준이 진행하는 PBC라디오의 '

재즈 아리랑', 광주MBC라디오의 '재즈가 좋은 밤', 황덕호가 진행하는 KBS 1라디오의 '재

즈수첩이 있었다. 현재는 백원경의 올댓재즈와 황덕호의 재즈수첩이 남아 재즈방송의 명맥

을 유지해오고 있다. 또한 경인방송에서는 강웅(기타)이 ‘강웅의 뮤직노트’를 진행하고 있고

방송최초로 블라인드폴드 테스트(연주자에게 연주를 들려주고 누가 연주했는지 맞추는 퀴즈

형식)를 도입하였다.
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한편 TV방송으로는 KBS위성의 개국과 함께 KBS위성 2TV프로그램으로 하종욱작가와 한

상권 진행으로 '재즈클럽'이라는 TV방송이 있었다. 그러는 가운데 2004년 EBS방송의 '스페

이스 공감(共感)이 4월 1일 첫 공연을 시작으로 전파를 타기 시작했다. 스페이스 공감은 국

내 재즈음악 뿐만 아니라 인디음악인들 그리고 유명한 외국뮤지션들도 초대하여 공연을 했

다. 비싼 비용을 지불하여야만 하는 공연이나 유명하지만 내한공연이 쉽게 잡히는 않는 음

악인들, 대중적이지 않지만 매니아들에게 지지받은 외국 음악인들도 초대되어 공연을 하여

국내 음악감상자들에게 높은 지지를 받았다. EBS의 미디어파워는 거대 기획사의 홍보력 없

이 음악을 하는 음악인들에게 자신을 홍보할 수 있는 중요한 기회가 되었다.

III. 마치는 글

현재 한국 재즈계는 해마다 100장이 넘는 앨범이 발매되고 매년 발표되는 앨범의 수와 음악

인의 수는 늘어날 전망이다. 또한 미국을 포함하여 외국에서 유학을 하고 돌아오는 연주자

또한 늘어나면서 연주자들이 설 무대가 없는 상황도 벌어지고 있는 실정이다. 하지만 재즈

음악을 듣는 사람들은 늘어나지 않아 연주자들과 연구자들은 매우 어려운 상황 속에서 음악

활동을 할 수 밖에 없다. 또한 가요계와 이질적인 형태로 시장과 학계가 형성되어 있어서

대중음악의 일부이지만 타 장르와 화합하지 못하고 있다는 것은 부인할 수 없는 사실이다.

하지만 재즈가 과거 우리 음악계와 사람들에게 중요한 위치와 역할을 했다는 것을 사진들이

증명해주고 있다. 또한 이 땅에서 재즈를 보급하기 위해 노력하기 위해 피와 땀을 흘렸던

사람들의 이야기는 고스란히 남았다. 이제 특정 장르만을 고집하는 것이 의미가 없는 시대

인 만큼 재즈계가 가요장르를 비롯하여 타 장르와 함께 어울려 발전적인 음악이 되기를 바

라고, 재즈가 가요발전을 가로막고 있다는 견해를 가진 음악인들에게 서로 화합하여 발전할

수 있는 방안을 모색할 수 있는 화합의 장이 자주 열려 한국 대중음악의 일부로서 발전될

수 있기를 희망한다.

원재웅, <실용음악보컬교육의 허와 실>, 제13회 대중음악학회 정기 학술대회 발표자료집,

2013

조선일보, 1926년 2월 12일자

김경옥, 한국근대풍운사 여명80년, (창조사,1964), 4권 152쪽

경향신문, 1982년 6월4일자

이 형제들에 서열에 대해서는 좀더 연구가 필요해 보인다. 재즈드럼연주자 최세진은 임원식

을 넷째로 표현했지만 황문평은 둘째로 표현했다.(야화 가요60년사 241, 332, 332쪽) 또한 임

정식은 임정박으로 , 임건식은 임근식이라는 예명으로 활동하였다.

길옥윤, 길옥윤 참회록 <이제는 색소폰을 불 수가 없다:>(조선일보, 1995), 332쪽.

한국일보, 2009년 2월 7일자, 정홍택의 지금은 말할 수 있다<46> 음악과 결혼한 박춘석의

80평생

황문평, 야화 가요 60년사(전곡사, 1983), 181쪽

경향신문 1964년 8월 19일자, 부산일보 2011년 12월 1일자, 동아일보 1978년 11월 25일자

경향신문 1971년 8월 14일자

경향신문 1963년 7월 18일자, 재즈의 진로, 당시 미8군에 출연한 악단들과 김계자 등의 가

수들이 출연했다고 한다.
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경향신문 1963년 5월 3일자

경향신문, 1972년 11월 4일자

동아일보, 1975년 10월 2일자, “대중가요 48곡 금지”

한겨례, 1988년 10월 25일자

사진출처, 두밥 2000년 11월호

사진출처, 두밥 2000년 11월호

선성원, 재즈한 재즈이야기(솔바람, 1995), 118쪽, 정성조가 당시 명동의 레스토랑 Four

Season의 사장 아들과 친분이 있어 그곳에서 재즈를 연주하게 되었다고 한다. 당시 같이 활

동하던 연주인은 손수길(피아노), 유영수(드럼), 조원익(베이스), 정성조(색소폰)였다고 한다.

(두밥 2000년 11월 박성연편)

두밥, 2000년 11월 박성연편

선성원, 째지한 재즈이야기, (솔바람, 1995), 133쪽

경향신문, 1981년 2월 2일자, 길옥윤 '재즈이야기' DJ로

블라인드폴드 테스트(Blindfold Test)는 미국 재즈전문지 다운비트에서 시작하여 인기가 있

던 코너였다.
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세시봉과 한국 포크 - 도시공동체 노래의 가능성과 관련하여

                                                         세대 국어국문학과)

1. 들어가는 말 - 세시봉 열풍과 기억의 소환 그리고 노스탤지어

 '책상 속 깊은 곳에서 찾아낸 오래된 사진처럼 나의 젊음을 기억하는 그 시절의 음악과 우
리들의 이야기를 느낄 수 있을 것이다. 이 시대의 중년들이여 당당히 추억을 공유하자!!!' 
24)

  '세시봉 친구들‘의 전국 순회 공연을 알리는 문구는 중년 세대의 ’선언문‘과 같다. 세시봉
이라는 낯선 이름이 친숙해진 것은 2010년 한 방송사의 추석 특집 프로그램에서부터였다. 
이듬해 설 특집 프로그램을 거치면서, 세시봉은 아날로그 감성과 그 감성을 기억하거나 거
기에 동감을 표하는 이들의 기호가 되었다. 후폭풍 역시 거셌다. 이는 단지 이들의 티켓 파
워를 확인하는 산업적 차원에 머무르지 않고 문화적 자존감을 확인하는 브랜드로 세시봉을 
재정립하자 하는 주장25)으로까지 이어졌다. 세시봉이 이후 대중문화계를 강타한 ’복고열풍
‘의 도화선이 되었다는 점을 상기해보면 그 파장은 아직까지 ’진행 중‘이라 할 수 있다. 기
억을 소환하는 과정에서  의도적으로 축소되거나 외면당했던 ’1970년대‘를 고통스럽게 반추
할 것을 촉구하거나26) 세시봉의 중산층 편향성을 지적하는 불편한 시선27)도 존재했지만, ’
전설의 귀환‘을 막을 수는 없었다. 
  지금은 흔적도 없이 사라진 한 장소가 이렇듯 소란스럽게 호명되는 이유는 무엇일까? 그
리고 그 열풍이 남긴 의미는 무엇인가? 이 글은 이러한 의문에서 출발하여 한국 포크의 형
성기와 이것이 다시 소환되는 현 시기를 되돌아보고자 한다. 특히 포크가 당시 청년세대의 
일상과 감성을 어떻게 조직했는지, 나아가 그들의 집합적 정체성을 어떻게 구성하고 표현하
는지 살피려는 의도에서 시작되었다. 세시봉 열풍에 대한 가장 즉각적인 대답 역시 자연스
럽게 ‘세대론’에서 시작되었다. 세시봉 관련 프로그램이 명절 특집 프로그램으로 구성되었다
는 점에 주목하여, ‘베이비부머 세대의 노년층 진입’이라는 징후를 읽은 논의28) 가 단적인 
예라 할 수 있다. 그러나 세시봉에 환호했던 이들은 ‘실버세대의 새로운 효도상품’으로만 간
주하지는 않는 듯하다. 오히려 ‘세시봉 친구들’ 콘서트 광고에서 강조했던 ‘중년들이여 당당
히’라는 말의 이면에는 1990년 이후 등장한 신세대로 대표되는 청년세대의 음악적 취향이 
담론적 차원에서나, 실제 소비의 차원에서 우위를 점해왔던 현실에 대한 불편한 심기가 드
러나고 있다. 말하자면 세시봉과 이후 전개된 복고열풍은 서태지 이후 청년세대가 꾸준히 
우위를 확보해 온 음악 소비에 균열을 일으킨 시발점으로  해석할 수 있다는 것이다. 이렇
듯 세시봉 열풍은 청년세대의 삶에서 음악이 중요하기에 끊임없이 이들의 주목을 받는 음악
을 생산해야 한다는 순환 논리에 대한 회의가 유효한 지적임을 보여주는 동시에 나이든 세

24) 이창호, ｢깊고 서정적 울림...2030세대도 열광｣, 스포츠한국, 2011,2,18 (www.hankooki.com) 
25) 김형수, ｢한국시론/세시봉 콘텐츠를 보라｣, 한국일보 2011년 3월 11일 (www.hankooki.com)
26) 김선주, ｢김선주 칼럼/ ‘세시봉’ 바깥세상 이야기｣, 한겨레신문 2011년 2월 7일 
27) 김진숙 트위터 (http://geodaran.com/2142에서 재인용)
28) 이영미, 세시봉, 서태지와 트로트를 부르다, 두리미디어, 2011
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대의 음악 취향이 ‘젊음의 잉여물’로 취급되는 데 대한 반론29)이 존재하고 있다는 것을 증
명하고 있다고 할 수 있다.  
  그러나 ‘중․장년의 반란’이라고도 할 수 있는 세시봉 열풍을 가능케한 실질적 추동력을 세
대 간의 경합 혹은 대결 국면으로만 돌릴 수 있을까? 과거의 기억을 현재적 시점에서 대면
한 중․장년층이 흘린 눈물은 어떤 의미를 가진 것일까? 한 흥미로운 분석에 의하면 14세 무
렵의 음악적 기억이 이후의 음악적 취향을 형성하는 데 지배적인 영향력을 행사한다고 한
다.30) 이는 청소년기 음악적 경험이나 기억이 이후 삶에 지대한 영향을 미친다는 것을 보
여주는 것으로 해석할 수 있다. 그리하여 나이듦에 따라 새로운 취향이나 조류의 수용에서
는 멀어지지만 음악을 향유하며 음악과 관계 맺는 삶은 유지된다는 것이다. 이 대목에서 
TV 프로그램을 통해 환기된 기억이 ‘현재화한 기억’이라는 점을 주목할 필요가 있다. ‘과거
의 보상적인 현재화’라는 관점을 끌어와 과거가 가진 갱신의 힘을 역설한 다음 논의31)는 기
억의 실체에 대해 접근하고 있다.

    “모든 것이 혁신의 시대인 오늘날, 모든 것이 변하는 탓에 개인과 공동체는 익숙하고 친숙한 것   
   을 매우 빨리 상실한다. 이런 상황에서 삶의 방향성을 잡기란 쉽지 않다. 개인의 정체성과 사회의  
    구심점을 찾기 위해서는 기본적인 친숙함은 물론이고 시간의 연속성이 필요하다. 세시봉의 오랜  
    노래는 친숙함을 보상해 연속성을 부여하고 신선한 것을 제공해 이미 변화로 가득한 이 시대를   
    더 빠르게 변화시킬 뿐이다.”

  소환된 기억 혹은 과거의 친숙함은 특정한 시․공간에 대한 애착의 감정, 즉 노스탤지어와 
순조롭게 결합한다.32) 세시봉의 열렬한 지지자들은 충심으로, 집단적으로 공유된 기억33)을 
다시 불러옴으로써 같은 시간, 같은 경험을 했다는 공감을 획득한다. 그리고 자신들이 향유
했던 시․공간을 낭만적으로 재구성하고, 감동을 확산함으로써 취향을 현재적으로 ‘승인’ 받으
려 한다. 이들이 지금, 이곳으로 소환하고자 하는 과거는 기억은 무엇일까? 동시에 세시봉
을 경험하지 못했거나, 주변에서 동경하던 이들을 ‘타자’로 고착화하며 이들에게 끊임없이 
공감을 확산하려는 의도와 기제는 무엇일까? 그 해답을 찾기 위해 ‘세시봉’이라는 공간이 
어떻게 생겨났으며, 그곳에서 어떠한 일이 일어났는지를 되짚어볼 필요가 있다.    

2. 세시봉, 그리고 한국 포크의 시원

1) 한국 포크의 개화와 음악공간 세시봉

34)

29) 윌 스트로, 소비｣, 사이먼 프리스, 윌 스트로, 존 스트리트 엮음, 장호연 옮김, 케임브리지 대중
음악의 이해, 한나래, 2005. 123~126쪽, 

30) 대니얼 J 레비틴 저, 장호연 옮김, 뇌과학의 왈츠, 마티, 2008. 
31) 전상진, ｢문화산책/ 세시봉의 사회학｣, 세계일보 2011년 2월 25일
32) 문예비평에서 ‘노스탤지어’에 대한 제 논의는 포스트모던 논의와 관련하여 전지구화 시대 특정 삶

의 조건이나 상황을 성찰하고 문제삼으며 전개되거나 페미니즘 이론과 결부되어 전개되었다. 이 글
에서는 노스탤지어를 특정 장소나 시간에 대한 그리움이나 애착, 애착의 대상을 유토피아로 재구하
려는 정서적 지향을 가리키는 말임을 일러둔다. 

33) 윌 스트로, 위의 글 127쪽. 
34) 조영남․이나리 지음, 세시봉 시대, 민음인, 2011
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  적산가옥과 ‘Music Bar C'est si bon'이라는 간판의 이질적인 조합은 일제 강점기 - 한국
전쟁을 거치고 도시화, 산업화의 길로 본격 접어든 한국 포크의 여명기 상황을 상황을 함축
적으로 보여주고 있다. 
  세시봉은 한국 포크의 수용과 흥망성쇠를 반영하고 있다. 대중음악 장르로서의 포크는 
1960년대 말 양병집, 한대수와 같이 미국 생활을 경험한 가수들에 의해 유입되었다는 정설
이다. 그런데 당시 한국에서 통용되었던 포크라는 말이 영․미의 모던 포크와 동의어는 아니
었다. 한국에서 포크란 이전 시대부터 도시를 중심으로 인기를 얻기 시작하던 팝의 연장, 
혹은 팝의 한 형태로 받아들여졌다고 보는 편이 옳을 것이다. 이미 1950년대 후반부터 대
도시 중심가에 자리 잡기 시작한 음악 감상실이나 음악 다방을 통해 팝 음악이 빠르게 소개
되었고 1960년대에는 음악감상실 ‘세시봉’ 에서 젊은 가수들이 통기타를 들고 팝송을 부르
는 무대를 마련하기 시작했다. 이어 1960년대 말과 1970년대 초에 걸쳐 트윈폴리오(송창
식, 윤형주), 김민기, 양희은, 한대수, 이장희, 서유석, 양병집, 이정선, 4월과 5월 등 통기타 
연주를 기반으로 하는 음악인들이 쏟아져 나오면서 통기타를 연주하며 부르는 노래를 포크 
혹은 포크 송이라 부르기 시작했던 듯하다. 1970년대 이전의 포크는 주로 번안곡이 주류를 
이루었다. 이것은 초기 포크 음악을 대표하는 양병집과 트윈폴리오의 음반이 번안곡으로만 
채워졌던 데에서 단적으로 드러난다. 그런데 번안곡의 음악적 원천은 미국의 모던 포크 뿐 
아니라 스탠다드 팝, 칸쏘네, 샹송까지 걸쳐 있었다. 이와 같이 한국에서 포크란 ‘통기타 반
주에 맞춰 부르는 팝 스타일 음악의 한 형태’로 출발하였다고 할 수 있다. 
 
  

2) 한국 포크와 세대 정체성
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(1) 청년문화로서의 한국 포크

(2) 포크의 엘리티즘 그리고 ‘차이’의 구현

  대학가로 흘러간 포크는 1970년대에 들어서면서 청년문화의 한 영역으로 부상하였다. 포
크의 유행과 함께 확산된 청바지, 통기타, 장발은 자유로운 청년의 표상이었다. 즉 당시 청
년들에게 포크란 음악 그 자체로만 받아들여진 것이 아니라 패션과 라이프스타일의 변화까
지 포괄하는 ‘문화’의 일부로 받아들여졌음을 의미한다. 이들은 산업화, 도시화와 함께 유입
된 서양의 라이프스타일을 동시대적으로 경험하면서, 일제시대와 전쟁을 경험한 기성세대와
의 차이를 가시화하였다. 도시 젊은이의 송가이자 청년문화의 중심이었던 포크는 세대를 가
르는 기준이었을 뿐 아니라 지역, 계급, 젠더, 교양 정도에 따른 ‘구별짓기’를 끊임없이 수행
하는 엘리트의 음악이기도 했다.  

  이렇듯 다분히 일부의 청년만을 주체로 호명한 ‘청년문화’가 광범위한 청년세대의 호응을 
얻은 것은 아니었다. 이는 청년문화 담론의 시작과 전개 과정에서부터 확인되고 있다. 1974
년 한 유력 일간지 지면에 최인호, 이장호, 김민기, 양희은, 서봉수, 이상룡 등을 청년세대의 
기수로 소개하면서 청년문화 담론이 점화되기 시작하였다. 35) 그러나 이러한 의도는 청년
세대인 대학생들에 의해 부정되었다. 청년문화에 대해 ‘빠다 냄새 물씬한 어느 외국산 용어
의 억지 번역어’라는 비난36)이 따랐다. 이들에게 청년문화란 서양문화의 왜곡된 수용에 불
과한 것으로 비춰졌던 것이다. 뿐만 아니라 1960년대를 지배했던 교양주의의 엄숙함이 주
변화되고 청년문화의 육체성과 소비감각이 전면화 37)하는 데 대한 반론의 의미도 있었다고 
볼 수 있다. 
  보다 근본적인 문제는 포크가 전파하는 낭만과 자유는 도시의 대학생들에게만 허용된 감
성이라는 점이다. 당시 대학생의 비율은 지금과 비교할 수 없을 정도로 낮았기 때문에 이들
은 일종의 특권층으로 분류될 수 있었다. 말하자면 포크의 감성은 기성세대 뿐 아니라, 동
년배의 노동계급 청년들조차 접근하기 어려운 ‘그들만의 은어’에 가까웠다고 할 수 있다. 
  

3. 공동체 노래로서의 한국 포크

1) 한국 포크의 수용방식 

한국 포크는 동시에 ‘이식된’ 최초의 도시 공동체 문화라 할 수 있다. 포크가 널리 불리던 
장소를 짚어보면, 가장 먼저 종로, 명동 등 시내의 음악 감상실과 생음악 살롱을 들 수 있
다. 위에서 언급한 세시봉 외에 쉘부르, 오비스캐빈 등이 당대의 대표적 생음악 살롱이었다. 

