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18세기 프랑스 ‘심포니 콘체르탄테’의

역사적 배경 및 어원 연구

김  경  은

(경북대학교 강의교수)

Ⅰ. 들어가는 글

심포니 콘체르탄테(symphonie concertante)는 다 악장의 관현악곡으로 두 개 

이상의 독주악기와 오케스트라를 위한 작품을 지칭하는 음악 용어이다. 이 장르

는 18세기 중반이후 유행하였는데 이는 교향곡에서도 독주악기의 뛰어난 연주 

기교를 감상하고 싶었던 당시 청중들의 취향을 만족시키는 작품으로 등장하였

으며 대부분이 큰 음악회장에서 공연되었다. 실제로 심포니 콘체르탄테는 1770

년경 프랑스의 파리에서 등장하였으며 그 이후로 18세기 말까지 전적으로 프랑

스의 기악음악 장르로서 존재하였다. 연주 기술이 뛰어났던 당대의 많은 거장과 

작곡가들은 음악회장에서 많은 연주회가 공연되었던 유럽의 여러 도시들을 여

행 다녔으며, 이들에게 가장 선호되었던 곳은 프랑스의 파리로, 모차르트나 하이

든 같은 작곡가들도 파리에서의 연주를 위하여 작품을 작곡하였으며 또한 여러 

작품들을 그 곳에서 출판하였다. 초기 심포니 콘체르탄테 작곡가들은 주로 만하

임과 파리의 음악가들이었다.

서로 다른 연주매체들이 번갈아 연주하는 것을 통하여 대조적인 음색을 만

들어내는 콘체르타토(concertato) 양식은 처음 음악이 연주되던 시기부터 음악

가들이 즐겨 사용하던 기법에 속한다. 음악의 역사를 거슬러 올라가보면 초기 

음악의 단성성가 시편창의 연주 방식 중 독창자와 합창단이 서로 주고받는 응답

송 방식(responsorial)에서도 그러한 예를 찾아볼 수 있다. 따라서 이러한 연주 

방식은 무척 긴 역사를 가지고 있으며, 특히 16세기에는 다성 음악 연주를 위하

여 합창단을 여러 그룹으로 분할하는 방식이 작곡가들 사이에서 상당히 유행하

였다. 이 시기의 음악에서 음향적인 대조는 다양한 음악적 짜임새와 음악적 세
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력 간의 결합을 통하여 시도되었는데 예를 들면, 성악성부와 악기들, 독주와 합

주 그리고 독주자 그룹과 큰 규모의 앙상블 사이의 대조가 그러하였다. 어떤 연

주 매체가 사용되어지던 그 목적은 음향적 그리고 음악의 짜임새적인 대조를 주

기 위함이었다. 바로크시대에 들어서는 대표적인 기악장르로 콘체르토

(concerto), 즉 협주곡이 등장하는데 여기에서도 독주자와 합주부의 음향적 대조

가 나타나는 독주 협주곡과 독주그룹과 합주부의 대조를 이루는 합주 협주곡 두 

가지 유형을 찾아볼 수 있다.

콘체르탄테(concertante)라는 용어는 형용사형으로 18세기동안 다양한 방식

으로 사용되어왔지만, 심포니 콘체르탄테(symphonie concertante)1는 복합명사

로 18세기 후반에 유행하였던 특정한 장르를 일컫는 용어이다. 바로크의 협주곡

이 콘체르토(concerto)라고 불렸고 다수의 독주자를 갖는 협주곡을 콘체르토 그

로소(concerto grosso)라고 지칭했던 점을 고려해보면 유사하게 다수의 독주자

를 갖는 고전시대의 협주곡이 심포니 콘체르탄테라는 제목으로 작곡되어진 점

은 그 어원에 대한 궁금증을 유발한다. 본 논문에서는 심포니 콘체르탄테가 탄

생한 역사적 배경 및 18세기와 19세기의 음악 사전들에 나타나는 이와 관련된 

용어들의 정의를 살펴보고 심포니 콘체르탄테가 어떻게 사용되었는지 파악해 

보려한다.

Ⅱ. 심포니 콘체르탄테의 사전적 정의

20세기의 음악사전 뉴 그로브 사전에서는 심포니 콘체르탄테를 “18세기 후반과 

19세기의 음악 장르로 독주악기와 관현악단을 위한 작품을 뜻하며 중요하고 길

이가 긴 독주부를 포함하는 교향곡이라는 의미를 갖는다”고 설명하고 있다.2 이

미 언급한 바와 같이 이 장르는 18세기 후반에 특히 프랑스에서 융성하였다. 이 

심포니 콘체르탄테라는 장르는 일반인들에게는 다소 생소할지도 모르겠으나, 18

세기 후반과 19세기 초반에 지속적으로 빈번하게 사용되어져 왔던 용어이다. 칼 

슈타미츠(Karl Stamitz), 바흐(J. C. Bach), 그리고 모차르트에 이르기까지 당대

의 많은 작곡가들이 자신들의 작품을 심포니 콘체르탄테3라고 불렀다. ‘콘체르

 1 음악사를 다루는 많은 서적들이 신포니아 콘체르탄데(sinfonia concertante)라는 이
탈리아 표기법을 사용하고 있으나 베리 브룩(Barry Brook)은 이 장르가 프랑스에서 
프랑스 작곡가들이 중심이 되어 유행하였던 장르이기 때문에 프랑스 표기법이 정당
하다고 주장한다. Barry Brook, “The Symphonie Concertante: An Interim 
Report,” The Musical Quarterly 47 (1961), 493-516.

 2 Barry S. Brook & Jean Gribenski, “Symphonie concertante,” in New Grove’s 
Dictionary of Music and Musicians, vol. 24, 2nd ed., Stanley Sadie (New York: 
Grove’s Dictionaries Inc., 2002), 807.

 3 이 밖에도 ‘simphonie concertante’나 ‘sinfonie concertante’와 같은 다른 표기법도 
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탄테’라는 용어는 형용사형으로 18세기 동안 여러 가지 방법으로 비교적 막연하

게 적용되었지만, 심포니 콘체르탄테는 18세기 후반부에 유행하였던 특정한 기

악 장르를 뜻하는 복합명사형이다. 이후 영국과 독일에서는 ‘콘체르탄테’라는 용

어만으로 심포니 콘체르탄테를 지칭하기도 하였다. 이 용어의 출처와 용법을 연

구하기 위하여 18세기와 19세기 이론서에 등장하는 ‘콘체르탄테’와 ‘심포니’ 그

리고 ‘심포니 콘체르탄테’에 관한 정의를 살펴보도록 하겠다.

18세기 초 등장한 대규모의 음악 용어 사전으로는 브로사르(Sebastien de 

Brossard)의 󰡔음악사전󰡕(Dictionnaire de Musique, 1703)을 들 수 있다. 여기에서 

그는 ‘콘체르탄테’를 “리피에노(ripieno, 합주부)만이 연주하는 부분과 구별하기 

위한 독주부의 악기들과 함께 사용되는 용어”로 정의하고 있다.4 따라서 이 용어

는 기악곡에서 나타나는 독주부와 관련이 있다는 것을 알 수 있다. 그는 또한 

‘심포니아’(symphonia)를 아래와 같이 정의하고 있다. 

이 단어는 그리스어로부터 온 것으로 프랑스어로는 심포니(symphonie)가 된다. 일

반적으로 말하자면, 두 개의 소리가 서로 잘 조화를 이루었을때 심포니아가 된다. 그

리고 이런 의미에서 귀를 즐겁게하는 모든 음악 또는 작품들은 진정한 심포니아이

다. 그렇지만 이용어의 사용은 악기를 위해 작곡된 작품들에만 제한적으로 사용된

다.5

브로사르가 설명하고 있는 이 두 단어의 정의를 결합하여 유추해보면 심포니 콘

체르탄테는 단순히 ‘독주부를 가진 기악음악’을 지칭한다고 할 수 있겠다.

1740년에는 영어로 된 그라시노(James Grassineau)의 󰡔음악사전󰡕 (A 

Musical Dictionary)이 등장한다. 이 사전은 그라시노가 브로사의 󰡔음악사전󰡕을 

그저 영어로 번역한 것으로 알려져 있지만, 용어에 따라서 다른 학자들의 설명

이 추가되어 있는 부분도 있기 때문에 단순한 번역서로 보는 것은 무리가 있다. 

여기서 저자는 “콘체르탄테는 악곡 전체를 통하여 반주와 함께 혹은 무반주로 

노래되거나 연주되는 성부이며, 특정한 부분에서 가끔씩 연주되는 성부들과는 

병용되었다.

 4 “ce mot se met avec le nome de toutes les Parties Recitantes pour les 
distinguer des Parties que ne chantent que dans le gros chœur.” Sebastien de 
Brossard, Dictionaire de Musique (Paris: Christophe Ballard, 1703). Facsimile of 
the 1703 edition. (Amsterdam: Antiqua, 1964), 14.

 5 “C’est un mot qui nous vient de Grec, & qu’on traduit en François par 
SYMPHONIE. Generalement parlant, quand deux Sons s’accordent bien 
ensemble, ils font une Symphonie & en ce sens toute Musique ou composition 
qui fait un bon effet à l’oreille est une veritable Symphonie. Mais l’usage la 
restraint aux seules compositions qui se font pour les Instrumens…” Sebastien 
de Brossard, Dictionnaire de Musique, 126.
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구별된다.”6라고 하였다. 그라시노의 덕분에 이제 심포니 콘체르탄테의 의미는 

좀 더 구체화되는데, 정리해보면, 이는 마치 협주곡에서처럼 독주부가 단독으로 

혹은 반주와 함께 계속 연주되는 기악곡이라는 뜻을 갖게 된다.

   브로사르의 정의는 루소(Jean-Jacques Rousseau)의 󰡔음악사전󰡕(Dictionnaire 

de Musique, 1756)에서도 되풀이지만, 루소는 콘체르탄테의 의미를 다음과 같이 

보다 명확하게 설명하고 있다. 

콘체르탄테 파트는, 브로사의 정의에 의하면, 악곡이나 음악회에서 독주부를 의미하

며 성악선율과는 구분하기 위해서 사용되는 용어이다. 이전에는 이런 의미였으나 이

제는 낡은 것이다. 현재 우리는 낭송부라고 말하지만, 최근에는 독주자의 의미로 독

주자의 수와 함께 사용된다. “우리는 25명의 콘체르탄테 이었다.” “8명 또는 10명의 

콘체르탄테 조합.”7

루소의 이러한 설명은 당시 작곡가들과 악보 출판업자들이 사용하는 용어의 용

법을 반영한 것으로, 실제로 이들은 독주부의 수를 명시하기 위하여 콘체르탄테

라는 용어를 사용하였다. 그 예로 요한 슈타미츠(Johann Stamitz)의 1755년 관

현악 트리오 작품은 “Six sonates á trios parties concertantes”라는 제목으로 출판

되었으며 두 대의 바이올린과 바소 컨티누오를 위한 작품이다. 이외에도 1703년 

브로사의 󰡔음악사전󰡕에 수록된 이들 용어의 설명과 동일한 것들이 이후 디드로

(Diderot)와 달랑베르(D’Alembert)의 󰡔백과사전󰡕(Encylcopedie, 1751- 1756)에도 

등장하는 것을 보면 18세기 전반부 프랑스의 이론가들 사이에서는 루소의 관점

이 지배적 이였다는 것을 알 수 있다.

사실 심포니 콘체르탄테라는 용어는 사전적 정의가 분명히 확립되기 이전부

터 출판업자들의 악보 목록이나 프랑스의 음악 잡지에 등장하기 시작하였다. 악

보 출판을 알리는 1752년 1월 17일자 아농세(Annonces, affiches et avis divers)에

는 기유맹(Louis-Gabriel Guillemain)의 작품 16을 새로운 취향의 협주곡 형태

의 교향곡(Symphonies d’un gout nouveau, en forme de concerto...Op. XVI)

으로 수록하고 있다. 1757년 3월호 메르뀌르(Mercure de France)에는 파파보옌

 6 James Grassineau, A Musical Dictionary (Bristol, England: Thoemmes Press, 2003; 
facsimile ed., London: J. Wilcox, 1740), 35.

 7 “Parties concertantes sont, selon l’Abbe Brossard, celle qui ont quelque chose à 
réciter dans un Piéce ou dans un Concert, & ce mot sert à les distinguer des 
Parties qui ne sont que de Chœur.  Il est vieilli dans ce sens, s’il l’a jamais 
eu. L’on dit aujourd’hui Parties Récitantes : mais on se sert de celui de 
Concertanten parlant du nombre de Musiciens qui exécutentdans un Concert & 
l’on dira: Nous étions vingt-cinq Concertans. Une assemblée du huit à dix 
Concertans.” Jean-Jaques Rousseau, Dictionnair de musique (Paris: veuve 
Duchensne, 1768), 111-112.  
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(Louis-Auguste Papavoine)의 협주 교향곡(Grandes Symphonies en Concerto, 

pour deux violins, alto et violoncelle obliges)의 출판이 발표되었고, 같은 잡지

의 1759년 2월호에는 바겐자일(Wagenseil)의 작품8이 영적 음악회(Concert 

Spirituel)에서 연주되었다는 것이 언급되었다. 따라서 이 시기에는 협주곡이라

는 용어와 교향곡이라는 용어가 함께 사용되고 있는 것을 알 수 있다.

18세기말 프래머리(Nicolas Framery)와 모미니(Jérôme-Joseph de Momigny) 

등의 음악학자들이 편집한 󰡔체계적 백과사전󰡕(Encyclopédie méthodique, 1791- 

1818)을 위한 󰡔음악󰡕(Musique)이라는 제목의 이론서에는 루소의 정의에 또 다른 

내용과 해설이 첨가되어 있다. 즉, 루소의 정의 바로 아래, 프래머리는 또 다른 

‘콘체르탄테’라는 항목을 수록하여 설명하고 있다. 그는 콘체르탄테 파트는 주로 

기악음악에서 등장하고, 심포니 콘체르탄테에는 두 개나 그 이상의 악기들 사이

에서 모티브를 주고받는 대화적인 부분이 포함되어 있으며, 콘체르탄테 트리오

(concertante trio) 등의 용어는 반주부로부터 독주부를 구분하기 위한 용어로 사

용된다고 설명한다.9 이에 따르면 심포니 콘체르탄테에 등장하는 독주자들의 수

는 둘 이상이며 셋 또는 넷도 가능하다는 것을 암시하고 있으나, 이것 이외에 

이 장르의 다른 특징들은 언급되지 않았다.

19세기의 󰡔근대음악사전󰡕(Dictionnaire de Musique Modern, 1821)에서 까스

틸 블라즈(Castil-Blaze, François Henri Joseph Blaze)는 ‘콘체르탄테’라는 항목

에서 심포니 콘체르탄테에 관한 보다 상세한 설명을 제공하고 있다. 

심포니 콘체르탄테에서는 모티브들이 두 개 혹은 그 이상(많게는 다섯 개)의 악기에

서 대화체로 나타나며, 이 모티브들은 같이 연주되거나 관현악 반주 위에 각각 차례

로 나온다. 협주곡과 유사하게 콘체르탄테는 오케스트라의 모든 악기가 연주하는 투

티로 시작한다. 배열된 콘체르탄테의 휴지부는 다시 투티로 채워지며, 악곡은 투티

로 끝마친다.10 

 8 바겐자일의 작품은 “symphonie-concert del signor Wagenseil”으로 되어있지만 실
제로 이 작품은 제목과는 달리 일반적인 교향곡 작품이었다.

 9 “Ce mot a vieilli dans le sens de Rousseau, s’il l’a jamais eu. On dit également 
bien partie concertante & partie récitante, dans le sens de Brossard; mais plus 
particuliérement partie concertante, lors qu’il s’agit de Musique instumentale. 
On appelle symphonie cocertante, celle où le motif set dialogue entre deux ou 
plusieurs instrumens. On dit un trio, un quatuor concertans, pour les 
distinguer de ceux où les autres ne sont que d’accompagnement.” Musique, 
Encyclopéedie méthodique, [v. 185-186] ed. Nicolas Etienne Framery. Da Capo 
Press Music Reprint Series. (New York: Da Capo Press, 1971), Vol. 1 A-G: 
318-319.

10 “On appelle symphonie concertante, celle où les motifs sont dialogués entre 
deux, trios, quatre ou dinq instrumens favoris, qui récitent ensemble ou tour à 
tour, avec accompagnement d’orchestre. Comme le concerto, la symphonie 
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그는 여기에서 심포니 콘체르탄테와 협주곡을 비교하고 있으며 악곡의 구성에 

대해서도 설명하고 있다. 즉, 이 곡이 투티로 시작하고 끝나며 독주부와 투티가 

번갈아 나온다는 점이다. 하지만 악곡 전체를 통해 몇 개의 투티가 나오는지, 곡

이 진행되면서 나타나는 조성적인 움직임은 어떤지 등 악곡의 형식 구조에 관한 

구체적인 설명은 여전히 부족한 편이라고 하겠다.