35) 김병익, ｢오늘날의 젊은 우상들｣, 동아일보, 1974년 3월 29일. 
36) 대학신문, 김창남, ｢1970년대 한국 청년문화의 문화적 정체성-통기타 음악을 중심으로｣, 대중

음악 2호, 한국대중음악학회, 2008.에서 재인용.  
37) 이선미, ｢‘청년’ 연애학의 정치성과 최인호 소설｣, 대중서사연구 24호, 대중서사학회, 2010. 
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상업적 음악감상실이나 생음악 살롱 외에 경동교회, YMCA의 싱얼롱 Y, YWCA의 청개구리
집, 명동의 가톨릭여학생회관 등 교회나 종교 관련 문화공간에서도 포크 공연이 열렸다. 젊
은이들의 음악이었던 포크는 자연스럽게 대학가로 흘러 들어가면서 공동체적 성격을 발휘하
기 시작했다. 대학생들이  포크에 열광한 이유는 자유와 낭만의 정신을 포크 안에서 발견했
기 때문이라 해석할 수 있다. 포크의 공동체적 성격은 쉽게 따라부를 수 있는 노래, 단순한 
악기 편성, 반복 효과 등으로 구현되었다. 포크 따라부르기 즉 싱어롱 역시 공동체 노래인 
포크의 지향을 가시적으로 보여주는 것이라 할 수 있다. 
  그렇다면 대학가, 세시봉 바깥의 포크는 어떤 방식으로 사회와 대면하고 있었을까? 포크
가 불리던 장소에 경동교회와 개신교, 가톨릭 관계 기관이 포함된 것은 기독교 문화운동과 
포크문화 간의 친연성을 보여주는 대목이라 할 수 있다. 당시 포크 가수 대부분이 미션 스
쿨 출신이거나 성가대 출신이라는 것도 단순한 우연으로만 볼 수 없을 것이다. 기독교 문화
와 포크 문화와의 접점은 번안의 음악에서 시작했던 포크가 한국 포크로 전환하는 데 한 계
기를 마련하였다. 1970년대 청년운동에서 한 획을 긋는 크리스챤아카데미의 본산인 경동교
회에서 포크 공연이 열렸다는 것은 그런 의미에서 상징적이라 할 수 있다. 주지하다시피 한
국사회에서 교회는 종교의 장인 동시에 한국적으로 전유된 서양의 근대를 체험할 수 있는 
공간이기도 하였다. 포크의 낭만은 근대화를 선취하고, 내재화한 교회와 그 주변 공간에 자
리잡음으로써, 보다 뚜렷한 실체를 구성할 수 있게 되었다. 

2) 공동체 의식의 문화적 표현

노래와 세대 그리고 세대 정체성 

1) 노래의 정체성 형성 기능 
 
  자기 혹은 자기가 속한 집단의 취향을 존중받고 승인받으려는 의도는 문화적 정체성을 구
성하는 주요한 과정이라 할 수 있다. 그러나 이는 종종 타인의 취향에 대한 배타적 우위를 
강변하거나 다른 취향을 배제하려는 시도와 혼돈되기 쉽고, 여기에서부터 취향의 위계화가 
나타나게 된다. 취향의 위계화에 대한 논의는 삐에르 부르디(Pierre Bourdieu)를 거론하지 
않고 진행하기는 어려울 것이다. 부르디외는 재즈와 샹송 등 대중음악을 포함한 음악 역시 
학력자본과 계급에 의해 뚜렷히 구분된다는 사실을 음악 작품에 대한 계급적 선호도를 통해 
증명하고자 하였다.38) 정통적 취향, 중간적 취향, 대중적 취향이라는 부르디외의 삼분법의 
이면에는 정통적 고급문화 대 통속적 하위문화의 구도, 예술적 욕망이나 전망이 부재한 대
중음악에 대한 불신 등이 암암리에 깔려있다는 점에서 대중음악의 미적 가치에 대해 지극히 
회의적이었던 아도르노의 견해와 일맥상통하는 면을 보이고 있다. 
  그렇다면 왜 노래, 음악이 특히 문제가 되는 것일까? 노래 특히 산업을 통해 대량 생산되
고 소비되는 대중음악이 문화.예술의 다른 분야와 마찬가지로 계급, 인종, 성, 세대에 따른 
정체성을 구성한다는 논의는 꾸준히 제기되어왔다. 문화적 정체성 cultural identity 개념을 
본격적으로 제기한 스튜어트 홀 (Stuart Hall)은 '정체성이 동일시 identificatio과 차이 
margin를 통해 구성되는 것'이라 하여 항구적으로 고정되지 않는다는 점에서 '구성 
construction' 된다는 점을 부각하고 있다. 39) 단일성을 구성하는 요소들 간의 비균질성과 

38) 삐에르 부르디외, 『구별짓기: 문화와 취향의 사회학』 상권 37-42쪽
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차이를 강조하는 그의 입장은 다양한 상황과 맥락에서 구성되는 정체성의 구성 과정을 적절
히 설명해주는 한편, 동일시와 차이에 따른 포섭과 배제가 동시에 진행되는 현상을 비판적
으로 성찰하는 데에도 유효하다고 할 수 있다. 
  음악사회학자인 사이먼 프리스(Simon Frith)는 음악이라는 매체의 속성을 통해 노래와 
문화적 정체성의 문제를 해명하고 있다.40) 음악적 경험이 갖는 특수성의 상당 부분은 감정
에 직접 호소할 수 있는 노래의 전달력과 정서적 파급력에서 찾아야 할 것이다. 하나의 노
래가 우리의 귀에 들리기까지는 여러 차레 테크놀로지의 개입을 받지만, 정작 청자에게 최
종적으로 전해지는 것은 사운드의 힘과 이를 가시적으로 드러낸 언어의 반복 뿐이다.41) 그
리고 그 강렬한 정서적 파장이 집단의 취향 나아가 가치의식을 반영하고, 이것이 타 집단과 
구분되는 정체성을 형성한다는 데에서 음악적 경험이 갖는 특수성이 적극적으로 구현된다고 
할 수 있다. 프리스는 대중매체를 통해 소비되는 노래의 기능으로 첫째, 정체성의 창조 2) 
감정의 관리 3) 시간의 조직 4) 취향의 소유를 통한 자기 규정을 들어, 대중음악이 정체성
을 형성하는데 중요한 역할을 담당한다는 점을 강조하였다.42) 정체성을 구성하는 데 특히 
중요하게 개입하는 것은 음악적 경험의 특수성이라 할 수 있다. 그에 의하면 신체와 시간, 
친교에 직접적으로 작동하는 경험, (상상적으로 재구된) 특정 문화적 맥락에 자신을 위치 
짓는 경험을 통해 문화적 정체성이 구성된다고 보았다.43) 프리스는 음악적 취향의 동이가 
집단문화를 이루고, 이것이 계급과 세대를 나누는 분기점이 될 수 있다는 점에는 동의하지
만, 더 많은 문화적 지식이 곧 고급문화의 수용을 담보한다는 부르디외의 엘리티즘과도 선
을 그었다. 그는  즉 음악을 통해 세대와 계급과 인종과 성별을 자연스럽게 정의하는 만큼 
음악이라는 것은 또래 집단 구조의 한 측면이라는 것이다. 그리고 이러한 또래문화는 자신
(혹은 동류 집단)이 향유했던 시간과 공간의 상상적 재구성을 통해 재구축된다고 보았던 것
이다.
     
2) ‘청년세대’와 노래 

  노래와 세대의 문제를 제기하기 위해서는 청년세대의 기호와 소비가 가진 특권적 지위를 
언급하지 않을 수 없다. 청년세대에 대한 관심은 사회적으로는 베이비부머 세대의 증가와 
소비문화의 확대와 함께 제기되었다. 아울러 아동-성인 중간단계의 미숙함 (adolescence)
과 그들의 억압된 욕망과 질풍노도와 같은 반항과 일탈에 초점이 맞추어져 있다. 이처럼 청
년세대의 문화는 이미 기성문화에 대한 반항과 일탈의 의미를 담고 있다는 점에서 ‘반문화 
counter culture의 가치를 내재하고 있다. 요컨대 청년문화에 대한 논의는 기본적으로 문화
의 소비를 가르는 기준을 계급이나 성별이 아닌 ‘나이’ 혹은 세대에 두고 있으며 이들이 가
진 반문화적 가치에 주목하는 경향이 있다. 따라서 반문화의 주역인 청년은 물리적 연령 개
념이라기보다는 늘 갱신하는 힘을 탑재한 주체라는 가치개념으로 호출되기도 한다.  
  청년세대에 대한 주목은 이들의 가치 뿐 아니라 이들의 소비에도 주목한다. 청년세대가 

39)Stuart Hall, ‘Introdiction: Who needs 'identity'?', Sturt Hall & paul du Gay Edt."Questions of 
cultural identity", Sage publication Ltd, London, 1996.

40) Simon Frith, 'Music and identity', Sturt Hall & paul du Gay Edt."Questions of cultural 
identity", Sage publication Ltd, London, 1996.

41) 박애경, 가요, 어떻게 읽을 것인가?, 책세상, 2000. 13쪽. 
42) 
43) ibid. p 124
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소비문화의 산물인 만큼 이들은 여가의 증가를 통해 여가와 스타일을 통해 ‘차이’를 만들어
내고, 그에 걸맞는 유의미한 문화적 소통공간을 만들어낸다는 것이다. 이렇게 본다면 청년
문화란 이념 뿐 아니라 소비와 라이프 스타일의 변화를 포괄하는 개념이라 할 수 있다.
  노래로 시선을 돌려보면 청년세대의 음악적 취향은 ‘청년반항 정신’의 계기적 분출이라는 
내러티브로 요약된다. 이는 대중음악에서 포크와 록이 가진 특권적 지위와도 무관하지 않
다. 반전운동 세대의 음악적 통로였던 포크와 록은 부상하는 순간부터 세대를 가르는 분기
점으로 작동하였다. 요약하자면 1950년대 젊은이들의 열광과 지지 속에 로큰롤의 시대가 
열리면서 대중음악은 청년 세대의 취향과 감성을 반영하게 되고, 반전문화 운동의 시대인 
1960년대를 거치면서 마침내 ‘진지한 음악’의 지위를 획득하게 되었다는 것이다. 1970년대
의 펑크 punk, 1990년대 초 얼터너티브 alternative의 경험이 쌓이고, ‘젊은이들의 반항정신
의 계기적 폭발’이라는 내러티브가 더해지면서, 포크와 록은 ‘젊음의 음악’, ‘청년의 음악’이
라는 공식이 확고해졌다. 그렇기 때문에 포크와 록은 성인음악에 대한 젊은 세대의 반란, 
이들의 헤게모니를 상징하는 음악으로 취급되었다. 이처럼 포크와 록이 청년 세대의 고민과 
방황, 비판과 저항정신을 구현하고 있다는 담론을 구성하면서, 양자는 청년의 문화, 기성세
대의 권위에 저항하는 반문화 counter culture의 상징이 되었다.  그리고 그것은 비단 음악
에만 국한되는 것이 아니라 이념에서부터 라이프스타일, 일상 감각의 개조까지 포괄하는 것
이었다.  
  이처럼 포크와 록이 세대를 분기점으로 기성세대와의 배타적 차이를 만들어내면서, 자연
스럽게 청년문화의 표상이 되었다. ‘청년문화로서의 포크와 록’이라는 상징성은 한국 포크와 
록이 수용되는 맥락을 고찰하는 데에도 어느 부분 유효하다고 할 수 있다. 적어도 신세대 
소비문화의 음악적 표현이라 할 수 있는 댄스음악이 대중음악계를 장악하기 전까지는 포크
와 록이 ‘젊음의 음악’이라는 가치를 독점해 왔기 때문이다. 1970년대 초반부터 포크에 기
반 한 음악이 인기를 얻으면서, 통기타, 청바지, 장발은 낭만적이고 자유주의적인 ‘청년’의 
표상이 되었고, 포크는 청년문화의 중심이었다. 록 음악 역시 미8군 쇼에서 일반 무대로 확
대되면서 유행에 민감한 젊은 세대들에게 로큰롤과 트위스트 리듬에 맞춰 춤을 추는 유행을 
전파하기 시작하였다. 즉, 포크와 록은 사운드 뿐 아니라 그에 부수되는 문화에 이르기까지 
기성세대 문화 (혹은 동 시대 노동계급 문화)와 뚜렷한 경계를 형성하던 것이다. 

4. 나오는 말 -  공동체 노래의 복원 

‘차이’에서 ‘차이의 소멸’로 공동체 노래의 복원을 꿈꾸다.  
  세시봉 열풍은 ‘차이’에서 배태되었던 특정 세대의 기억이 세대 간 봉합의 기제로 작동되
는 사례를 보여준다. 여기에는 특정 세대의 감성, 기억을 우위에 두고, 타자 (주로 10대 아
이돌 음악)의 취향을 배제하려는 위계화의 논리가 작동한다고 할 수 있다. 
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Ⅰ. 서  론

1. 연구의 필요성과 목적

  대중음악은 단순한 상업성을 띤 음악이기 이전에 그 시대의 문화와 사회상을 표

현하고 그것을 대중들과 공유하는 것이기에 대중들에게 있어 한 시대의 대중음악은 

그 시대의 대중 자신들 개개인의 역사와 맞물려 기억되고 간직된다.
  2004년 1월 25일 KBS의 한 PD의 아이디어로 기획된 KBS-1TV 「열린 음악회

-7080 추억의 그룹사운드」가 방송되고 그 파장은 놀라울 정도였다. 시청자들은 방

송사에 재방송의 요청과 더불어 담당 PD의 승진까지 요청할 정도였고, 이후 재방송

과 2월 28일에 방송된 2탄 「7080 보고 싶다」까지 대성공을 거두며 이에 주목한 

많은 공연 기획자들에 의해 다양한 「7080 콘서트」들이 기획되었고 마침내는 2004
년 11월 KBS-1TV의 정규 방송으로 「콘서트 7080」이라는 프로그램이 편성되기에 

이르며 「7080 문화」라는 신조어와 새로운 문화 콘텐츠의 탄생을 이끌어내었다. 
과거 같으면 자연스레 「가요 무대」에 편성되었을 25년도 지난 음악들에 열광하며 

단순한 흘러간 가요로의 취급을 거부하며 ‘7080 문화’라는 새로운 코드를 만들어낸 

원동력은 무엇일까? 이런 현상을 촉발시킨 그 중심은 바로 7080 캠퍼스 밴드들이었

다. 
  1960년대 중반에 등장하여 1970년대 초까지 만개하던 한국 록 음악이 1975년 

「대마초 파동」과 「가요정화운동」으로 그 가지가 꺾인 후 황무지가 된 대중음악

계에 7080 캠퍼스 밴드들은 자신들만의 창작성과 신선함으로 단절되었던 이 땅의 

록 음악의 공백을 메웠고 이후 1980년대에 록 음악의 대중화의 길을 열었다.    
  이에 70년대 말에서 80년대 초에 등장했던 7080 캠퍼스 밴드들이 한국 록 음악에 

어떤 영향을 주었고 또 그들의 음악은 이전 세대의 록 밴드들과 어떤 차이가 있는

지를 연구함으로써 한국 록 음악의 변천사에 대해 살펴보고 그 과정에서 획일적인 

아이돌 음악 중심의 우리 대중음악이 다양한 음악의 출발점이라고 할 수 있는 밴드 

음악을 통해 좀 더 창의적이고 개성 있는 음악의 창작에 대해 생각해보는데 본 연

구의 목적이 있다.

2. 연구내용과 방법

 
  본 논문은 한국대중음악사에서 1970년대 중반에 단절된 청년 문화와 한국 록의 대중화를 

이끌며 신선하고 창작성이 돋보이는 음악을 선보였던 7080 캠퍼스 밴드들의 등장 배경과 그

들의 음악적 성격을 분석하며 그들이 한국 록 음악 역사에서의 역할과 끼친 영향에 대해 연

구하도록 하겠다.  
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  본 연구는 문헌연구와 음반분석을 통해 이루어졌다. 2000년대 이후 한국 대중음악사에 관

한 논문들은 어느 정도 발표되고 있지만 7080 캠퍼스 밴드들에 관련된 논문들은 거의 찾아

볼 수 없어서 연구에 어려움이 있었지만, 한국대중음악사에 대한 단행본들과 그리고 권위를 

인정받는 백과사전들과 관련 웹 사이트들을 참조하여 연구하였다.
  또한 본 논문에서는 1977년부터 1980년대까지 활동했던 대학가요제 출신의 캠퍼스 밴드들

과 대학가요제 출신은 아니지만 캠퍼스 밴드로 분류할 수 있는 대학생 밴드들을 7080 캠퍼

스 밴드로 규정짓고 그들의 음반 리뷰를 통해 그들의 음악의 성격에 대한 분석을 수행하였

다. 이를 통해 한국대중음악에 있어서 7080 캠퍼스 밴드들의 역할을 구체적으로 파악할 수 

있었다.   

Ⅱ. 한국 록 음악 씬(scene)에서의 캠퍼스 밴드의 역할

1. 1970년대 중반까지의 한국 록 음악

  한국 록 밴드의 역사는 1964년 공식음반을 발표한 「애드 포(Add 4)」44)와 「키 

보이스(Key Boys)」45)로 시작된다.
  앨범 발매시기로는 1964년 7월 「키 보이스」의 「그녀의 입술은 달콤해」가 최

초이고 밴드 결성시기로는 미8군 장교클럽 하우스밴드로 활동한 「코끼리 브라더스 

캄보밴드」46)가 가장 앞서지만  신중현이 결성한 「애드 포」가 1964년 12월 발표

한 첫 앨범을 한국 최초의 록 음반으로 보는 것이 일반적이다. 그 이유는 앨범의 

모든 곡들을 창작한 신중현의 「애드 포」와 달리 「키 보이스」의 음반은 외부 작

곡가들의 곡과 번안곡이 주종인지라 한국 록의 기원은 신중현으로 인정되는 분위기

이다.47)     
  이후 다양한 록 밴드들이 등장하며 한국 록 밴드의 전성시대를 연 것은 1969년이

44) 1963년에 기타리스트 신중현이 결성한 록 밴드. 1964년에 「빗속의 여인」 등이 수록된 최초의 
창작 록 앨범을 발표했다.

45) 1963년에 윤항기를 중심으로  「락 앤 키(Rock & Key)」로 시작하여 「더 키즈(The Keys)」
를 거쳐 1964년 차중락(보컬), 차도균(베이스), 윤항기(드럼), 김홍탁(기타), 옥성빈(기타)의 멤버
로 「키 보이스」로 팀명을 바꾸고 최초의 록 밴드 앨범 「그녀의 입술은 달콤해」 발표했고, 후에 
여러 밴드로 갈라지며 한국 록 밴드의 산파역을 한 밴드.