이 장르에 관한 설명은 프랑스뿐 아니라 당대의 독일 음악이론서에서도 등

장하고 있다. 이미 1745년에 샤이베(Johann Adolph Scheibe)는 󰡔음악비평󰡕(Der 

critische Musicus)에서 콘체르트-심포니엔(Konzert-Symphonien)을 목관 독주부

를 가진 교향곡으로 설명하면서 일반적인 교향곡에서 목관이 화성을 채우는 역

할을 하는 것과는 구분된다고 하였다.11 그렇지만 첫 번째 심포니 콘체르탄테가 

출판된 지 거의 7년이 지난 후에도, 줄쩨르(Johann George Sülzer)는 자신의 

󰡔훌륭한 예술의 일반 이론󰡕(Allgemeine Theorie der Schönen Kunst)이라는 

1779년 저서에서 샤이베의 정의를 비슷하게 재진술하고 있다.12 즉, 심포니 콘체

르탄테라는 제목의 작품들이 작곡되고 연주되고 있는 시점에도 이 장르에 대한 

이론적인 정의는 크게 변하지 않았다는 것을 알 수 있다.

18세기의 대표적인 이론가 중 한사람인 코흐(Heinrich Christoph Koch)는 

이 장르의 특징에 대해서 보다 구체적으로 설명한 첫 번째 독일 이론가라고 할 

수 있다. 그렇지만 이에 관한 코흐의 설명은 19세기 초에 발간된 유명한 󰡔음악사

전󰡕 (Musikalisches Lexikon, 1802)에서야 등장한다. 코흐는 이 장르를 심포니의 

하위 범주로 구분하였으며, 아래와 같이 정의 내린다.

신포니아 콘체르타타는 다양한 필수적 악기를 포함한 교향곡으로, 독주부가 무작위

로 들리는 것이 아니라 악곡 전체에 걸쳐서 번갈아, 그리고 또 결합되어서 나온다. 

콘체르탄테 심포니는 보다 많은 연주(독주) 악기를 갖는 협주 합주곡(concerto 

concertante s’ouvre par un ensemble brillant, que l’on nomme tutti, attendu 
que tous les instrumens de l’orchestre y sont employés. Les repos ménages aux 
instrumens concertans sont encore remplis paar le tutti, qui termine ensuite la 
symphonie.” Castil-Blaze, Dictionnaire de Musiquemoderne (Paris: au magazin de 

Musique de la Lyre moderne, 1821), 135.

11 “Das ist nun die eigentliche Art der Concertsymphonies, die theils mit con- 
certirenden Flöten, oder Hoboen, gesetzet werden, und in denen man sich also 
hüten muss, nicht in eine den Concerten gemässe Ausarbeitung zu fallen.” 
Johann Adolph Scheibe, Der critische Musicus (Leipzig: Bernhard Christoph 
Breitkopf, 1745), 629-630. 

12 “Die Instrumente, die zur Symphonie gehőren, sind Violinen, Bratsche und 
Bassinstumente jede Stimme wird stark besetzt. Zum Ausfűllen oder zur 
Verstärkung können noch Hörner, Hoboen und Flöten dazu kommen.” Johann 
Georg Sülzer, Allgemeine Theorie der schönen Künste (Leipzig: M. G. Weidmanns 
Erben und Reich, 1778-1779), IV, 478. 
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grosso)과는 다르다.13 

코흐의 설명은 심포니 콘체르탄테에서 교향악적인 융화와 주제적 통일성이 나

타나며 바로크의 합주 협주곡보다는 작은 수의 독주 악기가 등장한다는 것을 암

시한다. 코흐의 정의는 19세기 초 독일 이론가들에 의해 반복적으로 서술되었으

며 쉴링(Gustav Schilling) 역시 󰡔음악과학의 통합 백과사전󰡕(Encyclopädie der 

gesammten musikalischen Wissenschaften, 1838)에서 이 장르를 신포니아 콘체르타

타(Sinfonia Concertata)또는 콘체르티렌데 심포니(Concertirende Symphonie)

로 표기하면서, 여러 개의 필수 악기들이 지속적으로 연주하는, 연장된 독주부와 

결합되거나 혹은 대조적으로 나타나는 악곡으로 설명하고 있다. 그는 또 이러한 

장르의 악곡들은 이전에는 빈번하게 작곡되었으나 이제는 이 용어가 정확하게 

적용되는 경우는 드물다고 하였다. 쉴링의 설명을 통하여 우리는 18세기 말부

터 콘체르탄테나 콘체르토라는 용어가 다수의 독주자를 가지며 합주-독주가 번

갈아 나타나는 협주곡을 지칭하는 용어로 주로 사용되었다는 것을 알 수 있게 

된다. 

   19세기 후반에 가면 이제 심포니 콘체르탄테에 관한 보다 명확한 설명을 멘

델(Hermann Mendel)로부터 제공 받을 수 있게 된다. 그는 󰡔음악 대화-사전󰡕
(Musikalisches Conversations-Lexikon, 1872)에서 심포니 콘체르탄테를 다음과 같

이 설명하고 있다.

다양한 연주(독주) 악기를 가진 교향곡이다. 전체 관현악 합주로부터 특정한 악기가 

모습을 드러내어 교향악적 아이디어를 보다 비르투오조적인 명연주로 표현하며, 악

곡을 풍요롭고 활기찬 형식으로 만든다.14 

여기에서 멘델은 합주부와 독주부가 번갈아 나타나는 심포니 콘체르탄테에는 

뛰어난 기교적인 독주 악기 연주부가 있다는 점을 명확히 하고 있다. 따라서 이 

장르에 대한 설명은 19세기 후반부로 가면서 보다 명확해지고 있으나 이 시기는 

13 “Sinfonia Concertata. Eine Sinfonie mit verschiedenen obligaten Instrumenten, 
die sich nicht bloss mit einzeln hin und wieder eingestreuten Sätzen, sondern 
bald wechselweis, bald vereinigt, mit ganzen Perioden hören lassen. Die 
Concert-Sinfonie scheint vondem Concerto Grosso bloss darinne verschieden zu 
seyn, dass in dem letzten mehr concertirende Instrumente vereinigt sind.” 
Heinrich Koch, Musikalisches Lexikon (Frankfurt am Main: Hermann, 1802), 1386.

14 “eine Sinfonie mit einzelnen concertirenden Instrumenten. Aus dem tutti des 
gesamten Orchesters heben sich einzelne Instumente ab, welche den 
sinfonischen Gedanken in mehr virtousen Weise aus führen und so der Form 
eine reiche belebte Ausstattung verleihen.” Hermann Mendel, Musikalisches 
Conversations-Lexikon (Leipzig: List & Franke, 1872), II, 536.
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이미 이 장르의 유행이 지나간 다음이 된다. 따라서 심포니 콘체르탄테라는 용

어는 19세기에 와서 그 의미가 보다 구체화되었으며, 이미 그 장르가 프랑스에

서 상당히 유행하였던 18세기 후반부에는 명확히 규정되지 않았던 것으로 보인

다. 그렇지만 파리에서 활동하였던 심포니 콘체르탄테 작곡가들은 이 장르에 속

하는 자신들의 작품 제목에 분명히 일관되게 이 용어를 사용하고 있었는데 이는 

적어도 이들 작곡가들에게는 그 장르가 분명히 협주곡 또는 교향곡과는 구분되

었다는 것을 알 수 있다. 

Ⅲ. 심포니 콘체르탄테의 역사적 배경

18세기 동안 프랑스어가 유럽 지식계층의 공용어로 자리 잡게 되면서, 파리는 

문화적으로나 상업적으로나 점차 그 중심지로 부각 되었다. 또한 무역과 상업의 

번성은 인구의 증가로 이어지고, 그 덕분에 파리의 문화적 활동은 더 활성화 되

어갔다. 도시로 집중되는 부유층과 귀족들도 이러한 파리의 문화 활동의 중심에 

서게 되면서, 극장을 중심으로 하는 새로운 형태의 여흥 문화가 소수 집단의 전

문가들에 의해 주도되었다.15 음악활동의 중심으로는 파리의 큰 교회들 이외에

도 17세기부터 지속되어온 음악 단체로 네 개의 극장 또는 극단이 있었는데 왕

립극장 <아카데미 로얄 드 무지크>(Académie Royal de Musique, the Opéra), 

<꼬메디 프랑세즈>(Comédie Française), <꼬메디 이딸리엔느>(Comédie Italienne), 

그리고 <오페라 꼬미크>(Opéra Comique)가 그들이다.16

음악이 언어라는 사고는 18세기 학자들 사이에서 주요한 원칙으로 받아들여

졌으며, 그 결과 오페라나 모테트와 같이 가사가 있는 음악들은 프랑스 궁정에

서 선호되었다. 그렇지만 프랑스 오페라에서 주된 역할을 담당하였던 발레 역시 

중요하게 취급되었으며, 이러한 발레 장면을 위한 기악 부분들이 오페라에 추가

되었다. 따라서 프랑스 작곡가들은 극장의 요구에 따라 오페라의 발레 부분에 

적절한 기악 양식을 발전시켜 나아갔다.17 그리고 이 기악음악이 기능적인 극음

악이라는 부수적인 위치로부터 독립적인 장르로 부각되었다는 점은 주목할 만

하다.