46) 1960년대 초에 가장 먼저 결성된 미8군 하우스 밴드. 서수남, 하청일 등이 멤버였다.
47) 박준흠, 『대중음악 SOUND Vol.3』 , 포노, 2011, p.187
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었다. 1969년 5월 17일부터 4일간 서울 시민회관에서 열린 「플레이보이 컵 제1회 

보컬그룹 경연대회」는 한국 록 밴드의 전성기를 상징하는 하나의 사건이었다. 쇼 

단체인 플레이보이 프로덕션이 주최하고 주간지 후원해 마련된 이 대회에는 17팀의 

출연진과 총 4만 여명의 청중이 어우러진 사상 최대의 록페스티벌이 되었다. 본래

는 3일 동안 공연을 치를 예정이었으나 하루를 더 연장했고, 암표 소동까지 벌어졌

다는 후문도 있다.48) 현재와 비교해 오늘날에도 4만 여명의 관객을 모을 수 있는 

공연은 거의 찾기 힘든 실정에서 얼마나 대단한 열기였는지를 가늠할 수 있을 것이

다.
이후 「플레이보이 컵 보컬그룹경연대회」는 71년까지 진행되며 밴드 음악 붐의 진

원지 역할을 하며 「신중현과 퀘스쳔스(Questions)」, 「키 보이스」, 「히식스(He 
6)」. 「데블스(Devils)」, 「라스트 찬스(Last Chance)」 등 다양한 인기 그룹들을 세

상에 알렸다. 이들 중 특히 신중현과 조영조의 「키보이스」, 김홍탁의 「히식스」

가 대중들의 인기를 주도하였다. 신중현은 「더 멘(The Men)」, 「엽전들」 등의 밴

드를 이끌며 「아름다운 강산」, 「미인」 등의 히트곡을 남겼고, 개인적으로는 

「신중현 사단」이라 불리는 「펄 시스터즈」, 「김추자」, 「장현」, 「김정미」, 
「박인수」 등의 작곡자로 이들을 인기 가수의 반열에 올렸다. 조영조의 「키 보이

스」는 「해변으로 가요」, 「바닷가의 추억」, 「정든 배」 등의 히트곡을 발표했

고, 신중현과 더불어 록 기타리스트의 양대 산맥을 형성했던 김홍탁의 「히식스」

도 「초원」, 「초원의 빛」, 「초원의 사랑」, 「당신은 몰라」 등의 히트곡을 발

표하고 당시 인기 쇼 프로그램인 TBC-TV의 「쇼 쇼 쇼」에 전속밴드처럼 출연해 

오프닝과 엔딩의 테마곡을 연주 할 정도로 인기가 높았다.
  당시 밴드들이 주로 연주한 장르는 「소울49) 앤 사이키델릭(Soul&Psychedelic)」이

었는데 특히 「사이키델릭 록(Psychedelic rock)」50)이 인기 있었다. 그래서 이 시기

의 그룹들의 최고의 레퍼토리는 무거운 기타 리프(riff)가 이끄는 「아이언 버터플라

이(Iron Butterfly)」51)의 대표곡 「In-A-Gadda-Da-Vida」였다. 이 곡은 사이키델릭 록

(Psychedelic rock)의 대표적인 곡으로 헤비한 일렉트릭(Electric) 사운드, 특히 반복적

인 기타 리프(riff)와 몽환적인 오르간 등이 특징인 곡으로 이 곡은 당시 록 밴드 의 

실력의 척도가 될 정도로 인기가 있었다.
  또한 당시 서울의 명동, 종로, 충무로 등에 등장한 「미도파 살롱」, 「오비스 캐

빈」,「코스모스 클럽」 등의 생음악 살롱과 「닐바나」 등의 고고 클럽은 내국인

을 대상으로 하는 정기적인 라이브 연주 공간의 확보라는 점에서 록 밴드의 활성화

48) 신현준, 『한국 팝의 고고학 1960』 , 한길아트, 2007, p.254
49) 흑인들 사이에서 발생한 음악으로, 리듬 앤 블루스와 가스펠, 록을 결합한 음악 장르.
50) 사이키델릭 록 (Psychedelic rock) 은 록 음악의 한 종류이다. 애시드 록, 드러그 록 또는 그냥 

사이키델릭이라고도 한다. 이름에서 볼 수 있듯이 마치 마약을 한 상태에서 연주한 것 같은 몽환적
이고 환각적인 분위기가 특징이다. 1960년대 중반 영국과 미국에서 비틀즈, 버즈, 야드버즈 등의 
음악가들을 시작으로 그레이트풀 데드, 제퍼슨 에어플레인, 지미 헨드릭스, 크림, 도어즈, 핑크 플
로이드 같은 포크 록과 블루스 록 밴드들 사이에서 하나의 장르로 부상하였다

51) 1966년 미국에서 결성된 사이키델릭 록 밴드.
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를 촉진시켰다

 영화 ‘고고 70’에서 확인할 수 있듯, 이 당시 록 밴드들은 젊은이들의 전폭적인 지

지를 얻었고 이들이 내놓았던 결과물들은 당대의 영미 밴드들과 비교해도 손색이 

없었다. 하지만 양적, 질적으로 한국 대중음악을 살찌웠던 록 밴드들의 전성기는 너

무나 짧게 끝나 버린다. 박정희 정권의 가요 정화 운동과 대마초 파동으로 밴드들

은 해체 되었고 멤버들도 뿔뿔이 흩어졌다.52) 
  이후 록 밴드 출신들 중 안치행53), 김기표54), 최헌 등이 설립한 「안타 프로덕

션」을 중심으로 일명 「트로트 고고(Trot-Go Go)」라는 장르가 70년대 후반에 등

장하여 인기를 얻었다. 록 밴드들이 대거 퇴장한 후에 기존의 포크와 트로트에 대

중들이 식상해하던 시기에 당시 록 밴드들이 즐겨 연주하던 고고 리듬에 베이스와 

기타, 오르간 연주 등이 강조된 록 밴드 스타일의 편곡과 트로트 스타일의 멜로디

의 만남은 1970년대 후반 우리 가요계를 강타한 대표적인 편곡 스타일이었고 조용

필의 「돌아와요 부산항에」, 최헌의 「오동잎」을 시작으로 윤수일의 「사랑만은 

않겠어요」, 최병걸의 「진정 난 몰랐었네」, 조경수의 「돌려 줄 수 없나요」 등 

특히 록 밴드에서 솔로로 데뷔하던 가수들이 트로트 고고 스타일의 흐름을 주도했

다. 
  「트로트 고고」스타일의 편곡의 가장 큰 특징은 기존의 트로트의 2박자의 리듬

을 4/4박자의 8비트의 고고(Go Go) 리듬으로 변화를 준 것 이었다. 이렇게 리듬의 

변화를 주면서 110~128정도의 빠른 템포(Tempo)와 세련된 베이스라인, 일렉트릭 기

타(Electric guitar)와 오르간이 강조된 록 밴드 스타일의 연주는 트로트를 좋아하지 

않는 젊은 층들에게까지도 많은 사랑을 받게 된 요인이었다. 「트로트 고고」는 이

후에 리듬이 고고 리듬에서 디스코(Disco) 리듬으로 변형된 스타일로까지 발전하게 

된다. 
  이것은 대중적인 성공에서는 의미를 둘 수 있는 사건이지만 록 밴드들의 전성기

를 이끌며 당시의 영미 음악과 대등해지려던 그 모습보다는 생존을 위한 하나의 순

응이었고, 그렇게 한국 록 음악의 대중화는 후일을 기약해야했다. 

2. 대학가요제와 산울림

1970년대 중반 「가요정화운동」과 「대마초 파동」으로 70년대 중, 후반 가요계

는 황무지와 같은 상황이었다. 혁신적인 음악을 이끌던 아티스트들이 대거 퇴장하

고 트로트와 트로트의 변형된 형태인 트로트 고고가 가요계를 이끌고 있을 뿐 과거

의 젊은이들을 대변하던 록의 강렬함과 포크의 시대성 등은 찾아 볼 수 없었다. 짧

지만 찬란했던 한국 팝 역사의 단절이었다. 하지만 의외의 곳에서 록의 부활을 향

52) 김학선, 『K-POP 세계를 홀리다』 , 을유문화사, 2012, p.59-60.
53) 1972년 결성된 밴드 「영사운드」 출신의 기타리스트이자 작곡가. 최헌의 「오동잎」, 「앵두」, 

윤수일의 「사랑만은 않겠어요」 등을 작곡하며 「트로트 고고」의 전성기를 이끌었다.
54) 신중현의 「더 멘」, 「검은 나비」 등의 기타리스트와 건반 주자 출신의 작곡가, 편곡자.
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한 움직임이 등장했다. 바로 아마추어 대학생들이었다.

1977년 9월 3일 문화체육관에서 열린 「제1회 MBC 대학가요제」는 그 새로운 

움직임의 서막을 장식하는 무대였다. 대상을 수상한 서울대학교 농과대학교 캠퍼스 

밴드 「샌드 페블즈(Sand Pebbles)」의 「나 어떻해」는 바로 젊은이들의 송가(頌

歌)가 되었고, 이를 지켜본 많은 대학가의 숨은 재주꾼들은 바로 다음 해를 기약하

고 있었다. 1980년대 인기 밴드 「송골매」의 배철수는 나중에 한 매체와의 인터뷰

에서 1977년 「제1회 MBC 대학 가요제」를 보고는 '저렇게 못하는 친구들도 상을 

받는데, 우리가 못 받을 이유가 있나. 내년에 나가야지'라고 했었다고 농담 섞인 회

고를 한 적이 있는데 실제로 많은 대학생 뮤지션들이 「제1회 MBC 대학 가요제」

를 보고 충격과 설렘으로 다음 해를 준비하고 있었다. 그리고 「제1회 MBC 대학가

요제」의 대상 수상 곡인 「나 어떻해」의 작곡자 또한 관심의 대상이 되었는데 그

는 바로 산울림의 둘째인 김창훈이었다. 사실 산울림의 김창완과 김창훈은 「제1회 

MBC 대학가요제」에 「문 좀 열어줘」라는 곡으로 예심에서 1위를 했지만 김창완

이 졸업생 신분이란 이유로 탈락하고, 대신 김창훈이 같은 과 후배들을 위해 준 곡

이 대상 수상을 하였던 것이다. 이에 자신감을 얻은 3형제는 기념앨범을 만들게 되

는 데 그것이 우리가 아는 「산울림 1집」(1977)이다.55) 이 앨범에서 산울림이 선보

인 「아니 벌써」, 「아마 늦은 여름이었을 거야」, 「문 좀 열어줘」 등은 가요정

화운동과 대마초 파동으로 가라 앉아 있던 록의 폭발성이 다시 살아난 것이었고 비

록 연주 실력은 부족함이 많았지만 1970년대 초의 신중현과 김홍탁 등이 펼치던 사

이키델릭 록(Psychedelic rock)의 단순한 계승이 아니라 김창완만의 시적인 가사와 

독특한 창법 등의 창작성이 추가된 발전적 형태의 것 이었다. 이어서 「산울림 2
집」(1978)에서는 약 6분여의 대곡 「내 마음의 주단을 깔고」를 발표하며 사이키

델릭 록(Psychedelic rock)의 색채를 더욱 강화하며 새로운 록의 시대의 서막을 화려

하게 열었다. 산울림의 등장은 한국 록의 역사에 혁명이었고 그들의 곡들은 한국 

록의 역사에 길이 남을 명곡이었다. 
이렇듯 1977년의 「제1회 MBC 대학가요제」가 가져온 파장은 엄청난 것이었고 

이후 대학생위주의 가요제는 여러 곳에서 우후죽순처럼 개최되었다. MBC 대학가요

제는 이제 권위 있는 대회가 되어 가고 있었고, TBC 동양방송은 1978년 「해변 가

요제」를 개최했고, 1979년에는 MBC-FM에서 「강변가요제」 등이 개최되면서 대

한민국 가요계는 마치 오늘날의 오디션 프로그램이 경쟁적으로 양산되듯이 대학가

요제에 몰입되고 있었다.

이런 여러 가요제 가운데 7080 캠퍼스 밴드의 핵심 인물들의 등장을 알리는 결정

적인 씬은 바로 TBC가 주최한 「제1회 해변 가요제」였다. 무엇보다도 이 대회는 

대학생 경연대회 가운데 참가팀 모두 수준급의 창작곡을 들고 나온 최초의 대회일 

것이다. 또한 본선에 오른 참가팀 가운데 다섯 팀이 밴드였을 뿐만이 아니라, 홍익

대 「블랙 테트라(Black Tetra)」의 「구름과 나」, 항공대 「활주로(Runway)」의 

55) 김학선, 앞의 책, p.102
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앨범 명

활주로 1집
                                                   

발매 1979년

트랙

Side A 
1. 처음부터 사랑했네   (작사:라원주 작곡:라원주)  4:00
2. 탈춤 (78`대학가요제 입상곡)   (작사:김종태 작곡:지덕엽) 3:24
3. 그대   (작사:이응수 작곡:지덕엽)  4:05

「세상 모르고 살았노라」, 「장남들」의 「바람과 구름」, 「휘버스(Fevers)」의 

「그대로 그렇게」, 중앙대 「블루 드레곤즈(Blue Dragons)」의 「내 단 하나의 소

원」 등의 곡이 모두 히트를 기록했고56) 참가자들의 면면을 살펴보면 홍익대 「블

랙 테트라」의 구창모, 항공대 「활주로」의 배철수, 「휘버스」의 이명훈, 「벗님

들」의 이치현, 중앙대 「블루 드래곤즈」의 김성호 등 모두 후에 80년대 가요계를 

이끌어가는 재목들의 등장이었다. 이렇게 한 시대를 이끌어 갈 많은 스타들이 한 

가요제에서 배출되는 일도 전무후무한 일일 것이다. 이후 해변가요제는 「젊은이의 

가요제」로 명칭을 개칭하며 「라이너스(Linus)」의 <연>, 건국대 「옥슨(Oxen) 8

0」의 <불놀이야>, 「건아들」의 <젊은 미소>, 「로커스트(Locust)」의 <하늘색 

꿈> 등의 캠퍼스 밴드를 배출하며 7080 캠퍼스 밴드들의 주축 인물들을 배출한 가

요제가 되었다. 

3. 주요 캠퍼스 밴드들의 앨범으로 본 그들의 음악적 특징

  앞서 살펴본 여러 가요제에서 등장한 캠퍼스 밴드들은 1970년대 후반과 1980년대 

초에 이미 젊은이들의 우상이 되어있었고 당시 문화체육관, 숭의음악당 등에서 이

들이 펼치는 이들의 콘서트는 방송의 홍보 없이도 만원 사례였고 이에 자신감을 얻

은 이들은 이제 프로로서의 문을 조심스레 두드리며 각자의 음반을 발표했다. 당시 

거의 대부분의 캠퍼스 밴드들이 가요제를 통해 데뷔한 후 자신들의 음반을 내는 것

은 당연한 수순이었다. 이 시기에 발표된 대표적인 캠퍼스 밴드들의 음반을 리뷰하

며 그들의 음악적인 특징에 대해 알아보겠다.

3.1 활주로 1집(1979)

<표 1: 활주로 1집 트랙 리스트>

56) 신현준, 『한국 팝의 고고학 1970』 , 한길아트, 2007, p.347
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4. 친구를 생각하며   (작사:이응수 작곡:라원주)  4:35
5. 회상   (작사:이응수 작곡:라원주)   
Side B  
1. 이빠진 동그라미   (작사:라원주 작곡:라원주)  3:12
2. 우리들의 젊음을   (작사:이응수 작곡:황은미)  3:05
3. 누군가 왔나봐   (작사:이응수 작곡:지덕엽)  2:55
4. 탈   (작사:이응수 작곡:라원주)  10:15

멤버 배철수-Drum&Vocal/ 지덕엽–Guitar/ 박홍일–Bass/ 김종태-Keyboards

 

이 음반은 항공대학교 캠퍼스 밴드 「활주로 10기」의 1978년 제2회 대학가요제 

은상 수상 기념음반이다. 이 앨범에서 나타나는 가장 큰 특징은 역시 드럼을 치며 

노래하는 배철수의 창법이다. 매 음절마다 적절한 강세를 두고 짧게 끊어서 말하듯

이 툭툭 내뱉는듯한 보컬은 리듬감을 돋보이게 하여 코러스(Chorus)부분만이 아니

라 버스(Verse)부분에서도 멜로디 전달이 잘 되게 하는 장점을 가지고 있어 받침이 

많은 한국어로 록을 부를 때의 새로운 전형을 만들어냈다.

이 음반의 전체적인 스타일은 70년대 영미 록 밴드의 음악에서 나타나는 일렉트릭 

기타의 리프를 이용한 사이키델릭 록과 하드 록(Hard Rock) 사운드가 주를 이루고 

있다. 「처음부터 사랑했네」의 기타 리프는 「아이언 버터플라이」의 「In-A-Gadda
-Da-Vida」에서의 기타 리프를 연상시키며 사이키델릭 록의 색채를 보여주고, 시조

의 4·4조 4음보의 운율로 이어지는 후렴구가 특색인 「탈춤」에서는 「딥 퍼플(Dee

p Purple)」의 하드 록 사운드를 추구하고 있다. 「누군가 왔나봐」에서는 하드한 

셔플리듬을 구사하고, '슬로우 록(Slow Rock)' 리듬에 기타 아르페지오로 시작하는 

「회상」과 고고 리듬의 「친구를 회상하며」에서는 70년대 선배 밴드들의 감성이 

나타

난다. 그리고 당시 젊은이들 사이에서 인기 있던 「쉘 실버스타인」의 철학 동화 

「어디로 갔을까, 나의 한쪽은」에서 인용해 온 「이 빠진 동그라미」, 「우리들의 

젊음」에서는 포크 록을, 마지막 트랙인 「탈」에서는 하드 록을 기반으로 프로그

레시브 록의 요소를 가미하여 10분이 넘는 대곡을 지향하기도 했다. 또한 기타리스

트 지덕엽은 강렬한 톤의 리프와 맛깔스러운 리듬으로 「활주로」 사운드의 개성을 

나타내는 데 중심을 이루고 있다.

「활주로」 음악의 또 다른 특징은 당시 대학생들이 고민하던 우리 고유의 것에 

대한 고민이 묻어있다는 것이다. 시인 김소월의 시를 노래한 「세상모르고 살았노

라」, 「탈춤」, 「탈」 등에서 이런 면이 드러난다. 이들의 후배인 「활주로 11

기」가 79년 제3회 MBC대학가요제에 출품했던 「살풀이」도 그런 노력의 연장선

에 있다하겠다.

그리고 우리가 눈여겨 볼 대목 중의 하나는 「활주로」도 그렇지만 7080캠퍼스 밴
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앨범 명

블랙 테트라 1집 – 열대어

발매 1979년

트랙

Side A 
1. 창을 열어라   (작사:고상록 작곡:고상록)  3:10
2. 어여쁜 아가씨   (작사:고상록 작곡:고상록)  3:01
3. 강나루 건너   (작사:구창모 작곡:구창모)  4:02
4. 구름과 나 (우수상)   (작사:고상록 작곡:고상록)  4:35
5. 눈동자   (작사:지웅 작곡:김희갑) 

Side B 
1. 젊은 태양   (작사:고상록 작곡:고상록)  3:37
2. 좋아하노라 좋아하리라   (작사:고상록 작곡:고상록) 4:32
3. 열대어   (작곡:김국현)  2:40
4. 오 강산이여   (작사:구창모 작곡:구창모)  4:00
5. 그대 검은 눈동자   (작사:구창모 작곡:Bob Welch) 

구창모 – Vocal /박현우 – Guitar /김정선 – Guitar /오승동 - Drum
이계형 – Organ /김국현 - Bass

드들의 음반들 모두 하나같이 자신들의 자작곡으로만 음반을 구성하였다는 것이다.

이 점에서 이전 세대들의 록 밴드와 비교할 때 이전 세대들이 자신들의 창작곡과 

번안곡을 함께 주로 연주한 것과 달리 창작성이 돋보이는 부분이다.

3.2 블랙테트라 1집(1979)

<표 2: 블랙 테트라 1집 트랙 리스트>

  이 음반은 홍익대 캠퍼스 밴드 「블랙 테트라 2기」의 1978년 제1회 해변가요제 

금상 수상 기념 음반이다. 「블랙 테트라」의 음반 역시 2곡을 제외하곤 모두 자작

곡으로 채워져 있는대 이 음반에서 5곡을 작곡한 고상록은 「블랙테트라 3기」로 1
979년 「TBC 제2회 젊은이의 가요제」에서 「심메마니」라는 곡으로 장려상을 수

상하는 장본인이다. 
「블랙 테트라」의 음악은 「활주로」와는 달리 리드 보컬 구창모의 맑고 청아한 
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앨범 명

작은거인 1집 – 작은 거인의 넋두리

                               

   
                             

발매 1979년

트랙

Side A 
1. 호랑나비   (작사:김근성 작곡:김수철)  2:47
2. 내일   (작사:김수철 작곡:김수철) 3:37
3. 야속한 사람   (작사:김수철 작곡:김수철) 4:02
4. 작은 촛불   (작사:김수철 작곡:김수철)  4:10

고음역의 보컬을 중심으로 팝적이고 펑키한 록을 추구하고 있는데 이런 요소들이 

후일 「송골매」의 대중적인 성공에 영향을 끼치게 된다. 
「창을 열어라」에서의 간주와 후주의 「미니 무그(mini moog)」를 이용한 건반 솔

로와 「젊은 태양」에서의 베이스 기타의 슬래핑(slapping) 주법과 세련된 기타 리듬

은 「블랙 테트라」가 당시 대학생으로서는 상당한 연주력임을 보여준다. 하몬드 

오르간으로 시작해서 기타리스트 김정선의 리드미컬한 솔로와 구창모의 열정적인 

보컬이 인상적인 「구름과 나」에서는 코러스 부분의 「스톱 타임(stop time)」을 효

과적으로 활용했다. 구창모의 자작곡인 「강나루 건너」와 연주곡 「열대어」, 번안

곡 「그대 검은 눈동자」에서도 드러나듯이 「블랙 테트라」는 전체적으로는 캠퍼

스 밴드 치고는 세련된 사운드를 선보이고 있는데 이를 가능하게 한 것은 구창모라

는 뛰어난 보컬리스트와 김정선(기타)과 오승동(드럼), 김국현(베이스)의 클럽에서의 

연주 경력이 큰 역할을 한 것 같다. 또한 앨범 후반부에는 과거 이승재가 불러 히

트한 「눈동자」라는 곡이 수록 되어있는 데 록 밴드의 앨범의 색채와는 거리가 멀

지만 아마 구창모가 이승재의 이종 사촌 동생인 것이 그 연유인 듯하다. 이 앨범에 

크레딧에 있는 구창모, 김정선, 오승동은 후에 캠퍼스 밴드의 결정체라 할 수 있는 

「송골매」에서 다시 만나게 된다. 

3.3 작은거인 1집(1979)

<표 3: 작은거인 1집의 트랙 리스트>

1979년

에 열린 

「대학

가요 

경연대

회」에

서 

금상을 

수상하

며 

본격적
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5. 나   (작사:김수철 작곡:김수철)  2:50

Side B  
1. 바람개비   (작사:김수철 작곡:김수철) 2:48
2. 세월   (작사:김수철 작곡:김수철) 3:59
3. 일곱색깔 무지개   (작사:김수철 작곡:김수철)  2:41
4. 아가   (작사:김수철 작곡:김수철) 3:25
5. 나에게로   (작사:김수철 작곡:김수철) 2:32
6. 용사의 충정 (군가) 2:04

연주
Guitar & Singer : 김수철 (광운공대 3년) /Organ : 김근성 (고대 4년)
Bass : 정운모 (국민대 3년) /Drum : 최수일

으로 

데뷔한 

「작은 

거인」

의 데뷔 

앨범이

다.

1980년

대 솔로 

가수로

서 또 

작곡자로서 한 획을 긋는 김수철의 밴드 시절의 첫 음반이다. 다음은 작은 거인 

1집의 자켓에 들어있는 문구이다.

  --- 작은 거인의 낙서 ---
드디어! 작은 거인이올시다! 강의 빼먹고 기타치는 것도 좋더라.
너 데이트 할꺼야? 연습할꺼야? 마! 데이트도 해야 음악도 잘되. 
우린 할일도 많구나. 공부해야지. 데이트해야지. 아들노릇도 해야지.
그래도 역시 우리는 연주할 때가 제일 좋더라.
기타는 하늘을 날으지. 베이스는 바닥에서 기어오지.
오르간은 사뿐사뿐 걸어오지. 드럼은 고물상에나 오락가락하지.
자! 우린 지금부터 시작이야...

캠퍼스 밴드의 순수성이 그대로 묻어나는 문구이지만 음악은 좀 더 프로페셔널을 

지향하고 있다. 녹음 기술의 문제로 작은 거인이 의도한 사운드와는 거리가 있지만 

「일곱 색깔 무지개」에서는 록의 색채를, 「야속한 사람」에서는 펑키 록의 요소

를, 「내일」과 「세월」에서는 포크의 색채를 담아내고 있는데 록과 포크, 소울 등 

다양한 장르를 소화해내는 김수철이라는 뛰어난 기타리스트이자 작곡자의 등장은 

마치 60년대에 신중현의 등장과 오버랩 되며 80년대에 그의 음악적 활약을 이미 예

고하고 있는 음반이다.
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앨범명

작은거인 2집-작은거인

                                         
                                          
                                                              

                                                                 
                                                                 
                    

발매 1981년

트랙

Side A 
 
1. 별리   (작사:김수철 작곡:김수철)  2:18
2. 새야   (작사:김수철 작곡:김수철)  4:07
3. 행복   (작사:김수철 작곡:김수철)  3:49
4. 어둠의 세계 (Inst.)   (작곡:김수철) 6:49

Side B 
1. 어쩌면 좋아   (작사:김수철 작곡:김수철) 4:02
2. 외로움   (작사:김수철 작곡:김수철)  3:49
3. 알면서도   (작사:김수철 작곡:김수철)  4:14
4. 일곱색깔 무지개   (작사:김수철 작곡:김수철) 5:12
5. 웃는마음 둥근마음 

연주
김수철 - 보컬, 기타, 베이스 기타

최수일 - Drums 

3.4 작은거인 2집(1981)
<표 4: 작은거인 1집의 트랙 리스트>

1981년에 발표한 작은 거인 2집으로 가슴네트워크가 선정한 100대 명반에 그 

이름을 올릴 만큼 한국 록 음반의 역사에서 중요한 위치를 차지하고 있는 

수작이다. 이 앨범은 김수철(기타, 베이스)과 최수일(드럼)의 2인 밴드로 

구성되어있는데 향후 원맨 밴드 김수철의 그 시작이 이 앨범일 것이다. 당시 

국내에서는 록 음악의 녹음에 취약해서 일본인 엔지니어 지다가와 마사토를 

초빙하여 록 본연의 소리를 들려주기 위해 노력한 앨범이다. 우선 김수철의 기타 

연주는 왜 이 음반을 국내 록의 명반으로 꼽는지에 대한 충분한 답을 주고 있다.

국악과 프로그레시브 록의 접목을 실험한 「별리」, 슬라이드주법을 선보였던 

한국형 헤비메탈「새야」, 마우스 튜브를 이용한 전주가 인상적인 「알면서도」,

헤비메탈로 재탄생한「일곱 색깔 무지개」 등은 한국 록의 발전을 보여주는 
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앨범 명

마그마 1집

발매 1981년

트랙

Side A 
1. 알 수없어   (작사:조하문 작곡:조하문) 5:06
2. 이럴 수가 있을까   (작사:조하문 작곡:조하문) 3:28
3. 아름다운 곳   (작사:조하문 작곡:조하문) 4:51
4. 기다리는 마음   (작사:조하문 작곡:조하문) 5:06
5. 우린 서로 사랑하니까  (시:박두진 개사:조하문 작곡:조하문) 3:10

Side B  
1. 해야   (작사:조하문 작곡:조하문, 김광현) 5:07
2. 잊혀진 사랑   (작사:조하문 작곡:조하문) 6:46
3. 그날   (작사:조하문 작곡:조하문) 4:00
4. 탈출 (연주곡)   (작곡:김광현) 5:43

연주

조하문 - 보컬, 베이스 

김광현 - 기타

문영식 - 드럼

전형이고 한국 록의 헤비메탈의 시초라고 할 수 있다.

앞선 세대의 신중현과 김홍탁 같은 선구자들이 국내에 록 음악이 생겨나게 

했다면 김수철은 우리의 록 음악을 진보시켰다 할 수 있다.

3.5 마그마 1집(1981)

<표 5: 마그마 1집의 트랙 리스트>

  1980년 「제 4회 대학가요제」에서 「해야」로 은상을 수상했던 밴드 「마그마

(Magma)」의 앨범이다. 「마그마」는 조하문 (Vocal/Bass), 문영식 (Drum), 김광현 

(Guitar) 의 3인조 록 밴드이다. 시인 박두진의 시를 개사하여 조하문과 김광현이 

곡을 만들었던 <해야>는 당시 대학가에서 실력파 기타리스트로 알려진 김광현57)의 
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기타 테크닉과 조하문의 샤우팅(shouting) 보컬로 국내 록 음악에 있어서 헤비메탈 

사운드의 효시로 인정될 만큼, 대학가요제 등장 당시에도 꽤 사랑을 받았던 곡이다.

활주로가 딥 퍼플(Deep Purple)의 영향을 받았다면 마그마는 3인조 사운드로 레드 

제플린(Led Zepplin)을 지향하는 음악 색채를 보여주고 있고 이후 80년대에 등장하

는 헤비메탈 밴드들에게 영향을 준 밴드이다.

이외에도 많은 캠퍼스 밴드들이 있지만 주요 몇 그룹의 음악을 살펴보면서 이들

의 음악적 특징과 한계에 대해 정리해보면 우선 이들 모두 1960년대 후반의 신중

현, 김홍탁 등이 주도하던 시민회관 세대의 음악들과 그 당시 영미 록의 영향을 받

아 사이키델릭한 록 사운드를 주로 추구했지만 학생 신분이라는 한계로 연주력에는 

분명 한계가 있었지만 이들의 독창적인 창작 능력만큼은 인정받아야 할 것이다. 사

실 음악에서 연주력보다 더 중요한 것은 자신들만의 오리지널리티(Originality), 즉 

창작성이기에 더욱 그렇다고 할 수 있다. 또한 활주로의 <탈춤>, 김수철의 <별리>

에서 보듯이 이들이 우리의 것을 서구의 록에 어찌 접목할까에 대한 고민한 노력 

또한 인정받아야 할 것이다. 결국 이들은 앞선 세대가 이룩한 한국 록의 기반 위에 

한국 록을 더 진일보시켰다고 할 수 있다.

4. 록의 대중화를 이끈 캠퍼스 밴드의 결정체, 송골매

앞서 언급했듯이 1978년 「제1회 해변가요제」는 1980년대를 이끌어 갈 가요계의 

여러 스타를 배출한 가요제였다. 이 대회에서 항공대의 「활주로」를 이끌었던 배

철수와 홍익대 「블랙 테트라」를 이끌었던 구창모는 서로에게 호감을 갖고 있었

다. 배철수는 「블랙 테트라」가 갖고 있던 팝적인 감각과 구창모의 가창력에 끌렸

고, 구창모는 자신들보다 좀 더 정통적인 록을 추구하는 「활주로」의 매력에 끌렸

다. 이들은 각자의 그룹 시절에도 최고의 캠퍼스 밴드로 인기를 구가하고 있었지만 

학년이 올라가자 자신들의 밴드들은 후배 기수들에게 물려줘야했고 새로운 프로 세

계에 뛰어들 밴드를 만들어야했지만 여러 논의 끝에 그 과정이 여의치 않게 되자 

배철수가 「송골매」라는 그룹을 먼저 만들어 「송골매 1집」을 발표했지만 프로의 

세계는 녹녹치 않았고 이에 배철수는 큰 그림을 그리게 된다. 트윈 보컬시스템과 

연주력의 강화였다. 이전까지 그룹으로 가창하는 형태의 그룹은 있었지만 2명의 보

컬리스트가 존재하는 그룹은 드물었다. 배철수는 그 결심을 하면서 「블랙 테트

라」의 구창모의 가창력과 김정선, 오승동의 연주력을 떠올리며 마치 유비의 삼고

57) 김광현은 이후 ‘휘버스’, ‘라이너스’등 여러 밴드의 기타리스트로도 활동했다.
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초려 격으로 구창모와 김정선을 찾아 오색 약수터의 암자로 찾아가 이들을 설득시

켰다는 일화는 유명한 일화이다. 어쨌던 이들의 의기투합은 시너지 효과가 있었고 

당시 청소년들에게 최고의 인기 프로그램인 MBC-TV의 「영11」과 KBS-TV 「젊음

의 행진」에 고정 출연하며 젊은 층에게 송골매라는 밴드를 각인시켰다.

1982년 발표한 「송골매 2집」에서 「어쩌다 마주친 그대」가 공전의 히트를 기

록하며 젊은이들의 아이콘이 되었고, 이어 같은 앨범에 수록된 김수철 작곡의 「모

두 다 사랑하리」와 이후 「송골매 3집」에서의 「처음 본 순간」, 「아가에게」,

「빗물」 등을 연이어 히트시키며 국내 록 밴드로는 처음으로 영화, CF 등에도 출

연하게 될 정도로 당시 송골매는 록 밴드로서 누릴 수 있는 인기의 한도를 넘어 당

시 최고의 가수였던 조용필과 인기를 나란히 할 정도로 성장하게 된다. 1984년 송

골매의 한 축인 구창모의 솔로 독립 후 배철수가 팀을 재정비하며 고군분투했지만 

새로운 음악적 색깔의 부재와 팝 록과 헤비메탈 등으로 등장하는 후배 그룹들에게 

자리를 내어주게 된다.

하지만 송골매는 대중들에게 록 밴드가 무엇인지를 확실히 각인시켰고 대중들은 

송골매의 음악이 록인지 아닌지를 따지기 이전에 자연스레 송골매의 음악을 들으며 

록 음악을 듣게 된 것이다. 바로 안방극장에서 하루에도 몇 번씩 록 음악을 접하는 

시대가 된 것이다. 이런 송골매를 두고 당시에 일부에서는 연주력이 떨어지는 밴드

이며 아마추어리즘에서 벗어나지 못 한 아이돌 밴드라고 격하하기도 했지만 그건 

시기에 불과했고 송골매는 한국 록 음악 역사에서 이제껏 가장 록 음악을 대중화시

킨, 그리고 자신들만의 확실한 창작성이 있는 록 밴드였다.

그리고 이들은 무엇보다도 당시에 이들의 음악을 듣던 청소년 세대들에게 밴드를 

하고 싶은 욕망을 일깨워 1980년대 중후반에 다양한 장르의 밴드 들이 등장하며 록 

음악의 전성기를 가져온 것 또한 이들의 공적으로 평가 받아야 할 것 이다.

 

Ⅲ. 결 론

  우리가 대중음악의 여러 장르 중에서 밴드 음악을 중요하게 언급하는 이유는 밴

드 음악이 활성화 되면 보컬리스트뿐만이 아니라 많은 뛰어난 연주자와 작곡자, 편
곡자의 양산을 꾀할 수 있기 때문이고 이렇게 배출 된 연주자와 작, 편곡자들이 결

국 대중음악을 풍성하게 만들기 때문이다.
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1960년대 중반 신중현과 김홍탁 등의 뮤지션에 의해 시작되어 1970년대 초에 만

개하던 한국 록 음악이 음악 외적인 요인으로 인해 날개가 꺾였을 때 등장한 산울

림, 김수철, 마그마, 송골매 등의 7080 캠퍼스 밴드들은 분명 단절된 록 음악의 역

사를 이어주는 가교 역할 뿐만이 아니라 대학생 특유의 참신함과 실험정신으로 한

국적인 록 음악의 창작으로 우리 록 음악의 발전에 일조했고 또한 록 음악의 대중

화를 이루어냈으며 1980년대 중반이후에 이들의 영향을 받은 다섯 손가락, 동물원,

시나위, 부활 등의 등장으로 1980년대 다양한 록 음악의 르네상스 시대를 도래하는 

데에도 일조한 국내 록 음악의 소중한 자산이었다. 이제라도 이들에 대한 제대로 

된 연구와 평가가 이루어지길 간절히 바라면서 본 연구를 마치려한다.