기악음악이 파리에서 번창한 이유로는 다른 조건 역시 기여한 바가 크다고 

볼 수 있다. 즉, 파리에서 당시 활발하게 이루어지고 있던 다양한 음악회 문화가 

15 Philip Benedict, “More than Market and Manufactory: The Cities of Early 
Modern France.” French Historical Studies 20/3 (1977), 573.

16 Daniel Heartz, Music in European Capitals, The Galant Style 1720-1780 (New 
York: W. W. Norton & co., 2003), 596.

17 Michael Thomas Roeder, A History of the Concerto (Portland, OR: Amadeus 
Press, 1994), 109. 
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있었다는 것과, 다수의 이름 있는 음악 출판업자들 덕분에 런던과 암스테르담에 

버금가는 중요한 출판 도시로서의 명성을 얻게 되었던 점을 들 수 있다.18 오페

라 음악이나 프랑스어 가사를 사용하는 음악의 연주는 왕립극장 밖에서는 금지

되었으며, 자연스럽게 사적인 전용음악회나 공공음악회에서는 기악음악과 라틴

어 가사의 음악들이 연주되었다. 관현악단은 이들 음악회를 뒷받침하는 든든한 

버팀목이었으며, 그 결과 관현악 연주회는 많은 관객들뿐 아니라 많은 음악가들

도 유럽 전역으로부터 불러 모으게 되었다. 따라서 많은 비르투오소 연주자들과 

작곡가들이 파리로 모여들었으며, 음악회와 악보 출판에 있어 서로 경쟁을 벌이

게 되었다.19

18세기 프랑스 파리에서 가장 중요하고도 영향력 있는 공공음악회로는 1725

년 궁정 음악가였던 필리도(Anne Danican Philidor, 1681-1728)에 의해 설립된 

‘영적 음악회(Concerts Spirituel)’가 있다. 필리도는 왕립극장이 문을 닫는 종교

적 휴일에 음악회를 열 수 있는 허가를 받았으며, 이를 위하여 뛸르리 궁전

(Tuileries Palace)의 스위스 실(Salle des Cent Suisses)을  사용할 수 있었다. 초

창기의 음악회들은 종교음악들로 구성되었으며, 프랑스어 가사를 사용하는 곡

이나 오페라의 발췌곡은 연주가 금지되었다. 1727년 12월 필리도는 프랑스 세속

음악을 연주 할 수 있는 허락을 받아내었고, 1728년 1월부터 이를 포함한 음악회 

프로그램이 일주일에 두 번씩 정기적으로 공연되었다.20 따라서 초기에는 종교

음악이 선호되었지만 점차 그 중심이 세속음악과 기악음악으로 이전되었다. 

1774년 무렵에는 이 음악회에서 58명의 주자로 구성된 관현악단과 44명의 단원

으로 이루어진 합창단, 그리고 11명의 독창자를 포함하여 총 113명의 연주자가 

무대에 서는 등 그 규모가 상당히 확대 되었다.21 당대의 뛰어난 음악가들이 ‘영

적 음악회’의 음악 감독으로 활동하였으며, 1790년에 이 음악회 시리즈가 끝나

게 되었을 때 총 1280회의 음악회가 개최되었고, 450명이 넘는 작곡가들의 성악

과 기악작품이 연주되었다는 대기록을 달성하게 된다. 독일과 오스트리아 작곡

가들의 작품이 18세기 중반부터 연주되었는데 여기에는 만하임 악파 작곡가들

의 작품도 포함된다. 예를 들어, 1751년 프로그램에는 요한 슈타미츠(Johann 

18 William Newman, The Sonata in the Classical Era, 2nd ed. (New York: W. W. 
Norton & Co., 1972), 605-606.

19 1783년 Almanach musical 에 의하면, 194명의 작곡가와 500여명의 음악교사 그리
고 120명 이상의 악기 제조자들과 97명의 음악 출판업자가 활동하였다고 한다. 
Barry Brook, “Symphonie concertante: An Interim Report,” The Musical 
Quarterly 47 (1961), 495-496.

20 Constant Pierre, Histoire du Concert spirituel, 1725-1790 (Paris: Société française 
de musicologie, 1975), 15-18.

21 Pierre, Histoire du Concert spirituel 1725-1790, 78.
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Stamitz, 1717-1757)의 교향곡이 연주된 기록이 남아있다. 기악음악은 특히 1773

년부터 1777년까지 당대의 뛰어난 바이올리니스트였던 가비니에(Pierre Gaviniés, 

1728-1800) 와 르둑(Simon Leduc, 1742-1777), 그리고 작곡가 고섹 (François- 

Joseph Gossec, 1734-1829)이 음악감독을 맡으면서 기악음악이 상당히 많이 연

주되었다. 하이든의 교향곡은 1777년부터 연주되었고, 모차르트의 파리 교향곡

은 1778년 이 음악회 시리즈에서 초연되었다. 1777년부터 1789년 프랑스혁명까

지는 가장 음악회가 많이 열렸던 시기로 프랑스 작곡가들의 작품이 유명한 외국 

작곡가들의 작품과 함께 무대에 올려졌다. 이 시기에 라틴어 모테트는 프랑스어 

작품들로 대체되었으며, 교향곡 작품들이 음악회 프로그램을 주도하였다. 기악

음악 중에서도 특히 교향곡들이 청중들에게 좋은 반응을 얻었다고 알려져 있

다.22

18세기 파리에서는 다수의 사적인 전용음악회 시리즈가 열렸는데 이중에는 

금융가인 크로자(Antoine Crozat)의 사적 음악회로부터 발전된 ‘이탈리안 음악

회’(Concert Italien)가 있다. 이 음악회는 1724년 프리 후작(le marquise de 

Prie)에 의해 창립되었으며, 일주일에 두 번 화요일과 토요일에 음악회가 열렸는

데 일 년에 400 리브르(livres)를 지불한 60명의 회원을 위한 전용음악회로 1726

년부터는 뛸르리 궁전의 루브르 실(Salle du Louvre)에서 개최되었다.23 그러나 

이 음악회 시리즈는 당시 가장 영향력 있었던 ‘영적 음악회’에 가려 크게 주목받

지는 못하였다. 그럼에도 불구하고, ‘이탈리안 음악회’는 정기적으로 열렸던 최

초의 음악회 시리즈 중 하나라는 중요한 의미를 갖는다.

당대 음악 발전에 상당한 영향을 끼쳤던 중요한 사적 음악회는 1731년부터 

1762년까지 포플리니에르(Alexandre Jean Joseph Le Riche de La Poupliniér)24

의 살롱에서 열렸다. 이 음악회에서는 파리의 음악계에서 활동하는 중요한 연주

자들과 작곡가들의 작품들이 소개되었으며, 포플리니에르가 개인적으로 소유한 

20여명의 관현악단이 있었다. 그의 성에서는 연극과 문학의 밤이 기악 음악회와 

번갈아 개최되었다. 그의 음악감독에는 당시의 유명한 작곡가였던 라모(Jean- 

Philippe Rameau)와 슈타미츠, 고섹 등이 포함된다. 그의 음악회를 통하여 기악 

음악이 꽃을 피웠으며, 이는 고섹과 같은 음악가에게는 큰 영향을 주었다.25 실

22 Bruno Brévan, Les Changements de la vie Musicale Parisienne de 1774 à 1779 
(Paris: Presses Universitaires de France, 1980), 62.

23 Pierre Daval, La Musique en France au XIII
e
 siécle (Paris: Payot, 1961), 114-115.

24 포플리니에르 (Alexandre Jean Joseph Le Riche de La Poupliniér, 1693-1762)는 
프랑스 귀족의 후손으로 조상으로부터 상당한 재산을 물려받았으며, 현재의 세무 
장관(fermier general)에 해당하는 그의 직책 덕분에 상당한 재력을 겸비하게 된다. 
그의 살롱은 음악가뿐 아니라 문학가, 화가, 모험가등 사교계의 다양한 사람들이 모
이는 장소였다.
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제로 고섹은 지휘자로서의 경력을 포플리니에르의 관현악단에서 시작하였으며, 