  본 연구를 마치며 갈수록 획일화 되고 있는 최근의 음악 시장을 보며 록 밴드들

의 실험정신과 독창적인 창작성이 지금의 뮤지션들에게도 전달되기를 바라며 음악

은 음악에 대한 테크닉이나 천재성보다는 끊임없이 도전하고 노력하는 게 진정한 

뮤지션의 모습이며, 그런 음악인의 자세를 지키기 위해서는 부단한 노력이 필요함

을 새삼 생각하게 된다. 
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한국 모던포크음악 성립기의 번안곡에 관한 연구58)

박기영
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2. 선택된 번안곡의 장르별 변화 추이
  (1) 번안곡의 분류 기준
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3. 대표적인 번안곡 뮤지션들과 음악적 성향  
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58) 본 발표문은 2003년 발표한 본 연구자의 석사학위논문 「이식 그리고 독립: 한국모던포크음악의 
성립과정(1968-1975)」에서 발췌, 정리한 내용이다.
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한국 모던포크음악 성립기의 번안곡에 관한 연구      

본 연구에서는 1968년 태동하여 1970년대 청년문화의 신화를 이끌며 한국 대중음악사상 최초
의 세대 혁명을 이루어냈으며, 트로트와 스탠더드 팝 등 일본과 미국으로부터 이식된 양대 음
악 문화가 지배하던 한국의 주류대중음악 질서를 전복한 직후, 1975년 12월 유신 정권의 탄
압에 의해 일단 몰락의 운명을 걸어야 했던 1970년대 한국모던포크 음악의 성립과 번안곡의 
관계를 살펴보고자 한다. 즉, 한국 모던포크 음악의 성립기에 소개된 외국 팝 음악의 분석을 
통해 이들 음악이 한국 모던포크의 정체성 확립에 어떠한 영향을 미쳤는지를 파악하는 것이 
본 연구의 목적이다. 
모던포크 음악을 중심으로 한 한국 대중음악 환경의 변화와 본 연구 자료 등을 토대로 했을 
때, 성립기 한국 모던포크는 크게 세 개의 시기로 구분된다. 우선 1968년으로부터 1970년까
지 3년간의 태동기에는 청년 문화의 스타들이 하나 둘 모습을 드러내고 있었고 포크 음악이 
주류 음악시장 질서로 진입하며 시장 내에서 자신의 입지를 확보해 나가기 시작한다. 
1971년에서 1973년에 이르는 성장기에는 조영남, 최영희, ‘트윈 폴리오’, 서유석, ‘뚜아 에 무
아’ 정도로만 대변되던 한국 포크 뮤지션의 인프라가 급격하게 확대되기 시작했으며 음악 시
장 내에서 자신의 입지를 확고히 굳히게 된다. 1971년에는 ‘라나 에 로스포’의 「사랑해」와 은
희의 「꽃반지 끼고」가 시장에서 대성공을 거두었으며 수많은 포크 뮤지션들이 대중음악계로 
진출하게 된다. 1971년 10월에는 역사적인 김민기의 독집 음반이 발표되었으며 1972년부터 
우리 모던포크 음악은 번안곡 전성시대에 종지부를 찍고 본격적인 싱어-송라이터 시대로 진입
하게 되었다. 이제 대중음악계에서는 포크 음악에 대한 인식이 확실하게 자리를 잡게 되었고 
새로운 세대인 포크 뮤지션群의 실체를 확인하게 된다. 이 시기 한국의 모던포크음악은 트로
트와 스탠더드 팝 계열로 양분된 주류 음악의 질서를 전복하기 위한 내실을 확실히 다짐과 동
시에 대중적 입지를 급격히 확산해갔다.  
1974년부터 1975년까지는 한국 모던포크음악의 전성기로 분류된다. 1974년에 김세환, 1975
년에 송창식이 연이어 대중음악계의 정상을 차지하면서 청년 문화를 주도해 온 한국 모던포크
는 명실상부한 한국의 주류 음악으로서 급부상하게 된다.  
이 중 한국 모던포크 음악의 태동기(1968년-1971년)는 번안곡의 전성기이기도 했다. 아마추어 
학생 가수 출신의 포크 뮤지션들은 자신의 손으로 직접 곡을 만들만큼의 음악적 역량과 문제
의식을 아직 갖지 못하고 있었고 1969년 말, 한대수의 드라마 센터 공연을 통해 싱어-송라이
터와 아티스트로서의 자신의 정체성에 대한 새로운 자각이 시작되기는 했으나 그러한 자각이 
그 결실을 맺기까지는 아직도 약 2년이라는 시간을 더 기다려야 했다. 김민기도 처음에는 김
세영과 함께 ‘도비두(도깨비 두 마리)’라는 듀엣을 결성해서 다만 그 레퍼토리에 있어 미국 모
던포크와 프로테스트 포크적인 색채가 강했다는 정도의 차이가 있었을 뿐 서양의 팝 음악을 
주로 부르고 있었다.
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“......김민기, 김세영의 새 포크 듀엣 도비두......‘아마추어도 아니고 직업 가수도 아닌 그 중
간쯤으로 생각해 달라’고 팀의 성격을 스스로 설명했다. 즐겨 부르는 노래는 「세 마리 갈가마
귀(Three Ravens)」, 「낡은 코트(Old Coat)」, 「비(It's Rainning)」(모두 ‘Peter, Paul and 
Mary’의 노래이다).......일부에선 음악성이나 재질로 봐 ‘트윈 폴리오’를 능가하는 팀으로도 
평가하고 있다.”59)

                                            

1. 연도별 번안곡과 창작곡 비율의 변화  

(1) 분석 방법              

본 분석의 대상이 되는 앨범은 한국모던포크음악의 성립기인 1968년부터 1976년에 발표된 포
크 앨범 중에서 음악사적으로나 자료적인 면에서 의의가 크다고 생각되는 앨범 170장이며 곡
수로는 1,773곡을 그 대상으로 하고 있다.  

(2) 한국 모던포크 성립기(1968년-1975년)의 창작곡 대 번안곡 비율

아래의 <그림 1>에서 볼 수 있듯이 9년간 한국 모던포크 음악에서 창작곡의 비율은 68.4%, 
번안곡의 비율은 28.9%이며 기타가 2.7%를 차지하고 있다. 기타에는 우리 구전민요를 개작해
서 발표한 노래들과 특히 조영남 등이 많이 부른 한국 가곡들, 그리고 ‘에보니스’, 홍민 등이 
몇 곡씩 앨범에 실은 과거 트로트의 넘버들이 포함되어 있다. 10곡 당 약 3곡이 외국 팝의 
번안곡이라는 것은 결코 적은 수치가 아니다. 이제 각 연도별 창작곡 대 번안곡의 비율을 살
펴보면서 1975년까지 한국 모던포크음악의 변화의 양상을 자세히 관찰하고자 한다.     
우선 1968년부터 1971년에 이르는 4년간의 포크 앨범에서는 창작곡 비율이 34%-35%대에 
머물고 있으며 또 질적인 면에 있어서도 새로운 포크 계열 뮤지션들의 창작곡보다는 기성 대
중음악 계열 작곡가들의 곡이 주종을 이루고 있었다. 이러한 흐름은 1971년이 되어서야 변
화의 조짐을 보이기 시작했으니 1971년에는 김민기, 서유석, 이필원60), 송창식, 윤형주 등
이 자신이 직접 만든 노래들을 하나 둘씩 선보이고 있었다. 
김민기 독집 발표 직후인 1972년에는 포크 앨범에 있어서 창작곡 대 번안곡 비율이 크게 역
전된다. 이후 창작곡 비율은 매년 크게 증가하여 1975년에 이르면 85%를 상회하는 높은 비
율에 이르게 된다. 이제 한국 모던포크 음악은 확실히 싱어-송라이터들의 시대로 진입했던 것
이다. 1976년에 다시 창작곡 비율이 전년 대비 11% 가량 주는데 이것은 1975년 말에 있었던 
대마초 파동의 여파 때문이다. 재능 있는 싱어-송라이터들이 대마초 파동 이후 기나긴 침묵의 

59) 「포크듀엣 ‘도비두’, 김민기 김세영」, 『일간스포츠』 1970. 08. 31.
60) ‘뚜아 에 무아’의 이필원은 이미 1970년에 자작곡「약속」을 선보인 바 있다. 
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R1

구분 1970년 1971년 1972년 1973년 1974년 1975년 1976년

창작곡
30곡

34.1%
72곡

35.1%
257곡
62.4%

166곡
76.5%

272곡
81.0%

241곡
85.8%

174곡
74.4%

번안곡
58곡

65.9%
125곡
61.0%

133곡
32.3%

48곡
22.1%

55곡
16.3%

36곡
12.8%

58곡
24.7%

기  타 
8곡 

3.9%
22곡
5.3%

3곡
1.4%

9곡
2.7%

4곡
1.4%

2곡
0.9%

계 88곡 205곡 412곡 217곡 336곡 281곡 234곡

시간을 가질 수밖에 없었으며 1976년부터 우리 대중음악계는 당분간 암흑기로 접어들게 된
다.

      
    ■ <그림 1> 한국 모던포크 음악 성립기(1968년-76년)의 창작곡 대 번안곡 비율
  
                 ■ 창작곡(전체 1,773곡 중 1,212곡 68.4%)
                 ■ 번안곡(전체 1,773곡 중  513곡  28.9%)
                 ■ 기타(48곡 : 전통 구전민요 및 트로트 등 2.7%) 

 ■ <표 1> 한국모던포크 성립기(1968년-75년)의 창작곡 대 번안곡 비율의 변화 추이
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     ■ <그림 2> 한국모던포크 성립기(1968년-75년)의 창작곡 대 번안곡 비율의 변화 추이

2. 선택된 번안곡의 장르별 변화 추이

(1) 번안곡의 분류 기준

이 분류는 한국 모던포크 음악의 성립기에 크게 영향을 미친 서양의 대중음악이 어떤 장르의 
음악인지를 규명하려는 데에 그 목적이 있다. 이러한 분석은 초창기 한국 모던포크 음악(1968
년-1971년)의 음악적 정체성을 파악하는데 있어 중요한 실마리를 제공해 줄 것이며 나아가 
1975년까지 성립기의 한국 모던포크음악 전체의 정체성을 파악하는 데에도 도움을 줄 수 있
을 것이다.    
해당 기간(1968년-1976년) 동안의 170장의 전체 대상 앨범 중에서 513곡의 번안곡을 가려내
어 크게 5개의 장르로 분류하였다. 단 번안곡의 분류는 우리나라의 번안곡 텍스트를 기준으로 
하여 실시했다. 이 말은 동일한 곡이 여러 명의 뮤지션의 앨범에 수록된 경우 별개의 곡으로 
처리하여 반영했음을 의미하는 것이다. 가창자와 연주자가 다르기 때문에 이것은 별개의 텍스
트로 봐야 할 것이며 또한 의미 있는 분석을 위해서도 - 여러 장의 앨범에 수록된 - 상대적
으로 비중 있는 곡에 대한 그만큼의 고려가 따라야 한다고 생각한다. 원곡의 텍스트를 기준으
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로 했을 때 번안곡의 수는 262곡이 되며 이는 평균 1곡의 원곡 당 1.96회(한국의 번안곡 텍
스트 513/원곡의 텍스트 262)씩 번안되었음을 의미한다.

      ■ <그림 3> 한국 모던포크 성립기(1968년-1976년) 번안곡의 장르별 분류

             ■ 미국 모던포크(전체 513곡 중 112곡, 21.8%)
             ■ 미국 록, 스탠더드 팝 등(전체 513곡 중 192곡, 37.4%)
             ■ 샹송(전체 513곡 중 40곡, 7.8%)
             ■ 칸쪼네 등 라틴 음악(전체 513곡 중 56곡, 10.9%)
             ■ 세계 각 국의 민요(전체 513곡 중 87곡, 17.0%)
             ■ 미 분류(전체 513곡 중 26곡, 5.1%)

5개로 분류한 각 카테고리를 살펴보면, 우선은 미국의 모던포크 음악에 해당되는 번안곡들을 
추려서 첫 번째 그룹으로 분류했으며 미국의 스탠더드 팝, 록, 컨트리 등의 음악은 모두 하나
로 묶어서 두 번째 그룹으로 분류하였다. 세 번째 그룹은 샹송이며 네 번째 그룹에는 이탈리
아 칸초네와 스페인, 멕시코 등 라틴계 대중음악을 하나로 묶었다. 마지막으로는 세계 각국의 
민요와 가스펠, 서양 가곡 등을 하나로 묶어서 다섯 번째 그룹으로 분류하였다. 이 다섯 번
째 그룹에서 ‘미국’의 민요 및 가스펠 등으로 분류할 수 있는 텍스트는 29개(33.3%)이
다.61)

 
(2) 번안곡의 장르별 특성과 변화 추이

<그림 3>을 살펴보면 한국의 모던포크 음악은 미국의 모던포크 음악뿐만 아니라 매우 다양한 

61) 참고로 미국 대중음악에 대한 장르 구분은 미국의 대중음악 전문 사이트 www. allmusic.com의 
분류를 따랐다.  
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세계 음악의 영향을 받았음을 쉽게 알 수 있다. 그 중에서도 미국의 스탠더드 팝 등 비 포크 
분야 음악의 영향이 가장 크다는 사실을 알 수 있으며 실제로 이후 한국 포크음악에 있어서 
스탠더드 팝과 결합된 포크는 중요한 하나의 흐름으로 자리 잡게 된다. 미국에서는 ‘포크-팝’
이라는 포크의 하위 장르를 두고 있는데 여기에는 대체로 두 가지 범주의 음악들이 포함된다. 
하나는 포크 넘버들에 팝적인 편곡을 가미한 음악을 일컬으며, 또 하나는 스탠더드 팝 음악의 
넘버에 어쿠스틱한 사운드를 기초로 한 포크적인 편곡을 가한 음악들을 지칭한다. 포크-팝은 
1960년대 초반부터 발전하기 시작했지만 1960년대 중반 포크-록의 열풍 후에 더욱 입지를 
굳히게 되었다. 포크-팝은 포크-록의 울림이 많은 기타 사운드와 (상대적으로) 거친 격렬함을 
가지고 있지 않으며 포크-록에 비해서 좀 더 소프트하고 부드러우며 팝 지향적인 음악이라고 
할 수 있다. 모던포크 음악이 확실한 음악적 정체성과 메시지를 가지고 발전한 미국에서는 포
크-팝 음악의 비중이 그리 높지 않다. 하지만 한국 모던포크 음악에 있어서는 포크-팝으로 분
류될 수 있는 음악들이 상대적으로 높은 비중을 차지하고 있다.
비영어권 음악, 즉 프랑스의 샹송, 이탈리아의 칸초네를 비롯한 라틴계 음악의 비율도 무시 
못 할 비중을 차지하고 있다. 약 18.7% 정도의 지분을 나타내고 있는데 이를 통해 1960년대 
국내에서의 샹송과 칸초네 붐의 영향이 이 시기까지도 어느 정도 계속되고 있음을 알 수 있
다. 실제로 1970년대 초반까지도 이탈리아의 ‘산레모 페스티벌’ 소식은 상당히 비중 있는 기
사로 다루어졌으며 DBS, MBC-FM 등을 통하여 경연 실황 전체가 녹음 방송되곤 했었다. 그
러나 1970년대 중반을 분기점으로 하여 이러한 ‘산레모 페스티벌’ 열풍도 수그러들기 시작했
으며 유럽 음악에 대한 우리 대중음악계의 관심도 이전에 비해 급격히 감소하게 되었다.   
각종 싱얼롱 붐을 반영하듯이 세계 각국의 민요도 꾸준하게 일정 지분을 차지하고 있음을 알 
수 있다. 특히 한국에서는 김홍철 등에 의해 요들송과 같은 음악도 상당히 보급되었음을 간과
해서는 안 될 것이다. 
미국 모던포크 음악은 20%를 약간 상회하는 정도의 비율을 보이고 있는데 (1960년대 말, 
1970년대 초 이미 급속한 사양길에 접어든 미국에서의 모던포크의 입지를 감안했을 때) 이것
이 만약 우리 대중음악계 전체를 대상으로 한 비율이라면 대단히 높은 비율이라고 할 수 있겠
으나 비록 한국 땅이기는 하지만 같은 모던포크 음악 내에서의 입지로서는 조금 초라한 느낌
도 없지 않아 있다.  

■ <표 2> 한국 모던포크 성립기(1968년-1976년)의 연도별 번안곡 수 
■ <표 3> 한국 모던포크 성립기(1968년-1976년) 번안곡의 각 장르별 변화 추이
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구분 1970년 1971년 1972년 1973년 1974년 1975년 1976년 계

모던포크 6곡 36곡 23곡 12곡 24곡 3곡 8곡 112곡

스탠더드팝 28곡 53곡 53곡 12곡 10곡 17곡 19곡 192곡

샹송 4곡 4곡 12곡 8곡 5곡 5곡 2곡 40곡

라틴 음악 9곡 14곡 13곡 3곡 6곡 1곡 10곡 56곡

세계 민요 7곡 12곡 26곡 11곡 8곡 7곡 16곡 87곡

미 분류 4곡 6곡 6곡 2곡 2곡 3곡 3곡 26곡

계 58곡 125곡 133곡 48곡 55곡 36곡 58곡 513곡

구분 1970년 1971년 1972년 1973년 1974년 1975년 1976년

미국모던포크 10.3% 28.8% 17.3% 25.0% 43.6% 8.3% 13.8%

록, 스탠더드팝등 48.3% 42.4% 39.8% 25.0% 18.2% 47.2% 32.8%

샹송 6.9% 3.2% 9.0% 16.7% 9.2% 13.9% 3.4%

라틴음악 등 15.5% 11.2% 9.8% 6.3% 10.9% 2.8% 17.2%

세계 각국의 민요 12.1% 9.6% 19.6% 22.9% 14.5% 19.4% 27.6%

미 분류 6.9% 4.8% 4.5% 4.1% 3.6% 8.3% 5.2%
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                   ■샹송
                   ■깐쪼네 등 라틴 음악
                   ■세계 각 국의 민요, 가스펠 등
                   ■미 분류

     ■ <그림 4> 한국 모던포크 성립기(1968년-1976년) 번안곡의 각 장르별 변화 추이

이제 1년마다 이러한 번안곡의 장르별 비율이 어떻게 변화해 가는지 좀 더 세밀하게 관찰해 
보도록 하겠다. 위의 통계와 그래프를 보면 연도별/장르별 번안곡의 변화 추이는 상당히 불규
칙적인 양상을 보이고 있음을 알 수 있다. 일단 1971년의 상황을 보면 모던포크 음악이 전년
도와 대비해서 꽤 가파른 상승세를 보이고 있고, 이에 비하여 다른 장르의 음악들은 모두 감
소세를 보이고 있음을 알 수 있다. 이는 1971년이 되면 한국의 포크 뮤지션들 중 일부는 의
식적으로 미국의 모던포크를 번안해서 불렀음을 증명해 주는 수치라고 할 수 있겠다.
1972년에 미국 모던포크의 텍스트는 다시 감소세로 나타나고 다른 장르의 음악들은 대부분 
증가세로 돌아서고 있음을 알 수 있는데 이는 1971년도와 대비해서 두 배가 넘는 한국 포크
음악의 양적 팽창(1971년/205곡→1972년/412곡) 속에서 다시 각종 장르의 다양한 외국 팝 
텍스트들이 한국 모던포크 앨범의 트랙들을 장식했음을 의미한다. 1972년은 제작되는 포크 앨
범 수와 창작곡의 급격한 증가와 더불어 번안곡 비율은 급감했지만 번안되어 앨범에 수록된 
외국 곡의 숫자 자체는 1971년에 비해 증가(1971년/125곡→1972년/133곡)한 해였다. 1973년
부터는 계속된 창작곡 비율의 가파른 상승세와 함께 번안곡의 숫자 자체가 급격히 줄어서 사
실 유의미한 통계로 보기 어려운 면이 있다. 예를 들어 1974년의 경우 미국 모던포크의 넘버 
6곡이 수록된 양병집의 1집 앨범 한 장만으로도 미국 모던포크 번안곡의 비율이 급증하게 되
는 것이다. 어쨌든 1973년과 1974년에는 통계상으로는 스탠더드 팝 계열의 음악들이 감소세
를 보였고 상대적으로 모던포크 음악들이 강세를 보이고 있었다.    

(3) 자주 채택된 외국의 아티스트들과 번안곡 및 그 특징

10개 이상의 트랙에 모습을 드러내고 있는 아티스트들은 다음과 같다. 

1. 나나 무스끄리 Nana Mouskouri : 총 18개 트랙
  「하얀 손수건/Me T'aspro Mou Mantili」 : 9회   
  「사랑/Over and Over」 : 6회   
  「사랑의 기쁨/Plaisir d'amour」 : 3회             

2. 밥 딜런 Bob Dylan : 총 17개 트랙 
  「소낙비/A Hard Rain's A-Gonna Fall」 : 5회
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  「역/Don't Think It's All Right」 : 3회          
  「참 사랑/Tomorrow is a Long Time」 : 2회     
  「부는 바람 속에 등/Blowing in the wind」 : 7회

3. 사이먼 앤 가펑클 Simon & Garfunkel : 총 16개 트랙
  「철새는 날아가고/El Condor pasa」 : 7회           
  「험한 세상 다리가 되어/Bridge Over Troubled Water」 : 2회
  「스카보로우의 추억/Scarborough Fair/Canticle」 : 5회
  「침묵의 소리/The Sound of Silence」 : 2회 

4. 존 바에즈 Joan Baez : 총 14개 트랙
  「도나 도나/Donna Donna」 : 2회                
  「아름다운 것들/Mary Hamilton」 : 7회
  「사랑의 자장가/Geordie」 : 2회
  「내 고향 충청도 등/Banks of the Ohio」 : 3회

5. CCR : 총 12개 트랙
  「수지 큐/Susie Q」 : 1회                
  「내 사랑의 찬 손/Who'll stop the rain」 : 2회
  「목화밭/Cotton Fields」 : 3회
  「귀향/Midnight Special」 : 1회               
  「물레방아 인생 등/Proud Mary」 : 3회
  「Up Around the Band」 : 1회                         
  「Lodi」 : 1회                      

6. 에벌리 브라더스 Everly Brothers : 총 11개 트랙 
  「어쩌면 빗물이라고/Crying in the Rain」 : 3회 
  「그 얼굴/All I have to do is dream」 : 2회 
  「내 사랑이여 안녕/Bye Bye Love」 : 1회        
  「당신을 만나던 날, 낙엽 등/Let it be Me」 : 3회
  「별들의 이별/So Sad」 : 2회

7. 탐 존스 Tom Jones : 총 11개 트랙
  「딜라일라/Delilah」 : 4회           
  「She‘s a Lady」 : 1회              
  「고향의 푸른 잔디/Green Green Grass of Home」 : 6회
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8. 피터 폴 앤 메리 Peter Paul & Mary : 총 10개 트랙
  「잃어버린 전설/Weep for Jamie」 : 3회           
  「참 예쁘네요/Oh, Rock My Soul」 : 2회
  「무지개 너머/Gone the Rainbow」 : 2회  
  「고향 길 500 마일/500 Miles」 : 2회                           
  「All my trials」 : 1회

9. 해리 벨라폰테 Harry Belafonte : 총 10개 트랙   
  「Try to remember」 : 1회     
  「사모하는 마음/동물 농장/I do adore her」 : 7회
  「빨간 댕기/Scarlet Ribbons」 : 1회
  「밤에 핀 장미」 : 1회  

10. 글렌 캠벨 Glen Campbell : 총 10개 트랙
  「끝이라고/It‘s Over」 : 1회                   
  「By the Time I Get to Phoenix」 : 1회
  「양지를 찾아서/A Place in the Sun」 : 3회               
  「가고픈 고향/Galveston」 : 2회   
  「타임, 행복한 시절 등/Time」 : 3회                      

11. 아다모 Adamo : 총 10개 트랙
  「지난 여름의 왈츠/Valse d'ete」 : 2회
  「안젤라/Angela」 : 2회                               
  「그리운 시냇가/Le Ruisseau de mon France」 : 1회                 
  「쌍 뚜아 마미/Sans Toi M'aime」 : 2회               
  「눈이 나린다/Tombe la Neige」 : 3회

11명의 아티스트를 살펴보면 모던포크 계열의 아티스트가 5명, 록/팝 계열이 3명, 컨트리 1
명, 샹송 1명, 프렌치 팝 1명 등으로 분류된다. 
한편 본 연구가 대상으로 하는 170장의 앨범을 기준으로 했을 때 최다 번안곡은 총 9개의 트
랙에 수록된 「등대지기/Lighthouse Keeper, 아일랜드 민요」와 「하얀 손수건/Me T'aspro 
Mou Mantili, Nana Mouskouri, 그리스 민요」의 두 곡이다. 또한 다섯 트랙 이상씩 수록된 
곡들을 장르별로 분류하여 그래프로 표시하면 <그림 5>와 같다. 
외국 아티스트와 번안곡에 대한 이러한 통계는 흥미로운 사실을 시사하고 있다. 스탠더드 팝/
록 계열의 음악이나 샹송, 칸초네 등의 유럽 음악에 비해 모던포크나 세계 민속음악 쪽의 텍
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R1

스트 중에 상대적으로 자주 채택된 텍스트들이 많다는 점이 그것인데 이것은 전체 번안곡 통
계와는 상반되는 결과인 것이다. 즉, 전체적인 번안곡의 비율에서는 스탠더드 팝/록 계열의 
음악들이 우위를 점하고 있었을지 모르겠지만 비중 있는 텍스트들은 모던포크와 세계 민요 쪽
에 많았던 것이며 이는 한국 포크음악 형성에 미친 미국 모던포크 음악과 세계 민속음악의 영
향이 전체적인 번안곡 통계에서 나타나고 있는 것보다는 실질적으로 더 컸다는 사실을 암시한
다고 하겠다. 

     ■ <그림 5> 한국 모던포크 성립기의 번안곡 중 5회 이상 번안곡의 장르별 분류
                     
                ■ 미국 모던포크(전체 16곡 중 6곡, 37.5%)
                ■ 미국 록, 스탠더드 팝 등(전체 16곡 중 4곡, 25.0%) 
                ■ 칸쪼네 등 라틴 음악(전체 16곡 중 1곡, 6.25%)
                ■ 세계 각 국의 민요 등(전체 16곡 중 5곡, 31.25%)

5회 이상 번안곡의 목록(총 16곡)은 다음과 같다. 

우선 미국 모던포크 계열의 번안곡들로써는, 
「A Hard Rain's A-Gonna Fall」(Bob Dylan) 5회(3박자)   
「Blowing in the wind」(Bob Dylan) 7회
「El Condor pasa(If I Could)」(Simon & Garfunkel) 7회
「Scarborough Fair/Canticle」(Simon & Garfunkel) 5회(3박자) 
「Mary Hamilton」(Joan Baez/Marie Laforet) 7회(3박자)
「I do adore her」(Harry Belafonte) 7회 



- 28 -

스탠더드 팝/록 계열의 번안곡들로는 
「Over and Over」(Nana Mouskouri) 6회(3박자) 
「Green Green Grass of Home」(Tom Jones) 6회
「Summer Wine」(Nancy Sinatra/Lee Hazlewood) 5회    
「Snake」(Al Wilson, 최진사댁 셋째 딸) 5회

칸초네 및 라틴 음악 계열로는 
「La Golondrina」(Trio Los Panchos, 멕시코 민요, 제비) : 6회 

기타 세계 각 국의 민요 및 가스펠 등으로는
「Edelweiss」(뮤지컬 ‘사운드 오브 뮤직’ 삽입곡) 5회(3박자)
「Isa Lei」(Seekers/피지 민속음악/우리들의 이야기) 6회
「Lighthouse Keeper」(아일랜드 민요) 9회(3박자)
「Zwei Kleine Sterne」(Heintje/독일 음악/두 개의 작은 별) 7회(3박자)
「Me T'aspro Mou Mantili」(Nana Mouskouri/그리스 민요) 9회  

한 가지 흥미 있는 사실은 위의 16곡 중에 3박자 계열의 곡이 무려 7곡(43.75%)에 이른다는 
사실이다. 3회 이상씩 번안된 곡 60곡을 대상으로 하더라도 3박자 계열의 음악이 무려 20곡
(33.3%)에 이르고 있는데 1970년대 우리 대중음악이나 세계 대중음악에서 3박자 곡들이 차지
하고 있던 비중을 생각해 볼 때 이는 상당히 높은 비율이라 할 수 있다. 우리 민족은 기본적
으로 3박자 리듬 체계에 익숙한 민족이다. 우리 전통음악의 리듬 체계는 대체로 3박자 중심으
로 이루어져 있는데 외국의 대중음악을 번안한 노래 중에도 유난히 3박자 음악이 많다는 사실
은 흥미로운 사실이라 아니할 수 없을 것이다. 이러한 3박자 곡의 채택이 의도적으로 이루어
지지는 않았을 것이다. 이것은 1970년대에도 우리 민족 고유의 본능적인 음악적 정체성이 작
용하고 있었다는 사실을 증명해 주는 자료라고 볼 수 있겠다.

    

3. 대표적인 번안곡 뮤지션들과 음악적 성향  

번안곡의 경우 몇몇의 텍스트를 제외하고는 음악적으로는 특별한 특징을 찾아보기 어렵다. 음
악적인 부분에 있어서 외국 곡의 편곡 경향은 크게 두 가지로 나뉘는데 그 하나는 원곡의 
편곡에 충실한 경향62)이며 나머지 하나는 스탠더드 팝이나 록, 유럽 대중음악의 넘버들을 
포크적(주로 통기타 반주로만 편곡)으로 편곡한 경향으로써 후자의 경우 어떤 음악적 변화

62) 드럼의 ‘필 인 fill-in’마저 똑같은 경우가 허다하다.
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와 개성을 드러내기 위한 편곡이라기보다는 편의를 위한, 음악적인 제반 상황과 여건의 열
악함이 그 원인이 되었다고 생각된다. 번안곡을 많이 부른 포크 뮤지션들은 대체로 1971년 
이전에 데뷔한 이들이었다. 

(1) 미국 모던포크 음악을 주로 번안한 포크 음악가들 

1) 서유석

서유석은 한국 청년 문화 담당자들의 극단적인 이중성 - ‘서양 문화에 대한 무조건적인 동경’
과 ‘민족주의 문화에 대해 관심’ - 을 단적으로 보여주는 뮤지션이라고 하겠다. 1970년에 발
표한 독집은 수록곡 전 곡이 번안곡이었으며 샹송과 칸초네가 6곡이나 포함되어 있는 등 다양
한 선곡도 이채로운 앨범이었다. 하지만 그는 1972년에 발표한 앨범에는 「타박네」, 「진주난봉
가」 등을 수록하고 이후에도 우리 전통음악에 대한 꾸준한 관심을 나타낸다. 
서유석은 1969년 10월 발매된 옴니버스 앨범 『사랑의 노래』에서 영화 「로미오와 줄리엣」에 
삽입된 「What is a Youth」를 「사랑의 노래」라는 제목으로 번안해서 불러 최초의 음반 취입
을 하게 된다. 1970년 7월에 그의 첫 독집 앨범인 『서유석 스테레오 힛트 앨범 제 1집』을 발
표하지만 「I do Adore Her」 1곡을 제외하고는 포크로 분류될 만한 곡은 실려 있지 않았다. 
다만 미국의 컨트리 뮤지션 멀 해거드 Merle Haggard의 「Okie from Muskogee」를 번안한
「철날 때도 됐지」를 통해 현실 풍자에 능한 그의 독특한 개성을 엿볼 수 있었다. 「철날 때도 
됐지」는 1970년대 많은 포크 뮤지션들에 의해 불리어진 인기 번안곡으로써 서유석은 이때까
지만 해도 어느 정도는 원곡의 내용과 의미를 반영한 개사를 하고 있음을 파악할 수 있다.  

「Okie from Muskogee」by Merle Haggard

We don't smoke marijuana in Muskogee; We don't take our trips on LSD. We don't 
burn our draft cards down on Main Street; We like livin' right, and bein' free.
머스코기에선 마리화나를 안 피운답니다. LSD에 취해 해롱대지도 않고요.
대로에서 군대 영장을 태우지도 않고요, 우리는 바르게, 자유롭게 사는 걸 원한답니다.

We don't make a party out of lovin'; We like holdin' hands and pitchin' woo; We 
don't let our hair grow long and shaggy, Like the hippies out in San Francisco do.
우린 사랑 없는 잔치는 하지 않는답니다. 우린 아직 손잡고 어루만지는 것을 좋아한답니다. 
샌프란시스코 히피들이 하듯이 머리를 지저분하게 기르지도 않는답니다.

후렴) I'm proud to be an Okie from Muskogee, A place where even squares can 
have a ball. We still wave Old Glory down at the courthouse, And white lightin's 
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still the biggest thrill of all.
나는 머스코기 출신 오클라호마 사람인 것이 자랑스럽습니다, 순진한 사람들도 재미있게 살 
수 있는 곳. 우리 동사무소엔 아직도 성조기가 휘날린답니다. 마른번개가 아직도 큰 구경거리
가 되고요.

Leather boots are still in style for mainly footwear; Beads and roman sandals won't 
be seen. Football's still the roughest thing on campus, And the kids here still 
respect the college dean.
가죽 부츠가 아직 유행이고, 유리 목걸이와 로마식 샌들 같은 건 볼 수가 없지요. 캠퍼스에서
는 아직 미식축구가 가장 거친 놀 거리구요, 학생들도 아직 학장님을 존경한답니다.

「철날 때도 됐지」by 서유석

나는 담배 한 대 못 피우고, 나는 밀밭에도 못 간다네.
머리만은 텁석부리지마는 히피족은 진정 아닙니다. 
내가 입은 옷은 작업복에 내가 가는 곳은 살롱인데
판탈롱을 만나 즐기지마는 사이키는 진정 모릅니다. 

우리들은 이미 알고 있죠, 어릴 때는 벌써 지났다고 
다운타운 정이 들었지만은 때가 되면 멀리 떠납니다. 

사실 그가 선택해서 번안한 외국 곡들을 관찰해 보면 장르상 매우 다양한 분포를 보이고 있음
을 알 수 있다. 1975년까지 발표된 서유석의 앨범 7장(총 78곡) 중에 외국 곡은 32곡이 실려 
있는데 미국 모던포크 계열이 12곡, 스탠더드 팝/록 계열이 7곡, 샹송이 4곡, 칸초네가 3곡, 
세계 각 국의 민속음악이 5곡 등으로 분류된다. 
그러나 그는 단순히 원곡의 가사나 내용에 충실한 번안에 머물지 않고 1970년대 한국의 사회
적 상황을 풍자하는 적극적인 개사를 시도함으로써 외국 곡을 주체적으로 수용하는 진일보한 
모습을 보여주었다. 이러한 그의 작업들은 1971년에 발표된 그의 두 번째 독집에서부터 본격
적으로 나타나고 있다. 먼저 밥 딜런의 「Blowing in the Wind」를 번안한 「파란 많은 세상」
을 살펴보자.            

「Blowing in the Wind」 by 밥 딜런

How many roads must a man walk down, Before they call him a man.
How many seas must a white dove sail, Before she sleeps in the sand.
How many times must the cannonballs fly, Before they are forever banned. The 
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answer, my friend, is blowing in the wind, 
The answer is blowing in the wind.
얼마나 많은 길을 걸어가야 사람은 진정한 인생을 깨닫게 될까요.
얼마나 많은 바다를 날아야 흰 비둘기는 백사장에 편히 잠들 수 있을까요. 전쟁의 포화가 얼
마나 많이 휩쓸고 나서야 세상엔 영원한 평화가 찾아올까요. 친구여, 그건 바람만이 알고 있
어요, 그건 바람만이 대답할 수 있답니다.

How many years must a mountain exist, Before it is washed to the sea.
How many years can some people exist, Before they're allowed to be free. How 
many times can a man turn his head, And pretend that he just don't see. The 
answer, my friend, is blowing in the wind,
The answer is blowing in the wind.
얼마나 많은 세월이 흘러야 높은 산이 깎여 바다로 흘러갈까요.
얼마나 많은 세월이 흘러야 사람들은 진정한 자유를 얻을 수 있을까요.
언제까지 고개를 돌려 모르는 척할 수 있을까요.
친구여, 그건 바람만이 알고 있어요, 그건 바람만이 대답할 수 있답니다.

How many times must a man look up, Before he can see the sky.
How many years must one man have, Before he can hear people cry.
How many deaths will it take till he knows, That too many people have died. The 
answer, my friend, is blowing in the wind,
The answer is blowing in the wind
얼마나 많이 올려다보아야 파란 하늘을 볼 수 있을까요.
얼마나 오랜 세월을 살아야 다른 사람의 울음소리를 들을 수 있을까요.
얼마나 많은 죽음을 보아야 죄 없는 사람들이 너무 많이 죽었음을 깨달을까요. 친구여, 그건 
바람만이 알고 있어요, 그건 바람만이 대답할 수 있답니다.

이 곡이 최초로 번안되어 실린 앨범은 옴니버스 앨범 『I Love You』이었으니 ‘트윈 폴리오’가
「바람 속에」라는 제목으로 비교적 원곡의 내용과 분위기에 가깝게 번안해서 수록했다.  

「바람 속에」 by 트윈 폴리오

말 많고 거칠은 인생길에 내 갈 곳은 어드메냐
한없이 외로운 나그네 길 내 쉴 곳은 어드메냐
얼마나 많은 전쟁 속에 사람들은 죽어가나
저 바람 속에 들려오는 희미한 대답소리여
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얼마나 기나긴 세월 속에 저 산이 깎이려나
얼마나 기나긴 고난 속에 행복은 잡히려나
얼마나 많은 시련 끝에 진리는 밝혀지나
저 바람 속에 들려오는 희미한 대답소리여

서유석은 1971년도 자신의 앨범 『비야 비야』에서 이 곡을 번안하여「파란 많은 세상」이라는 
제목으로 수록하고 있는데 가사의 내용을 전면적으로 개사하여 당시 대학가 현실에 대한 풍자
를 곁들인 세태 풍자적인 노래로 바꾸어 불렀으며 더불어 음악적인 분위기와 곡의 주선율에
도 많은 변형63)을 가하고 있음을 알 수 있다.    

「파란 많은 세상」 by 서유석

학교 앞에 책방은 하나요 대폿집은 열이요, 이것이 우리 대학가래요
학교 앞에 책방은 하나요 양장점은 열이요, 이거 정말 되겠습니까
가르치는 교수님의 머리 속에는, 무슨 생각을 하고 계신지요
아 내 친구야 묻덜 말아라, 너도 몰라 나도 몰라요

새야 새야 참새 떼야 말 많은 새야, 매연가스에 쫓겨 가다니요
밤이 되면 짧은 치마의 주정뱅이들, 연탄가스에 조심하라구요

명동 거리 걸어가는 아가씨 마음엔, 무슨 생각을 하고 있는지요 
아 내 친구야 묻덜 말아라, 너도 몰라 나도 몰라요

「파란 많은 세상」이 수록되어 있는 그의 두 번째 앨범의 텍스트들은 첫 앨범의 그것과는 많이 
변화된 양상을 보이고 있는데, 우선 본인의 창작곡 「아름다운 사람」, 「대답은 없어라」를 수록
하기 시작했다는 것이 첫 번째 변화이며 또 한 가지는 1집에 비해 미국 모던포크나 민속음
악의 텍스트들이 대거 수록되어 있다는 점이다. 이 앨범에 수록된「세상은 요지경」64)에서
도 세태 풍자를 주특기로 하는 그의 면모가 잘 드러나 있다.     

「Games People Play」by Joe South

Oh the games people play now, Every night and every day now 

63) 앞에 실려 있는「Blowing in the Wind」와「파란 많은 세상」의 악보를 비교해 보면 도저히 같
은 노래라고 생각할 수 없을 정도로 원곡의 멜로디가 크게 변형되어 있음을 알 수 있다.

64) 「세상은 요지경」은 미국의 스탠더드 팝 뮤지션인 조 사우스 Joe South의 「Games People 
Play」를 번안한 곡이다.
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Never meaning what they say now, Never saying what they mean 
지금 사람들이 벌이는 모든 게임은, 매일 밤 그리고 매일 낮
말한 그대로 의미하지 않기, 의미한 대로 말하지 않기.

And they wile away the hours, In their ivory towers 
Till they're covered up with flowers, In the back of a black limousine 
그리고 상아탑 안에서 시간을 다 낭비하지.
까만 색 리무진 뒤에 누워 꽃들로 뒤덮일 때까지.

(Chorus) La-da da da da da da da, La-da da da da da de 
         Talking 'bout you and me, And the games people play 
         라-다다다다다다, 라-다다다다다다
         너와 나, 그리고 사람들이 벌이는 게임에 대해서 얘기해 보자.

Oh we make one another cry, Break a heart then we say goodbye 
Cross our hearts and we hope to die, That the other was to blame 
우리는 서로를 눈물짓게 했지, 상처를 주고는 ‘안녕’이라고 말했지.
가슴에 성호를 긋고 타인들에게 책임을 지우며 죽음에 이르기를 바라지. 