그곳에서 음악 심화 교육을 받았고 그 결과 프랑스의 중요한 교향곡 작곡가로 

성장하였다. 또한 포플리니에르의 음악회에서 많은 음악 애호가들이 오페라로

부터 벗어나 독립적인 개체로 지위가 향상된 교향곡에 대한 심미안을 키웠다고 

볼 수 있다.26 흥미롭게도 ‘영적 음악회’에서 연주된 많은 곡들이 포플리니에르

의 음악회에서도 연주 되었으며, 포플리니에르의 음악회는 “당시의 음악적 취향

을 따라간 것이 아니라 앞서 나아갔고 형성하였으며, 모차르트와 베토벤의 작품

에 의해 완성되어질 음악적 구조의 기초를 제공하였다”라는 평가를 받기도 한

다.27 이들 음악회는 기악 음악의 선택에 있어서 ‘영적 음악회’의 선구자 역할을 

하였으며, 공공음악회의 제작에도 큰 영향을 주었다.28

파리 음악계에 있어 또 다른 중요한 후원자로는 부르봉가의 꽁티 대공

(Louis François de Bourbon, Prince de Conti, 1717-1776)을 들 수 있다. 그는 

오뗄 두 땅플(Hôtel du Temple)을 문학가, 정치가, 철학가, 예술가와 음악가들

을 포함한 지식층 활동의 중심지로 만들었으며 1761년부터 1771년까지 이러한 

모임이 지속되었다. 그 자신이 아마추어 음악가이기도 하였던 꽁티 대공은 뛰어

난 연주자들이 포함된 관현악단을 소유하였으며 여기에는 프랑스뿐 아니라 유

럽 전역에서 온 연주자들이 합류하였다. 프랑스를 대표하는 작곡가중 한사람인 

고섹은 1762년 그의 후원자였던 포플리니에르가 세상을 떠나고 나서 부르봉가

의 음악가로 일하게 되었고, 꽁띠 왕자는 파리의 음악 애호가들 사이에 가장 유

명한 음악회를 개최하는 사람이라는 명성을 얻게 된다.29

‘아마추어 음악회’(Concert des Amateurs)는 회원들을 위한 정기 음악회 시

리즈30로 1769년에 시작되었으며, 12월부터 3월까지 고섹의 지휘 하에 매주 음

악회를 열었다. 이 시리즈는 곧 파리의 음악애호가들 사이에서 큰 명성을 얻게 

되었으며, 프랑스 국내외의 훌륭한 연주자들이 음악회에 등장하였고 모차르트 

25 Jean Mongrédien, “Paris: the End of the Ancien Régime,” The Classical Era: 
from the 1740s to the end of the 18th century, ed. Neal Zaslaw (Englewood Cliffs, 
NJ: Prentice Hall Inc., 1989), 71-72. 

26 J.-G. Prod'homme, “A French Mæcenas of the time of Louis XV: M. de La 
Poupliniére,” The Musical Quarterly 10/4 (1924), 531.

27 Georges Cucuel, La Poupliniére et la musique de chamber au XVIII
e
 siécle (Paris: 

Librairie fischbacher, 1913), 376-377.

28 Brévan, Les Changements de la vie Musicale Parisienne de 1774 à 1779, 64.

29 Herbert C. Turrentine, “The Prince de Conti: A Royal Patron of Music,” The 
Musical Quarterly 54/3 (1968), 309-315.

30 이 음악회는 영어로는 subscription concert series 로 표기되며 회원들을 위한 정기 
음악회라는 의미로 해석하는 것이 적당하다고 생각한다. 한편 이 시리즈를 기부 음
악회라고 표현한 음악학자도 있다. 이경희, 󰡔음악청중의 사회사󰡕 (서울: 한양대학교 
출판부, 2006), 243. 
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역시 이 음악회를 편지에서 언급한 바 있다. 이 음악회 시리즈의 가장 큰 특징은 

기악음악만을 연주 한다는 점이다. 따라서 이 음악회의 관객들은 1771년에 이미 

슈타미츠와 고섹의 심포니 콘체르탄테를 감상 할 수 있었는데, 연주를 맡은 관

현악단은 대부분 아마추어들로 이루어져 있었음에도 파리에서 교향곡을 가장 

잘 연주하는 악단이라는 호평을 받았다.31 고섹과 생 조르주(Chevalier Joseph 

de Saint-Georges, 1739-1799)의 감독 하에서 ‘아마추어 음악회’는 큰 규모의 관

현악단을 유지하였는데, 1774년에는 그 주자가 60여명에 이르렀다고 한다. 고섹

이 ‘영적 음악회’의 음악 감독으로 옮겨간 후 생 조르주는 1781년 이 단체가 해

체될 때까지 관현악단을 이끌어갔다. ‘아마추어 음악회’는 이후 ‘올림픽 지부 음

악회’(Concert de la Loge Olympique)로 대체되는데 이 기구는 프리메이슨의 

후원자였던 귀족 콤트 도니(Comte d'Ogny)에 의해 설립되었다. 도니는 하이든

에게 교향곡을 위촉하였고, 1786년 하이든은 그의 파리 교향곡을 완성하여 보내

었고 1787년 시즌에 이 음악회에서 연주된다.32

프랑스에서는 루이 16세(Louis XVI, 1754-1793)의 재위기간 동안 활동한 다

수의 궁정음악가들을 포함한 상당수의 음악가들과 음악 후원가들이 프리메이슨

(freemason)33 이였다. 그들 중에서도 유명한 프리메이슨 음악가로는 고섹과 생

조르쥬를 들 수 있는데 이들은 ‘영적 음악회’와 ‘아마추어 음악회’같은 공공음악

회의 감독으로서 중요한 역할을 하였고 이에 따라 18세기 프랑스의 기악음악에 

프리메이슨이 끼친 영향은 간과될 수 없는 점이다.  의식(儀式)을 위한 프리메이

슨의 음악적 본질 때문에 목관악기들이 그들의 로지에서 빈번히 연주되었으며, 

이후 프리메이슨 공동체들은 협주곡과 교향곡 같은 기악음악이 연주되는 기회

를 많이 제공하였다. 자신들의 활동에 있어 많은 부분을 음악에 할애한 공동체

에는 파리의 ‘연합 동지 로지’(La loge des Amis Réunis)와 ‘완벽한 존중의 올림픽’ 

31 Mongrédien, “Paris: the End of the Ancien Régime,” 68-69.

32 Daniel Heartz, “The Concert Spirituel in the Tuileries Palace,” Early Music 21/2 
(1993), 244.

33 18세기 초 영국에서 시작된 세계시민 주의적·인도주의적 우애(友愛)를 목적으로 하
는 단체. ‘로지’(lodge)라는 작은 집회 단위로 구성되어 있던 중세의 석공(石工: 메이
슨) 길드에서 비롯되었으며 1717년 런던에서 몇 개의 로지가 대(大)로지를 형성한 
것이 그 시초이다. 18세기 중엽 전 영국으로 확산되었을 뿐 아니라, 유럽 각국과 미
국까지 퍼졌는데, 이때는 지식인 ․ 중산층 프로테스탄트들을 많이 포함한 조직이 되
었다. 계몽주의 사조에 호응하여 세계시민주의적인 의식과 함께 자유주의·개인주의·
합리주의적 입장을 취했다. 종교적으로는 관용을 중시하며, 도덕성과 박애정신 및 
준법을 강조하는 등 종교적 요소를 포함하고 있다. 그 때문에 기존의 종교조직들, 
특히 가톨릭교회와 가톨릭을 옹호하는 정부로부터 탄압받게 되어 비밀결사적인 성
격을 띠게 되었다. 프랑스혁명이나 19세기 여러 정치적 사건과 연루되기도 했지만 
그 역할이 과장되어진 부분이 있다고 평가된다. 

   (“프리메이슨” 두산백과, http://www.doopedia.co.kr/search/encyber/totalSearch. 
jsp, 2012년 8월 20일 접속)
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(Olympique de la Parfait Estime), 그리고 베르사이유의 ‘애국심 (Patriotisme)' 

등이 있다. ‘올림픽 지부 음악회’에서는 당대의 뛰어난 연주가들이 정기적으로 

참여하였고, 성악곡과 교향곡 뿐 아니라 심포니 콘체르탄테도 같은 무대에서 연

주되었다.34 이들 음악회의 주요한 연주 목록에는 실내악곡, 협주곡, 교향곡과 심

포니 콘체르탄테가 포함되며 이후 일반화 되는 공공음악회의 모델이 되었다. 따

라서, 적어도 파리에서는 기악음악의 세속화와 대중화에 프리메이슨 공동체가 

중요한 역할을 한 것은 분명하다.