Repeat (Chorus)............................ 

서유석의「세상은 요지경」에서는 매우 구체적인 사회 풍자로 그 내용이 바뀌어져 있다. 가사만 
봐서는 완전히 다른 노래로 보일 정도로 그 내용이 다름을 알 수 있다. 이 곡은 1971년 9월 
방송윤리위원회 심의에서 ‘방송 부적합’의 사유로 방송 금지 처분을 받는다. 이 앨범에서는 
또한「비야 비야」가 ‘가사 표절’이라는 이유로 방송 금지 처분을 받았다.65) 1970년대 초반
의 우리 사회는 이 정도의 가벼운 풍자마저 허용되지 않던 경직된 사회였던 것이다.  

「세상은 요지경」by 서유석   

라쿰타라라라라, 라쿰타라라라라, 라쿰타라라라라, 세상은 요지경.

일년은 사계절 봄 여름 가을 겨울, 다섯 번째 계절은 내 마음 쉴 곳이요
가면 가고 오면 오는 무심한 나의 마음아, 이리저리 갈팡질팡 내 마음 나도 몰라요

학교를 졸업하구요 발을 디딘 사회 일년생, 눈은 깜짝 입은 벌렁 어리 어리둥절이, 학교 공부 

65)「모호한 심사기준에 말썽-금지 남발 인상도」, 『일간스포츠』1971. 09. 17.
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십년공부에 생각나는 건 노래 가사라, 십년공부 나무아미타불의 공염불이요..........
아침에 일어나서요 아홉시에 출근하고요, 다섯시에 퇴근하면 월급을 탄데요. 얄팍한 월급봉투
에 외상값 제하고 나면, 또 기다려지는 다음 달의 월급날. 

라쿰타라라라라, 라쿰타라라라라, 라쿰타라라라라, 세상은 요지경.

<악보 1> Blowing in the Wind (Bob Dylan)

<악보 2> 파란 많은 세상 (서유석)

사실 1970년대 초반 서유석의 앨범 중 최고의 명반은 1972년에 발표한 『I Want To See My 
Mother』일 것이다. 이 앨범에는 「하늘」과 같이 명징한 언어의 격조 있는 유희가 돋보이는 본
인의 창작곡과 김민기, 한대수의 곡 등 1970년대 한국 모던포크 음악의 대표곡이라고 할 수 
있는 창작곡들이 6곡 실려 있으며 서유석의 음악적 활동의 또 하나의 쾌거라고 할 수 있는 
우리 전통 민요의 리바이벌 곡이 두 곡 수록되어 있다. 그리고 미국 모던포크와 전통포크의 
주옥같은 넘버 4곡이 번안되어 실려 있다. 이 앨범까지를 기준으로 해서 서유석의 텍스트들을 
몇 가지 부류로 나누어 볼 수 있겠다.
첫째는 적극적인 개사를 통해 외국 곡을 주체적으로 수용하고 있으며 더불어 날카롭고 해학적
인 세태 풍자 음악가로서의 면모를 보여주고 있는 번안곡들이 있으며, 둘째는 우리 전통 민요
의 텍스트들을 리바이벌하고 자신의 텍스트 안에도 이를 적극적으로 반영하려는 모습을 보여
주고 있는 텍스트들이 있고, 마지막으로 그 수가 많지는 않지만 본인의 창작 작업의 결과물들
이 있다. 

2) 양병집

양병집은 1975년까지 단 한 장의 앨범 『넋두리』만을 발표했다. 앨범은 「아가에게」, 「나는 보
았지요」 등 본인의 자작곡 2곡, 작자 미상곡 「서울하늘 2」, 구전 민요 「타박네」, 미국 모던포
크를 번안한 6곡 등으로 구성되어 있다. 그가 선택한 외국 곡들의 면면을 살펴보면 그는 미국
의 모던포크, 그 중에서도 밥 딜런, 우디 거스리, 피트 시거 등 폴리티컬 포크 음악가들의 곡
을 집중적으로 번안했음을 알 수 있다. 또한 서유석이 곡의 내용과 전체적인 맥락을 전면 수
정하여 불렀던 것에 반해 양병집은 「역」을 제외하고는 대부분 원곡의 내용과 전체적인 맥락을 
살려서 번안곡을 부르고 있다. 이는 양병집이 1970년대 한국 사회에서 한국의 모던포크 음악
이 차지하는 의의와 역할에 대하여 어떻게 이해하고 있었는지를 짐작할 수 있게 해 주는 대목
이며 그가 다른 뮤지션들에 비해 상대적으로 뚜렷한 정치성과 구체적인 목적성을 가지고 음악 
활동을 했음을 증명하는 대목이라고 하겠다. 
그의 노래들 중에 「서울하늘 1」은 ‘가사 저속/계급의식 조장’의 사유로, 「역」은 ‘가사와 
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창법 방송 부적격’의 사유로 방송 금지곡으로 묶이고 만다.66)

66) 「금지 가요 또 45곡」, 『일간스포츠』 1975. 07. 13.
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양병집의 음악적인 성과물과 음악 활동의 방향을 제대로 파악하기 위해서는 1980년대에 나온 
그의 앨범들까지 살펴보아야 한다. 그는 1980년에 『아침이 올 때까지』, 1985년에 『넋두리 I
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I』, 1988년에 『부르고 싶었던 노래들』 등의 앨범을 발표하는데 앨범에 수록된 곡들의 내용과 
음악적인 면을 살펴보면 그가 지향한 음악이 어떠한 음악인지를 어느 정도 파악할 수 있다. 
우선 1974년 앨범에서 보여주었던 사회의 부조리한 구조와 모순에 대한 비판은 그의 음악의 
중요한 한 축으로써 더욱 발전했으며 번안곡 뿐만 아니라 「우리의 김씨」 등 직접 창작한 곡들
을 통해 그 비판의 목소리를 더욱 날카롭게 가다듬어 가고 있었다. 또한 구전 민요에 대한 관
심과 더불어 정태춘과의 작업 등을 통해 우리 민속음악적인 요소를 자신의 텍스트에 반영하려
는 노력 역시 그의 중요한 음악적 지향점이었다. 
그러나 불운하게도 양병집의 작업은 크게 주목을 받지 못했다. 특히 1985년에 나온 『넋두리 
II』는 예리한 사회 비판적 시각과 음악적 고심의 흔적들이 앨범 곳곳에 도사리고 있는 수작이
었음에도 불구하고 이미 대학가에 불길처럼 번지고 있던 노래 운동의 거센 물결에 뒤덮여 그 
가치를 제대로 평가받지 못했음은 아쉬운 대목이라 하겠다.
        
3) 이연실

사실 이연실은 한국 대중음악사에서 박인희와 함께 1970년대 여성 포크 뮤지션으로는 보기 
드물게 「시악시 마음」, 「조용한 여자」, 「목로주점」 등을 직접 만들고 부른 여성 싱어-송라이
터이며 독특한 개성을 지닌 여성 보컬리스트로서의 가치가 더욱 큰 뮤지션이다. 본 연구에서
는 그녀의 번안곡 텍스트가 주로 수록된 두 번째 앨범에 국한해서 논의하도록 하겠다. 
이연실은 1971년 말 첫 번째 앨범을 발표한다. 그러나 이 앨범은 그녀의 노래 4곡과 다른 뮤
지션들의 곡 6곡이 함께 수록되어 있는 옴니버스 앨범이었다. 그녀는 1973년 초에 양병집 등
과 함께 작업한 두 번째 앨범을 발표하는데 이 앨범에는 1974년 양병집의 앨범에도 수록되는
「역」, 「소낙비」, 「잃어버린 전설」 등과 역시 밥 딜런의 「Tomorrow is a Long Time」을 번
안한 「참 사랑」이 수록되어 있으며 서유석의 「비야 비야」의 원곡과 같은 곡인 이스라엘 민요
를 번안한 「기다리는 아이」 등이 수록된다. 이 앨범의 A면과 B면은 묘한 대비를 이루고 있다. 
「시악시 마음」으로 대표되는 A면의 곱고 슬프기까지 한 우리 전통의 토속적 분위기와 양병집
이 번안한 B면의 저항적이고 사회 비판적인 넘버들의 대비가 그것인데 이 둘은 순간순간 단
절감을 보이면서도 묘한 일체감을 자아내고 있다. 

(2) 스탠더드 팝 계열의 음악들을 주로 번안한 포크 음악가들

1) 트윈 폴리오

‘트윈 폴리오’는 실질적인 한국 최초의 모던포크 뮤지션으로서 한국 포크의 대중화에 크게 기
여한 팀이었다. 지명길은 “트윈 폴리오 독집은 팀 해체를 결정한 후에 기획되었으며 완성도 
높은 앨범이 될 수 있도록 서울 음대 출신의 작곡가 홍현걸이 오케스트레이션 편곡작업을 했
다”고 밝혔다. 1969년 12월, 드라마 센터에서의 고별 공연 이후에도 트윈 폴리오의 인기는 대
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단했으니 1970년 1월, 『일간스포츠』에는 「여섯 번째 고별 공연-두에트 튄 폴리오」라
는 기사가 실린다.67)                                              
어쨌든 그들의 독집 앨범에는 현악기와 목관 악기를 중심으로 한 오케스트레이션 편곡이 가미
됨으로써 이 앨범은 선곡된 레퍼토리뿐만 아니라 사운드적인 면에서도 스탠더드 팝적인 색채
가 짙은 앨범이 되었다. 총 11곡의 수록곡 중에 「낙엽」, 「회상의 노래」, 「고별」, 「내 사랑 어
디로」, 「축제의 노래」 등 다섯 곡에 오케스트레이션 편곡이 가미되었고 드럼을 사용한 곡의 
경우에도 드럼 사운드는 거의 들리지 않을 정도로 그 비중이 미미했다. 스탠더드 팝 계열의 
레퍼토리를 중심으로 한 선곡과 스탠더드 팝적인 편곡을 가미한 이 앨범은 이후 1971년 말경
까지 외국 팝을 번안해서 제작하는 수많은 포크 앨범들의 전범이 되었다. 

2) 윤형주

윤형주는 많은 번안곡들을 불렀을 뿐만 아니라 싱어-송라이터로서도 여러 곡들을 발표했다. 
그는 김세환과 더불어 1970년대 최고의 아이돌 스타였으며 1971년 4월에는 박인희와 함께 
포크 뮤지션으로서는 최초로 DBS의 [0시의 다이얼]의 DJ로 발탁된다.   
본 연구가 대상으로 하고 있는 윤형주의 앨범은 1971년 5월 김세환과 공동으로 발표한 옴니
버스 앨범 『별밤에 부치는 노래 씨리즈 Vol. 3』으로부터 1973년 10월 발표한 『1969-1973 
Best Selections』까지의 총 6장이다. 총 63곡의 텍스트 중에 번안곡이 34곡으로 윤형주의 텍
스트 중 절반이 넘는 숫자가 번안곡인데 그가 번안해서 부른 외국 팝의 장르는 그 어떤 포크 
뮤지션에 비해서도 매우 다양하며 고른 스펙트럼을 보여주고 있다. 분류해 보면 모던포크 음
악이 8곡, 스탠더드 팝 음악이 13곡, 칸쪼네가 1곡, 외국 민요가 12곡 등이다. 
그의 번안곡 텍스트 중 눈길을 끄는 대목은 바로 외국 민요나 비영어권 음악의 번안곡들인데 
트윈 폴리오 시절 이미 그리스 민요인 「Me T'aspro Mou Mantili」를 번안한 「하얀 손수건」
을 크게 히트시켰던 그는 독일의 어린이 가수인 하인체 Heintje가 부른 「Zwei Kleine Stern
e」를 「두 개의 작은 별」로 번안했고 호주 출신의 포크-록 그룹 ‘시커즈 Seekers’의 「Isa 
Lei(Farewell to Fiji, 피지 민요)」를 「우리들의 이야기」로 번안해 불러서 인기를 끌었다. 윤형
주를 통해서 우리는 1970년대 포크 뮤지션들이 번안한 외국의 팝 음악들이 얼마나 다양한 장
르적 분포를 보이고 있는지 다시 한 번 확인할 수 있는 것이다. ‘시커즈’의 「Isa Lei」는 통기
타 반주 위에 멤버 네 명의 화음이 절묘하게 어우러지는 포크적 색채가 짙은 넘버인데 이에 
비해 윤형주의 「우리들의 이야기」는 솔로곡으로 불리어졌으며 윤형주 특유의 깨끗하고 깔끔한 
창법이 가미됨으로써 ‘시커즈’의 텍스트에 비해 상대적으로 스탠더드 팝적인 경향이 강하게 
느껴진다.     

3) 김세환

67) 「여섯 번째 고별공연 - 두에트 ‘튄 폴리오’」, 『일간스포츠』1970. 01. 12.
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명실상부한 1970년대 최고의 아이돌 스타 김세환은 1970년대 포크-팝 계열의 선두 주자였으
며 포크 뮤지션으로서는 최초로 2년 연속 ‘가수왕(1974년과 1975년)’에 오르며 포크 음악이 
1970년대의 주류 대중음악으로 발돋움하는 데에 큰 공을 세웠다. 
그는 1971년에는 경희대 교내 행사에서 만난 윤형주와 함께 어울리며 대학가의 인기 가수로 
명성을 쌓기 시작했다. 1971년 윤형주와 함께 발표한 데뷔 음반 『별밤에 부치는 노래 씨리즈 
VOL. 3』의 B면에 6곡의 번안곡을 발표한 그는 연예인 2세라는 후광을 등에 업고 더욱 많
은 주목을 받게 된다.68) 1972년에 발표한 『김세환 노래모음 2집』에서 「옛 친구」가 공
전의 히트를 치며 그는 그 해 ‘TBC 방송가요 대상’과 ‘MBC 10대 가수상’에서 남자 신인상
을 수상하게 된다. 김세환은 이후 「좋은 걸 어떡해」, 「사랑하는 마음」, 「길가에 앉아
서」, 「화가 났을까」, 「토요일 밤」 등을 연속으로 히트시키며 1970년대 청소년들의 우
상으로 자리매김한다. 1974년 그는 ‘MBC 10대 가수상’과 더불어 ‘10회 TBC 방송가요 대
상’의 ‘가수왕’에 오르며 대중음악계 최정상의 위치에 올랐으며 1975년에도 TBC의 ‘가수왕’
에 올라 포크 뮤지션으로는 최초로 2년 연속 정상에 오르는 기록을 남겼다. 
본 연구가 대상으로 하는 김세환의 앨범은 총 6장이다. 이들 앨범에 실린 총 63곡의 텍스트 
중 번안곡은 22곡(34.9%)으로 윤형주에 비하면 그 비율이 다소 낮다. 그는 특히 스탠더드 팝 
음악을 많이 번안했으니 22곡의 번안곡 중에 15곡이 스탠더드 팝 계열의 음악들이었으며 특
히 ‘비지스’의 곡(7회)을 많이 선택한 사실이 눈에 띈다. 1971년 초반 한참 윤형주와 함께 노
래 부르던 시절에는 라디오 방송 프로그램에 ‘비지스’의 원곡보다 김세환, 윤형주 듀엣이 부른 
버전을 듣고 싶어 하는 신청 엽서가 폭주할 정도로 ‘비지스’의 노래들을 잘 소화했다고 한
다.69) 
사실 그는 싱어-송라이터가 아니었다. 그는 윤형주가 만들어 준 「화가 났을까」, 「길가에 앉아
서」, 이장희가 써 준 「좋은 걸 어떡해」, 송창식의 「사랑하는 마음」 등 동료 포크 뮤지션들의 
곡들뿐만 아니라 당시 포크 뮤지션으로서는 보기 드물게 김희갑, 이봉조, 정민섭 등 기성 작
곡가들의 곡도 많이 취입했다. 작곡능력은 갖추지 못했지만 ‘부드럽고 달콤한’ 그의 보컬은 
1970년대를 대표하는 남성 보컬리스트로서의 자격을 충분히 지니고 있었으며 한국 모던포크 
음악 대중화의 선봉장으로서의 그의 역할은 아무리 강조해도 모자람이 없을 것이다.   

4) 뚜아 에 무아

한국 최초의 혼성 포크 듀엣 ‘뚜아 에 무아’는 이필원과 박인희라는 두 명의 걸출한 포크 뮤
지션의 만남을 통해 결성되었다. 1960년대 말 일본 최고의 록그룹이던 ‘타이거즈’는 사춘기를 
일본에서 보낸 이필원의 우상이었으며 그는 그 이름을 그대로 빌려 5인조 록 그룹 ‘타이거즈’
를 결성했다. 1969년에는 후에 ‘쉐그린’의 멤버가 되는 이태원, 전언수와 함께 ‘미도파스’라는 
5인조 밴드를 결성, 활발하게 활동하였다. 1968년 ‘타이거즈’ 시절, 이필원은 당시 ‘미도파 살
롱’의 인기 DJ였던 박인희를 만나게 되었고 이것이 바로 한국 최초의 혼성 포크 듀엣의 출발

68) 그의 부친은 유명 연극배우 김동원이었다.
69) 「최규성의 추억의 LP 여행 – 김세환」, 『주간한국』 2002. 11. 15.
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점이 된다. 
1970년 7월부터 연속으로 발표된 『뚜아 에 무아 1, 2, 3집』(1970년-1971년)은 대중들의 폭발
적인 반응을 몰고 왔으며 박인희는 일약 스타덤에 오르게 되었다. 인기가도를 달리던 ‘뚜아 
에 무아’는 1971년엔 TBC, 중앙일보 등에서 시상하는 가요 대상까지 수상했다. 그러나 1971
년 4월, 박인희가 DBS의 [3시의 다이얼]의 DJ로 나서게 되면서 이들의 활동은 삐걱거리기 시
작했으며 결국 이필원-박인희 체제의 ‘뚜아 에 무아’는 해체되고 만다. 이필원은 새로운 여성 
멤버 한인경을 맞아 1974년 또 한 장의 앨범을 발표했지만 이 팀도 채 1년이 못 되는 활동 
기간을 뒤로한 채 결국은 해체되고 만다. 
‘뚜아 에 무아’는 네 장의 앨범을 발표했다. 41곡의 텍스트 중에 창작곡이 21곡, 번안곡이 20
곡으로 거의 5:5의 비율을 보이고 있다. 번안곡의 장르별 분포는 모던포크가 5곡, 스탠더드 
팝이 13곡, 칸초네가 1곡, 외국 민요가 1곡으로써 스탠더드 팝 계열의 음악들을 많이 번안해
서 불렀음을 알 수 있다. 
그러나 ‘뚜아 에 무아’를 단순히 스탠더드 팝 계열의 외국 음악을 주로 번안해서 부른 팀 정
도로 평가해서는 곤란할 것이다. 이들은 1970년에 발표한 첫 앨범에 이미 창작곡인 「약속(이
필원 곡)」을 수록했고 이 곡으로 인해 대중적인 인기를 얻기 시작했으며 계속해서 2집의 「그
리운 사람끼리(박인희 곡)」, 3집의 「추억(이필원 곡)」 등 본인들이 만든 창작곡을 대표곡으로 
하는 앨범들을 발표했다. 1971년 6월의 『일간스포츠』 특집 기사 「한국의 포크 스타들」에서는 
이들에 대해 “.......자신들이 작곡한 노래를 부른다는 점에서도 노래의 이미지와 가수의 이미
지가 부합돼 팬들에게 어필하고 있고 포크 싱거다운 필요한 조건을 구비하고 있는 셈이다”
라고 평가하고 있다.70) 앨범 전체로 보면 압도적으로 번안곡의 비중이 높은 것이 초창기 
‘뚜아 에 무아’의 앨범이기는 하지만 이들은 최초로 자신의 창작곡을 앨범에 수록한 포크 
뮤지션들이며 더욱이 그 창작곡을 대중적인 인기로까지 연결시켰다는 측면에서 높이 평가받
아야 할 팀이다. 
또한 이들은 ‘라나 에 로스포’, ‘숙이와 용이’, ‘바블 껌’, ‘블루진’, ‘원 플러스 원’ 등을 거쳐 
‘논두렁 밭두렁’, ‘한 마음’ 등에 이르기까지 이후 한국모던포크의 한 조류를 형성하는 남녀 
혼성 포크 듀엣의 모델이 되었다는 점에서도 그 역사적 의의를 인정받아야 할 것이다. 문학소
녀 같은 시적 감성이 묻어나는 지적이며 절제된 박인희의 보컬과 이필원의 우수 어린 음색의 
조화는 그들 텍스트의 절반이 넘는 단조곡들에서 더욱 그 빛을 발하고 있다. 