18세기의 파리는 이렇게 사적인 음악회와 공공 음악회가 성행하면서 진보적

인 음악회를 주도하였으며, 이들 음악회에서는 다양한 성악곡과 기악음악이 연

주되었다. 같은 시기 비엔나를 중심으로 활동하던 작곡가들은 교향곡이나 협주

곡과 같은 기악음악 작곡에 주력 하였고 실제로 이러한 기악 작품들이 많이 연

주되었다. 그러나 1770년대와 1780년대 파리에서는 심포니 콘체르탄테가 교향

곡의 인기를 능가하였다. 전형적인 두 악장 구조의 심포니 콘체르탄테는 일반적

으로 두 명에서 여섯 명 정도의 독주자와 관현악단을 위한 작품으로, 당시 청중

들이 갈망하던 비르투오조 연주에 부응하기 위해 고안된 프랑스 작곡가들의 작

품인 셈이다. 이 장르는 뛰어나 독주자들 간의 우호적인 경쟁이 매력적이고 유

연한 선율 연주를 통해 펼쳐지는 특징을 가지며, 바로 이러한 점이 청중들에게 

큰 즐거움을 주는 요소였다.35 심포니 콘체르탄테 작곡가들은 기악음악에서 가

능한 한 가장 선율적인 어휘를 사용하여 청중들에게 즐거움을 주기위해 노력하

였는데, 당대 뛰어난 연주자들이 독주부를 맡은 것은 분명하지만, 화려한 연주기

술을 통해 청중의 마음을 사로잡는 그런 비르투오조 독주자들 뿐 아니라, 그 지

역에서 활동하는 일급 주자로 관현악단의 수석 주자이면서 독주자로서의 경력

을 추구하지 않는 사람들도 가끔 포함되었다. 그뿐 아니라 작곡가 자신이 독주

자로 참여하기도 하였는데 다수의 심포니 콘체르탄테 작곡가들은 그 자신이 기

악 연주자이기도 하였기 때문이다. 일단 자신의 이름이 심포니 콘체르탄테의 주

인공으로 대중에게 알려지게 되면, 이들은 보다 많은 제자들을 확보할 수 있었

고, 자신의 작품 악보 판매가 증가하였으며, 출판업자들과 보다 유리한 조건에서 

계약을 할 수 있게 되었다.36

프랑스 혁명이 일어나기 직전에는 유럽 전역에 비해 파리에서 더 많은 악보

들이 출판되었는데 이는 파리의 출판업자들이 가진 기술적인 경쟁력과 기업가

34 Brévan, Les Changements de la vie Musicale Parisienne de 1774 à 1779, 56-57.

35 Mongrédien, “Paris: the End of the Ancien Régime,” 75.

36 Brook, “The Symphonie Concertante: Its Musical and Sociological Basis,” 
International review of the aesthetics and sociology of Music I (1975), 114-125.
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적인 능력이 대단하였기 때문이다. 이러한 환경에서 공공음악회를 통하여 인기

가 높아진 기악음악들 덕분에 심포니 콘체르탄테를 포함한 교향곡 악보들이 많

이 출판되었다. 악보 출판을 계기로 심포니 콘체르탄테 작곡가들은 작곡가로서

의 명성을 얻을 수 있었으며, 악보 판매를 통한 수입의 증대 덕분에 그들의 재정

상태가 향상되었고, 그로 인하여 후원자의 그늘에서 벗어나 독립적으로 활동 할 

수 있는 가능성이 확대되었다. 그리하여 1770년대에 들어서면서 프랑스의 작가

들과 작곡가들은 ‘저작권’(droit d'auteurs) 운동을 통하여 자신들의 권리를 주장

하기 시작하였는데, 이 운동은 보마르셰(Pierre-Augustin Caron de Beau- 

marchais, 1732-1799)의 󰡔세빌리아의 이발사󰡕(Le Barbier de Séville)가 크게 성

공하면서 그의 주도하에 시작되었다. 그리하여 1777년에 약 20여명의 작가들, 

오페라 대본작가, 그리고 작곡가들이 모여 자신들의 작품에 관한 저작권을 주장

하였으나, 이때는 자신들의 주장을 관철시키는데 실패하였다. 하지만 이후 1786

년과 1791년에도 이들은 계속 자신들의 권리를 주장하였고, 마침내 1793년 혁명

정부에서 모든 유형의 작품들에 대한 저작권이 인정되었는데 작가, 작곡가들 뿐 

아니라 화가들의 작품에 대한 권리도 법으로 보호 받는다는 조약(La Conven- 

tion)이 선포 되었다.37

음악가들의 독립성은 이러한 저작권 운동과 법령의 선포로 인하여 증가하였

으며, 18세기 프랑스에서는 새로운 유형의 음악가들이 등장하게 된다. 파리는 두 

종류의 음악가들이 활동하는 장이 되었으며, 하나는 전통적인 음악가이고 또 다

른 하나는 혁신적인 음악가들이다. 전통적인 음악가들은 궁정이나 후원가들 혹

은 왕립 극장이나 음악원에 속해있었으며, 대부분의 경우 오페라, 모테트, 서곡

이나 발레음악처럼 자신이 속한 궁정이나 단체에서 위촉하는 작품들을 주로 작

곡하였다. 이와는 대조적으로 새롭게 등장한 혁신적인 음악가들은 화려한 공연

이나 음악회의 제작에 참여하거나 사적인 음악 모임을 위해 일 하였다. 이들은 

궁정에서 인기 있었던 실내악곡 대신, 심포니 콘체르탄테나 교향곡, 협주곡과 같

은 큰 규모의 기악음악을 주로 작곡하였다. 이들 혁신적인 음악가들은 신흥 중

산층 계급의 등장과 더불어  발전해 나갔으며, 자신들의 재능을 대중의 눈높이

에 맞추려 한 반면, 전통적인 음악가들은 자신들의 후원자들에 의해 제공되는 

보다 안전한 환경에 안주하는 경향이 있었다.38

다수의 심포니 콘체르탄테 작곡가들은 후원자나 궁정의 보호 하에 작품 활

동을 한 전통적인 작곡가들에 속하는 것이 아니라, 사적인 음악 모임이나 공공

37 Brévan, Les Changements de la vie Musicale Parisienne de 1774 à 1779, 82-83.

38 Brévan, Les Changements de la vie Musicale Parisienne de 1774 à 1779, 90-91.
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음악회에서의 연주를 통하여 자신들의 작품을 소개하면서 대중들의 취향에 다

가서는 혁신적인 음악가들에 속한다. 결국 심포니 콘체르탄테라는 장르는 공공

음악회의 발전과 더불어 탄생하고 성장한 것으로 18세기 후반에는 기악음악들 

중에서도 상당한 인기를 누린 대중적인 장르이다.

Ⅳ. 심포니 콘체르탄테와 ‘영적 음악회’

파리에서 1725년에 시작된 ‘영적 음악회’는 궁정음악가들이 베르사이유에서 파

리로 이동하는 계기를 마련해주었으며, 그 결과 18세기말에는 궁정음악이 쇠퇴

의 길을 걷게 된다. 이 음악회 시리즈에 음악을 제공하는 작곡가들은 제법 좋은 

대우를 받았으며, ‘영적 음악회’는 점차 유럽 대륙에서 가장 중요한 음악회로 자

리 잡게 된다.39 그리하여 ‘영적 음악회’는 그 시리즈가 끝나는 1790년 무렵까지 

파리의 여러 다른 음악활동도 지배하게 되었다. 이렇게 영향력 있는 음악회에서 

자신의 심포니 콘체르탄테 작품들을 연주 할 수 있었던 작곡가들로는 이 음악회 

시리즈의 음악 감독을 지낸 고섹, 생 조르주, 르둑을 비롯하여, 다보(Jean- 

Baptiste Davaux, 1742-1822), 깜비니(Giovanni Giuseppe Cambini, 1746-1825), 

브레발(Jean-Baptiste Bréval, 1756-1882), 드비엔느(François Devienne, 1759-1803) 

그리고 플레옐(Ignace Pleyel, 1757-1831) 등이 있다. ‘영적 음악회’는 당시 파리

에서 성행하였던 공공음악회 중에 유일하게 음악회의 프로그램의 기록이 남아 

있는 시리즈이다. 1773년부터 1790년까지 30명이 넘는 작곡가들의 심포니 콘체

르탄테가 128회 이상 무대에 올려졌다.40

‘영적 음악회’에서 처음으로 심포니 콘체르탄테가 연주된 것은 1773년 3월 

25일의 음악회이다. 이때 연주된 작품은 바이올린과 오보에를 위한 칼 슈타미츠

(Carl Phillpp Stamitz, 1745-1801)의 작품으로 기록되어 있다.41 슈타미츠의 현

존하는 심포니 콘체르탄테의 악보 표지에는 이 작품들이 ‘영적 음악회’에서 연

39 예들 들어, 작곡가는 교향곡 한 곡 당 5 louise d'or 를 받게되는데 1 louis d'or는 
24 livre 와 동일하다. 즉, 작곡가는 교향곡 하나에 120 livre 를 받게 되는 것이다. 
(Brévan, Les Changements de la vie Musicale Parisienne de 1774 à 1779, 68) 참고로 
livre 는 예전 프랑스의 화폐 단위로 은 1 파운드와 동일한 가치를 갖는다.    

40 음악회의 프로그램은 꽁스탕 피엘의 책 제3장에 연도별로 각각 정리가 되어있다. 
본 논문에서 논하는 작품 연주에 관한 내용은 모두 이 책에 수록된 프로그램을 참
고하였다. Constant Pierre, Histoire du Concert spirituel, 1725-1790 (Paris: Société 
française de musicologie, 1975), 232-344.

41 칼 슈타미츠의 심포니 콘체르탄테가 이 시기에 작곡되기 시작하였고 또 파리에서 
출판되었는데, 현존하는 그의 작품들 중에는 바이올린과 오보에를 위한 작품은 찾
아 볼 수 없다. 따라서 이 날 연주된 작품은 분실된 것으로 보인다. 슈타미츠의 심
포니 콘체르탄테 작품 목록은 Grove Music Online 을 참고하였다. (http://www. 
oxfordmusiconline.com.libproxy.hanyang.ac.kr:8080/subscriber/article_works/grov
e/music/40302pg2#S40302.3.2.WG1), 2012년 8월 21일 접속.
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주 되었다는 사실이 명시되어 있다. 

<그림 1> 칼 슈타미츠의 심포니 콘체르탄테의 표지

 

이 표지에 보면 슈타미츠는 노아이유 공작(Duc de Noailles)의 작곡가라고 되어

있다. 슈타미츠는 1770년에 파리로 왔으며 1771년부터 1777년까지 노아이유 공

작의 궁정 음악가로 일 하였는데 이 시기에 빈번하게 ‘영적 음악회’에 등장한 것

으로 알려져 있으며 유럽의 다른 도시로도 연주여행을 다녔다고 한다.42

그로부터 사흘 뒤에는 프랑스의 대표적인 심포니 콘체르탄테 작곡가인 다보

의 두 대의 바이올린을 위한 심포니 콘체르탄데 작품이 연주되었다. 프랑스에서 

심포니 콘체르탄테를 최초로 작곡한 것으로 알려진 다보의 첫 번째 심포니 콘체

르탄테 작품은 1772년에 완성된 것으로 알려져 있으나, 그의 작품이 ‘영적음악

회’ 무대에서 연주된 것은 슈타미츠의 작품보다 며칠 늦었던 것이다. 1774년에

는 슈타미츠의 작품 중 네 명의 독주자를 위한 심포니 콘체르탄테가 무대에 올

42 http://www.oxfordmusiconline.com.libproxy.hanyang.ac.kr:8080/subscriber/article
/grove/music/40302pg2, 2012년 8월 25일 접속.
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랐는데 이 곡은 두 대의 바이올린과 비올라, 첼로를 위한 것으로 독주자 그룹이 

현악 사중주의 편성인 점이 눈에 띈다.43 이렇듯 두 명 이상의 독주자를 위한 프

랑스 작곡가의 심포니 콘체르탄테들도 프로그램에서 발견되는데, 두 대의 바이

올린과 비올라를 위한 다보의 작품과 깜비니의 작품이 1775년에 연주된 것으로 

기록되어있다.

심포니 콘체르탄테의 독주악기 구성에 관하여 브룩은 초창기 5년 동안은 두 

대의 바이올린이 기본 편성이었으며, 1780년대까지도 가장 일반적인 편성이라

고 언급 하였다.44 ‘영적 음악회’의 프로그램을 살펴보면 1780년대 중반까지도 

현악기를 위한 심포니 콘체르탄테들이 주를 이루었으며 두 대의 바이올린이 가

장 선호되는 조합이었다. 그 예로, 두 대의 바이올린을 위한 다보의 심포니 콘체

르탄테는 1784년에 네 번 연주된 것으로 기록되어있다. 이것은 물론 이 작품에 

대한 청중들의 반응이 좋았기 때문으로 보이지만 독주부의 편성이 초창기부터 

표준으로 취급된 두 대의 바이올린이라는 점 또한 의미가 있다고 본다.

그러나 1785년에 들어서면 목관 악기를 위한 심포니 콘체르탄테가 이전보다 

더 대중화 되고 있다는 점을 알 수 있다. 그 해에는 작곡가이자 첼리스트이기도 

한 브레발의 오보에와 호른을 위한 심포니 콘체르탄테가 네 번 연주되었으며, 

바이올린, 첼로, 클라리넷, 바순을 위한 깜비니의 작품역시 네 번이나 무대에 올

랐다.45 반면 두 대의 바이올린을 위한 다보의 작품은 두 번 연주되었을 뿐이다. 

드비엔느의 오보와 바순을 위한 작품이 3월 28일 음악회에서 연주되었으며, 바

로 다음날 르준의 플룻과 오보에를 위한 심포니 콘체르탄테가 연주되었는데 드

비엔느는 자신의 작품과 르준의 작품에서 독주자로 무대에 올랐다고 기록되어

있다. 심포니 콘체르탄테 작곡가들은 그 자신이 연주가이기도 하였기 때문에 프

로그램을 살펴보면 종종 자신의 작품이나 동료의 작품의 독주자로 무대에 서기

도 한 것을 알 수 있다. 1786년에는 하이든의 심포니 콘체르탄테가 4월 7일, 11

일 13일 23일 음악회에서 연주되었는데 이 작품은 바이올린, 첼로, 플룻, 오보에

와 호른 오블리가토를 위한 작품이라고 기록되어있다.46 실제로 1786년 시즌에

43 Heartz, Music in European Capitals, 613.

44 Brook, “The Symphonie Concertante: An Interim Report,” 503.

45 모차르트 역시 깜비니와 동일한 편성의 심포니 콘체르탄테를 작곡하였으나, 그의 
작품은 ‘영적 음악회’에서 연주되지 못하였다. 모차르트는 아버지에게 보내는 편지
에서 깜비니의 계략으로 자신의 작품이 무대에 오르지 못하였다는 말을 했다고 한다. 
Amzie D. Parcell, “The symphonies concertantes of Giuseppe Maria Cambini,” 
(Ph. D. dissertation, College-Conservatory of Music, Cincinnati University, 1984), 
6-7.

46 현존하는 하이든의 유일한 심포니 콘체르탄테는 교향곡 제 105번으로 바이올린, 첼
로, 오보, 바순을 위한 작품이며 작곡 시기는 1792년으로 알려져 있다. 따라서 ‘영
적 음악회’에서 네 번이나 연주된 이 작품이 어떤 작품인지 현재로서는 알 수 없으
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는 여러 작곡가들의 심포니 콘체르탄테가 총 20번 연주된 것으로 기록되어있는

데, 여기에는 두 대의 호른, 호른과 바순, 두 대의 플룻, 그리고 클라리넷과 바순

을 위한 작품들이 포함되어있다. 이제 점차적으로 목관과 호른을 독주 악기로 

사용하는 곡들이 늘어나고 있는 것을 알 수 있다. 또한 1787년에는 가르니에의 

두 대의 오보에를 위한 심포니 콘체르탄테가 여섯 번 연주되었다는 기록이 남

아 있는 것으로 보아 이 작품의 인기를 짐작 할 수 있다. 그렇지만 같은 해에 

두 대의 바이올린을 위한 다보의 심포니 콘체르탄테는 세 번, 그리고 비오티의 

심포니 콘체르탄데는 네 번 연주되었다고 하는 기록을 보면, 작곡가들 사이에

서는 여전히 두 대의 바이올린이 독주악기 편선으로 선호되었다는 것을 알 수 

있다.

그러나 1788년 시즌에는 심포니 콘체르탄테가 모두 아홉 번 무대에 올랐으

며, 이중에 중에서 두 대의 바이올린을 위한 작품은 두 번 연주되었고 나머지는 

모두 목관 악기를 위한 곡들 이었다. 가르니에의 두 대의 오보에를 위한 작품이 

네 번 연주되었고, 그 밖에 드비엔느의 두 대의 클라리넷을 위한 곡, 역시 같은 

편성을 위한 자뎅(Louis-Emmanuel Jadin,  1768-1853)의 작품과 드비엔느의 클

라리넷과 바순을 위한 곡이 연주되었다. 그리고 1789년에는 현악기를 위한 심포

니 콘체르탄테의 연주가 전무하다는 사실은 목관 악기에 대한 작곡가의 선호도

가 분명하게 반영된 것으로 볼 수 있다.47 이 해에는 드비엔느의 플룻, 오보에, 

바순과 호른을 위한 심포니 콘체르탄테가 4월에만 네 번 연주되었으며, 그의 또 

다른 작품으로 플룻, 클라리넷, 바순을 위한 곡은 같은 해 12월에 연주 되었다. 

그 밖에도 두 대가 호른을 위한 세 작곡가의 작품이 그 해의 ‘영적 음악회’ 무대

에 올랐다. ‘영적 음악회’의 마지막 시즌인 1790년에는 목관 악기를 위한 심포니 

콘체르탄테가 일곱 번 연주 되었고, 바이올린을 위한 작품도 세 번 연주되었다

는 기록이 남아있다.