5) 라나 에 로스포 

최초의 혼성 포크 듀엣 ‘뚜아 에 무아’의 성공은 많은 혼성 듀엣의 탄생을 낳았다. 「사랑
해」라는 불멸의 연가로 포크음악을 대중화시키는 데 크게 일조한 ‘라나 에 로스포’71)도 그
들 중에 하나였는데 1971년 1월에 첫 앨범을 발표하고 당시로서는 대단한 기록인 6만장이 
넘는 판매고를 올리며 인기 포크 뮤지션의 반열에 그 이름을 올린다. 최초의 멤버는 서울 

70) 「한국의 포크스타들 - 뜨와 에 므와」, 『일간스포츠』 1971. 06. 02.
71) ‘라나 에 로스포’는 ‘개구리와 두꺼비’라는 뜻의 이태리어이다.
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음대생이던 한민과 이미 미 8군 무대 등에서 노래 실력을 인정받고 있던 김은희였는데 개
성 있는 음색과 빼어난 미모의 그녀는 첫 앨범 발표 이전부터 이미 솔로로 활동하며 많은 
인기를 끌고 있었고 ‘라나 에 로스포’의 1집 앨범 녹음 직후 곧 팀을 탈퇴, 본격적인 솔로 
뮤지션으로 변신하게 된다. 
‘라나 에 로스포’가 번안한 외국 팝은 대부분 스탠더드 팝 계열의 음악들이다. 1971년 1월 그
들의 첫 앨범에는 모두 7곡의 외국곡(연주곡 2곡 제외)이 수록되어 있는데 사이먼 앤 가펑클
의 「El Condor Pasa(철새는 날아가고)」를 제외한 모든 곡이 스탠더드 팝 계열의 음악임을 
확인할 수 있다. 이들은 선곡뿐만 아니라 편곡 등 음악적인 면에서도 스탠더드 팝적인 성향을 
드러내고 있는데 1971년의 초창기 앨범들에서는 주로 어쿠스틱 기타 반주로만 편곡이 이루어
졌으나 1972년의 네 번째 음반에서부터 플루트 등의 목관 악기와 현악기, 타악기와 오르간 
등이 모습을 드러내고 있으며 1973년에 발표한 다섯 번째 앨범부터는 본격적으로 스탠더드 
팝적인 악기 편성을 시도하고 있다. 존 바에즈의 「Geordie」를 번안한 「사랑의 자장가」의 경
우는 원곡이 어쿠스틱 기타 반주로만 이루어져 있음에도 불구하고 전형적인 스탠더드 팝적인 
편곡을 가함으로써 원곡의 느낌으로부터 상당 부분 포크-팝적인 사운드로 변질되어 있음을 알 
수 있다. ‘라나 에 로스포’는 여성 멤버의 잦은 교체에도 불구하고 비교적 오랜 기간 활동을 
했기 때문에 1970년, 1971년경 스탠더드 팝 계열의 외국 음악들을 번안하면서 음악 활동을 
시작한 포크 뮤지션들의 음악적 경향의 변천 과정을 잘 보여주고 있다. 이러한 뮤지션들은 초
창기에는 주로 잘 알려진 외국의 팝 넘버들을 통기타 반주에 맞추어 부르다가 대중적인 인기
를 획득하게 되면서부터는 부족한 자신들의 창조력과 음악적 능력으로 인해 주류음악(주로 스
탠더드 팝 음악)의 음악 생산 체계에 흡수되는 과정을 거치게 된다. 특히 이러한 경향은 상대
적으로 작곡 능력이 부족했던 여성 포크 뮤지션들 쪽에서 많이 나타나는 현상이었으며 자작곡
이 없는 김세환의 경우도 당시 포크 뮤지션들 중에서는 유난히 기성 작곡가들의 곡을 많이 불
렀던 것을 상기해 보면 창작 능력의 유무가 그 뮤지션의 음악적 경향을 결정하는 데 있어서 
상당히 중요한 요소로 작용하고 있었음을 알 수 있다. 창작 능력을 가지지 못한 포크 뮤지션
들이 대중적인 인기를 얻게 되면서 기성의 작편곡가들에 대한 의존도가 심화되고, 따라서 그 
음악적인 색깔이 점점 포크-팝이나 스탠더드 팝으로까지 기울어지는 이러한 현상은 ‘라나 에 
로스포’ 출신으로 1970년대 여성 포크싱어 중 가장 폭발적인 대중적 인기를 모았던 은희에게
서도 찾아볼 수 있다.    

(3) 비영어권 대중음악의 영향 

번안곡의 장르별 분석에서도 살펴보았듯이 한국 모던포크 음악 성립기의 번안곡 텍스트 중 미
국의 대중음악을 제외한 비영어권 대중음악과 세계 각 국의 민속음악이 차지하는 비율은 전체 
번안곡의 35.7%로서 상당히 높은 비중을 차지하고 있으며 그 중의 절반 이상은 샹송과 칸초
네 등에 편중되어 있음을 알 수 있다. 그러나 이러한 샹송과 칸초네 붐은 1960년대 말 포크 
음악계에서 새롭게 나타난 현상은 아니었다. 이미 1960년대 초부터 한국 대중음악계에는 샹송
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과 칸초네의 열풍이 몰아닥쳤던 것이다. 1959년 6월에는 ‘샹송 가수’ 한동훈의 ‘샹송 독창
회’가 열려 음악 팬들의 관심을 모았었다.72)

1960년대의 이러한 샹송, 칸쪼네 붐은 일시적인 현상이 아니었다. 이미자의 「동백 아가씨」가 
터진 1964년은 칸초네 「라노비아」 열풍에 휩싸인 한 해이기도 했다. 노래 한 곡 때문에 
무명의 새로운 레코드사들이 속출할 정도로 「라노비아」 열풍은 거셌다.73)

이탈리아의 대중음악인 칸초네가 국내에 소개된 것은 「라노비아」가 처음은 아니었다. 영화 주
제가 「물망초」를 비롯해 「알디라 Aldila」, 「볼라레 Volare」 등이 이미 소개되었으나 
당시 한국의 음악 대중들은 이런 노래들을 ‘미국 대중음악’의 일부로 이해하고 있었던 것 
같다.74)

「알디라」, 「볼라레」 등은 모두 이탈리아 서북단에 위치한 유명한 관광 도시 ‘산레모’에서 
1951년 이후 매년 열리는 세계적인 음악 축제 ‘산레모 페스티벌’로부터 배출된 노래들이었다. 
특히 1950년대 후반 칸초네는 이탈리아를 벗어나 전 세계적으로 인기를 끄는 음악으로 발전
하였다. 1958년엔 도메니코 모듀뇨 Domenico Modugno의 「볼라레」가 빌보드 팝 싱글 차트 
1위에 올라 세계적인 히트곡이 되었고 이를 계기로 ‘산레모 가요제’는 세계적인 행사가 되
어 더욱 많은 히트곡을 내놓는 페스티벌이 되었다.75) 
이러한 칸초네와 ‘산레모 페스티벌’의 열풍은 우리나라에도 불어 닥쳤으니 「라노비아」와 더불
어 1964년 ‘산레모 페스티벌’의 대상곡인 질리올라 칭케티 Gigiola Cinquetti의 「노노레타 
Non Ho l'Eta」도 「나이도 어린데」라는 제목으로 우리나라의 여러 뮤지션들이 번안해 불러서 
선풍적인 인기를 끌었고 각 방송국들은 ‘산레모 페스티벌’의 실황을 녹화해서 중계하였으며 
그 입상곡들은 여지없이 번안되어 국내 뮤지션들에 의해 불리어졌다. 특히 DBS의 이해성 
PD가 1960년대 말 이후 칸쪼네 등 유럽 지역의 대중음악을 많이 소개하는 PD로 알려졌
다.76)

     
초창기 한국 포크 음반에 샹송과 칸초네의 번안곡이 특별히 많은 이유는 이처럼 1960년대의 
유산이라는 측면과 함께 때마침 전 세계적으로 불어 닥친 칸초네 열풍이 그 원인이라 하겠다. 
특히 음악의 내용적인 측면보다는 형식적인 면, 선율의 아름다움 등에 치중해서 외국의 팝 음
악을 수용했던 초창기 포크 뮤지션들에게 샹송이나 칸초네에 대한 거부감은 그리 강하지 않았
을 것이며 미국의 스탠더드 팝 음악을 수용했던 것처럼 비영어권 대중음악들도 자연스럽게 받
아들일 수 있었을 것이다. 또한 1970년 9월에 열린 ‘제 1회 Y 포크 페스티벌’의 참가자를 보
면 샹송 가수로 알려져 있던 최양숙, 칸초네의 백태범, 라틴 음악의 호자명 등이 찬조 출연

72) 「해방 30년 연예 30년 - 히트곡으로 본 가요 12」, 『일간스포츠』 1975. 05. 23.
73) 「올 여름의 디스크가 - 무더위 딛고 선 히트송, 디스크가를 휩쓰는 ‘라노비아’ 붐」, 『일간스포

츠』 1964. 08. 11.
74) “.........우리가 흔히 ‘어메리커 송’으로 알고 있는「물망초」,「알디라」,「보라레」 등이 모두 이태

리산 칸소네이다...........” 「칸소네란 어떤 노래? - 한국엔 오래 전 소개」, 『일간스포츠』 1964. 
08. 18.

75) <Domenico Modugno>, www.allmusic.com
76) 「해방 30년 연예 30년 - 팝송 10, DBS PD 이해성 등은 영미 일변도의 히트튠과  칸초네의 조

화 시도」, 『일간스포츠』 1975. 07. 28.
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자로 참가했으며77) ‘요들 싱어’인 김홍철은 ‘Y 포크 페스티벌’ 뿐만 아니라 그 해 11월, 
YWCA에서 열린 자선 포크 페스티벌 ‘청개구리 사운드’에도 참가하고 있다. 이렇게 볼 때 
번안곡이 득세하고 있던 1970년경까지 포크음악에 대한 포크 뮤지션들과 음악 대중들의 인
식은 상당히 광범위하고 막연했음을 짐작할 수 있다. 
샹송과 칸초네 음악만을 전문적으로 번안해서 부른 포크 뮤지션은 거의 없다. 최양숙이 샹송
을 많이 번안해서 부르기는 했지만 그것도 ‘샹송 가수’로 알려져 있던 1960년대에 불렀던 노
래들이 대부분이었으며 1970년대 들어 포크 뮤지션으로 전향하고 나서는 특별히 샹송만을 전
문적으로 부르지는 않았다. 초창기의 서유석, 은희, 박인희, 조영남 등의 앨범에서 칸초네와 
샹송이 가끔 눈에 띄기는 하지만 그들이 번안해서 부른 전체 노래들 중에서 차지하는 비중은 
그리 높지 않다. 다만 그러한 번안곡이 자신의 대표곡처럼 된 경우는 간혹 눈에 띈다. 예를 
들면 박인희의 「방랑자, Vaga bondo(Gianni Morandi)」, 홍민의 「고별, Stringiti Alla Mia 
Mano(Miranda Martino)」, 조영남의 「제비, La Golondrina(Trio Los Panchos)」, 바블껌의 
「엄마는 아빠만 좋아해, Papa Aime Maman(Yvette Girud)」 등이 그 대표적인 경우라고 할 
수 있겠다. 
1970년대 중반부터 샹송과 칸초네는 서서히 침체기를 맞이했다. 미국과 영국 등 영어권의 대
중음악에 눌려 세계 대중음악의 중심권으로부터 점점 밀려나게 된 것이다. 따라서 한국 대중
음악과 포크음악에 미치는 이들 유럽권 음악의 영향력도 1970년대 중반 이후 급격하게 감소
하게 되는 것이다.   

4. 번안곡이 한국 모던포크 음악의 정체성 형성에 미친 영향 

지금까지의 논의를 통해서 1968년부터 1971년까지의 초창기 한국 모던포크 음악사는 번안곡
의 전성기라고 해도 과언이 아닐 정도로 번안곡의 텍스트들이 포크 뮤지션들의 앨범에서 큰 
비중을 차지하고 있음을 알 수 있었다. 논의를 정리하는 의미에서 두 가지 문제 제기를 해 보
도록 한다. 

첫 번째 질문은 ‘왜 그 시기에 특히 포크음악 쪽에서 유난히 번안곡이 많았는가’라는 것이다. 
몇 가지 측면에서 이에 대한 답을 구해 보도록 하자. 우선 당시 포크음악 생산자들이 주로 학
생 아마추어 뮤지션이었다는 사실에서 그 해답을 찾을 수 있을 것이다. 이들은 프로 음악가들
이 아니었고 정규적으로 음악 교육을 받은 이들이 거의 없었으며 따라서 창작 능력이 떨어질 
수밖에 없었다. 게다가 이들은 대학가의 지역구 스타들이었지 직업 음악가가 아니었으므로 프
로 의식이라든가 곡을 창작해야 할 필요성에 대해서 상대적으로 심각하게 고민을 하지 않았
다. 이런 상황 하에서 1970년대에 접어들면서부터 대중음악 시장과 방송계 등을 통해 새로운 
세대의 새로운 음악에 대한 수요가 급증하게 되자 채 준비가 되어 있지 못했던 이들 포크음악 

77) 「Y 포크페스티벌 개최」, 『일간스포츠』 1970. 08. 27.



- 44 -

담당자들이 우선은 평소 아마추어 무대에서 자신들이 즐겨 부르던 외국 팝 음악을 통기타 반
주로 녹음하여 손쉽게 앨범을 발표했던 것이다. 이들 중에는 이후 아티스트로서의 자각을 통
해 부단한 노력을 거듭하여 창작과 편곡 능력을 갖게 되는 이들도 있었지만 끝내 창작 능력을 
갖추지 못했던 많은 뮤지션들은 대중적인 인지도가 높아짐에 따라 기성 작곡가들의 도움을 받
아 앨범을 제작하게 되었고 따라서 스탠더드 팝 등 기성의 주류 음악 문법에 동화되어 버리고 
말았던 것이다.            
하지만 지명길이 인터뷰에서도 밝혔듯이 몇몇 여성 뮤지션들을 제외하고는 1970년대 초까지
도 포크 뮤지션들은 기성의 작곡가들이 만들어주는 노래들을 잘 부르지 않으려는 경향이 강했
으며 따라서 당분간(1971년까지)은 번안곡을 중심으로 하는 포크 앨범이 쏟아져 나올 수밖에 
없었던 것이다. 
또한 트로트와 스탠더드 팝 등 주류 음악의 텍스트 생산에만 치우쳐서, 급부상하고 있는 새로
운 음악에 대해 미처 주목하지 못했던 메이저 음반 회사들과 음반 산업계의 주먹구구식 경영 
마인드와 근시안적인 시각에도 그 원인이 있다 하겠다. 주류 음악 생산에만 급급했던 결과 이
들이 만들어 내는 텍스트들은 중요한 대중음악의 수용자 층으로 등장한 청년들의 음악적 기호
와는 너무나 동떨어져 있었고 따라서 그런 상황에서 손쉽게 그 정서적 공백을 채워줄 수 있었
던 것은 결국 번안곡이었던 것이다.

두 번째 질문은 ‘그렇다면 그런 번안곡들은 한국 모던포크 음악이 그 정체성을 형성하는 데 
있어서 어떠한 영향을 미쳤는가’라는 점이다. 미국의 모던포크 음악은 그 형성 과정에서부터 
자국의 정치적, 사회적 환경과 밀접한 영향을 주고받으며 성장했다. 따라서 그 음악에서는 특
히 문학적인 부분이 큰 비중을 차지할 수밖에 없었다. 원래 대중음악은 음악과 문학이 서로 
50:50의 지분을 가지는 음악이다. 따라서 대중음악을 이해하기 위해서는 음악적인 이해와 더
불어 문학적인 이해가 병행되어야 한다. 그런데 지금까지 살펴보았듯이 한국의 서양대중음악 
수용자들은 그 텍스트의 문학적인 면보다는 음악적인 면에 치우쳐서 서양대중음악을 수용하는 
경향이 강했으며 따라서 한국의 모던포크 음악은 미국의 그것과는 상당히 다른 발전 양상을 
보이게 되는 것이다. 사실 미국의 포크음악(특히 상업적 포크음악)의 경우에도 그 음악적 텍스
트만 따로 떼어내서 보면 컨트리나 스탠더드 팝 스타일의 음악과 쉽게 분간이 가지 않는 경우
가 많다. 어쨌든 포크음악에 대한 이러한 이해와 수용 자세는 이후 한국에서 포크음악에 대한 
정의를 상당히 애매하고 폭넓게 만드는 결과를 낳았으며 당시 대중들의 포크음악에 대한 인식 
역시 ‘기존의 트로트나 스탠더드 팝 음악이 아니면서 동시에 밴드 구성의 음악도 아닌 음악’ 
정도의 막연한 상태에 머무르게 했던 것이다. 앞에서 살펴 본 번안곡 텍스트에 대한 분석과 
이후 번안곡을 주로 발표했던 뮤지션들의 성향을 근거로 해서 결론을 내리자면, ‘번안된 서양 
대중음악의 텍스트들로 인해 성립기(1968년-1975년) 한국 모던포크 음악은 (미국에 비해) 상
대적으로 ‘포크-팝 Folk-Pop’적인 성향을 많이 나타내게 되었다’고 얘기할 수 있을 것이다.  
또 한 가지 지적하고 넘어가야 할 사실은 번안곡의 범람으로 인해 선율과 리듬 등 음악적 텍
스트와 노랫말이라는 문학적 텍스트가 일체감을 갖지 못하는 노래들을 다수 생산해 내는 결과
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를 초래했다는 점이다. 사회적, 문화적 배경이 다른 두 지역의 정서적 갭을 (단순한 번역이 아
닌) 번안이나 개사라는 재창조 작업을 통해서 극복해보려고 했으나 결국 그 한계를 드러내지 
않을 수 없었던 것이다. 이러한 노래에 있어서의 음악성과 문학성의 불일치 현상은 재능 있는 
싱어-송라이터들의 출현을 통해서 드디어 극복되는 것이다. 
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