‘영적 음악회’에서 심포니 콘체르탄테가 연주되기 시작한 것은 1770년대 초

반으로 이때에는 현악기를 위한 작품들이 주를 이루었다. 그렇지만 세기말을 향

해 가면서 목관악기를 위한 곡들이 프로그램을 주도한 것을 알 수 있다. 그 이유

로는 목관악기의 발달과 그에 따는 연주 기술의 향상을 들 수 있는데 청중들 역

시 새롭게 발전된 목관 악기에 대한 관심이 커진 것으로 볼 수 있다. 고전시대의 

목관 악기를 위한 심포니 콘체르탄테에 관한 연구를 하였단 스톨티는 1770년대 

후반부터 이미 출판업자들의 악보 출판 목록에서 목관 악기를 위한 심포니 콘체

며, 이 작품이 분실 되었을 가능성도 배제 할 수 없다고 본다.

47 브룩 역시 목관 악기의 사용이 빈번해 지면서 현악기가 거의 완전히 밀려났다고 언
급하였다. Brook, “The Symphonie Concertante: An Interim Report,” 503.
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르탄테의 수가 급증하였다고 주장한다. 그는 대중의 인정을 받기위해서는 작곡

가가 자신의 작품을 초연한 명연주자의 이름을 악보 표지에 함께 싣는 것이 관

행이었다고 하였다.48 파리에서는 1770년대 이후로 음악회에서 심포니 콘체르탄

테가 연주되지 않은 경우를 찾아보기는 힘들 정도였다고 한다. 기분전환을 위한 

다양성 필요하였던 당시의 사회, 즉 대중의 취향에 맞춰서 탄생한 이 장르는 시

간의 흐름에 따라 독주 악기의 선택에 있어서도 변화를 보이면서 음색의 다양화

를 추구한 것이다.49

Ⅴ. 나가는 글

지금까지 살펴본 바와 같이, 심포니 콘체르탄테는 고전시대의 전성기라고 할 수 

있는 1770년대부터 프랑스의 파리에서 상당히 유행한 장르이다. 프랑스에서 관

현악곡이 발달하게 된 배경은 당시 음악을 주도하던 장르인 오페라에 포함된 발

레부분의 반주로부터 점차 독립하여 독자적인 길을 걸어가게 된 것으로 볼 수 

있다. 이는 바로크 오페라의 서곡으로부터 고전의 교향곡으로 발전되어 나온 것

과 유사한 경우이다. 이렇게 등장한 장르가 교향곡이고 교향곡에서 독주자의 기

량을 감상하고 싶었던 청중의 취향을 반영하여 탄생하게 된 것이 바로 심포니 

콘체르탄테인 것이다. 따라서 이 장르는 교향곡과의 연관성 때문에 심포니라는 

제목을 사용하였고 독주자 그룹의 의미로 콘체르탄테를 결합하여 사용한 것으

로 볼 수 있겠다. 그러나 이 장르의 형식은 고전시대의 협주곡과 유사한 것이 

특징이다. 즉, 작곡가들 사이에서는 이 장르의 명칭은 심포니 콘체르탄테이지만 

본질은 다수의 독주자를 위한 협주곡이라는 점이 인지되었던 것으로 보인다. 이 

장르는 당시 프랑스의 작곡가들 뿐 아니라 전 유럽의 작곡가들이 시도하였던 장

르이다. 그리고 하이든이나 모차르트와 같은 비엔나 고전 악파의 작곡가들도 이 

장르를 작곡하였거나 작품을 무대에 올렸던 기록이 남아있다. 이미 살펴본 바와 

같이, 하이든의 심포니 콘체르탄테의 연주 기록은 전해 내려오지만 ‘영적 음악

회’의 프로그램에 모차르트의 교향곡이 연주된 기록은 찾아 볼 수 없다. 하이든

은 하나의 작품을 남겼지만, 모차르트의 경우 두 대의 바이올린과 오보에, 첼로

를 위한 작품 K. 190이 1773년에 작곡하였는데 이 시기는 이 장르가 탄생하던 

시기와 거의 비슷하다. 모차르트가 파리에 머무르던 1778년과 1779년에 모차르

트는 적어도 이러한 장르의 작품 네 개를 시도한 것으로 보인다. 네 대의 목관악

48 James Stoltie, “A symphonie concertante type: the concerto for mixed wood- 
wind ensemble in the classical period,” (Ph. D. dissertation, University of Iowa, 
1962), 22.

49 Mongrédien, “Paris: the End of the Ancien Régime,” 75-76. 
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기를 위한 K. 287, 비올라와 바이올린을 위한 K. 364, 그리고 플룻과 하프를 위

한 K. 299와 두 대의 피아노를 위한 K. 365가 그것이다. 이 중에서 네 대의 목관

악기를 위한 작품은 ‘영적 음악회’에서 연주될 예정이었지만 알려지지 않은 이

유로 인해 동일한 편성의 깜비니 작품으로 대체되었다고 한다. 모차르트의 K. 

364는 그의 작품들 중에서 유일하게 두 대의 현악기를 위한 것으로, 이 곡은 

1779년 유럽 연주여행을 마치고 잘츠부르크로 돌아와서 완성한 것으로 알려져 

있다. 이는 모차르트가 만하임과 파리를 방문하였던 1777년과 1778년에 이 장르

에 대한 상당한 흥미를 갖게 된 것으로 보이는데 당시 만하임과 파리에서는 심

포니 콘체르탄테가 가장 인기 있는 장르였기 때문이다.

이렇듯 심포니 콘체르탄테는 고전시대의 기악곡으로 당대의 많은 작곡가들

이 작품을 남긴 중요한 장르임에도 불구하고 그에 관한 연구는 상당히 제한적이

다. 특히 이 장르의 근원지라고 할 수 있는 프랑스 작곡가들의 작품에 관한 외국 

학자들의 연구조차 소수에 불과 하며 이들의 작품이 연주되는 경우도 프랑스를 

제외하고는 상당히 드물다. 본 논문을 통하여 이 장르가 보다 많이 알려지고 국

내 학자들의 관심을 받게 되어서 18세기말을 풍미하던 음악들을 우리도 감상할 

수 있는 기회가 오기를 기대해 본다. 

한글검색어: 프랑스, 고전주의, 기악음악, 합주 협주곡, 영적 음악회, 공공음악회, 

하이든, 깜비니, 다보, 고섹, 하이든, 모차르트, 슈타미츠

영문검색어: France, Classicism, Instrumental music, Symphonie concertante, 

Concert Spirituel, Public concert, Cambini, Davaux, Gossec, 

Haydn, Mozart, Stamitz
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국문초록:

18세기 프랑스 ‘심포니 콘체르탄테’의

역사적 배경 및 어원 연구

김 경 은

심포니 콘체르탄테는 고전시대에 등장한 기악 장르로 두 명 이상의 독주자를 위

한 합주 협주곡을 말한다. 이 장르는 1770년대 프랑스의 파리를 중심으로 유행

하였고 그 인기는 18세기 말까지 지속되었다. 당시 유럽에서 활동하던 뛰어난 

연주가들은 공공음악회를 비롯하여 활발한 음악활동이 이루어지던 파리에 모여

들었고, 작곡가들 역시 악보 출판의 중심지로 부각되는 이 도시를 선호하였다. 

관현악곡에서도 훌륭한 독주자의 기교를 감상하고 싶었던 청중의 요구에 부응

하여 등장한 이 장르의 작곡가들은 초기에는 만하임과 파리의 음악가들이었으

며 파리를 중심으로 꽃피운 프랑스의 대표적인 기악음악 장르이다. 초창기 작품

들이 현악기를 위한 것이었다면, 후기로 가면서 목관악기와 금관악기가 포함된 

독주부 편성이 선호되는 현상을 볼 수 있다.  본 논문에서는 합주 협주곡임에도 

바로크의 합주협주곡과는 다른 용어를 사용하는 이 장르의 역사적 배경과 어원 

연구를 통하여 심포니 콘체르탄테 장르에 대한 이해를 도모하고자 한다.
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Abstract:

A Study on Historical Background and Terminological Origin

of the Symphonie Concertante in the 18th-Century France

Kyung Eun Kim

The term symphonie concertante refers to a multi-movement orchestral work 

of symphonic genre for two or more solo instruments and an orchestra.  

This genre flourished during the second half of the eighteenth century and 

satisfied both the public demand for solo instruments in the symphonies and 

the growing taste for virtuosity that audiences favored. Virtuosi who could 

best perform the highly demanding concertante parts would travel to cities 

in which performances in large public and private halls were possible, and 

many contemporary composers sought similar venues in which their new 

works could be performed. For such composers Paris, which boasted a 

vibrant public concert tradition and a thriving publishing industry, was the 

place to be in 1770s. The earliest composers were Mannheimers and 

Parisians, and the first symphonies concertantes published were almost all 

by French composers. This paper deals with historical background of the 

genre and terminological origin of symphonie concertante, and expect that 

this will shed light on the understanding of the genre.
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