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Donde hay vida hay musica, y viceversa. La musica es el arte mas
intimamente vinculado a la vida humana; despierta en el hombre ardiente
entusiasmo por la vida, profundiza sus sentimientos, aumenta su ardor, y
le infunde esperanza en el mafiana y optimismo.

La honda sensibilidad estética de la musica produce en los oyentes
sentimientos nobles, puros, inmaculados, y les deja en el alma largas y
profundas huellas. La musica les proporciona fuerza y animo, los
estimula a avanzar hacia el porvenir.

Tiene enorme influencia en el plano ideoldgico y estético. Solo la
musica auténtica puede ejercer este poder en alto grado. Y debe
contribuir activamente a la formacion ideologica y estética del hombre
destinada a convertirlo en un ente independiente, ayudar a la vida y lucha
creadora de las masas populares, asi como reflejar sus ideas de
independencia, y ser comprendida y disfrutada por ellas. La historia de la
musica de la humanidad puede afirmarse que es la de la busqueda,
mediante las innumerables escuelas que se han sucedido, de la solucion
del problema esencial de como debe ser la verdadera musica.

El asunto fundamental relacionado con la auténtica mision, papel y
caracter de la musica, debatido por largo tiempo en la historia de la
humanidad, llegdé por fin a tener solucion completa en nuestra época
gracias a la idea Juche. Al esclarecer desde una nueva Optica la posicion
y el papel que el hombre desempefia en el mundo y presentar el nuevo
concepto sobre el sujeto del movimiento social, esta idea abrié amplias
perspectivas para encontrar soluciones cientificas a las cuestiones de la
mision y el caracter de la musica y trazar de modo integral las vias para
hacerlas efectivas.

Una tarea historica que la época actual nos presenta es dar respuestas
globales, sobre la base de la idea Juche, a las cuestiones concernientes a
los principios que atafien a la naturaleza, la mision y el papel de la
musica y a su contenido y forma, y resolver, desde un correcto punto de
vista y posicion, todos los asuntos teéricos y practicos en la creacion de
una musica a nuestro estilo.



Tempranamente, en medio de las llamas de la Lucha Revolucionaria
Antijaponesa, el gran Lider Kim Il Sung concibid la original idea
literaria y artistica basada en el Juche, instaur6 personalmente la
tradicion musical de la revolucion y dirigi6 sabiamente los esfuerzos
para crear la musica jucheana, gracias a lo cual este arte se encuentra hoy
en plena floracion. Al sintetizar y generalizar los hechos que conforman
la brillante historia de la creacion de la musica jucheana bajo la direccion
del Lider y los éxitos y experiencias acumulados por el Partido en esta
esfera, debemos propiciar que este arte cumpla excelentemente con la
honrosa misioén que asume ante la época y la revolucion.

1. LA MUSICA JUCHEANA

1) LA EPOCA DEL JUCHE REQUIERE DE
UN NUEVO TIPO DE MUSICA

La verdadera musica debe ser fiel a las exigencias de la época y servir
a su mision. Ese es su cometido principal y su importante papel ante la
época.

Todo tiempo historico requiere de una musica que le corresponda y la
musica, por su parte, lo refleja. La de la Edad Media era de caracter
feudal y mostraba las relaciones socio-historicas de esa época, mientras
las diversas corrientes surgidas en la Edad Moderna daban la imagen del
periodo que comprendia la aparicion del capitalismo, la revolucion
burguesa y el ascenso del capitalismo. Esta es la ley del avance de la
historia musical.

Vivimos un nuevo tiempo historico, cuya mision es la de materializar
cabalmente las exigencias de independencia y la existencia creadora de
las masas populares, y esa lucha ha escalado la etapa cimera.

La época actual, cuyo curso es representado por esa lucha
revolucionaria, requiere imperiosamente de un arte musical que la
estimule y que defienda la independencia de las masas populares.
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La musica apropiada a la época del Juche y que contribuye a su
mision y requerimientos, es la jucheana. Solo ella puede encarnar del
modo mas correcto la esencia de nuestra era y servir fielmente a su
causa.

La musica jucheana, ademas, se ajusta a la naturaleza social del arte.
El hombre, en virtud de su atributo de independencia, adopta un criterio
y una actitud sobre la situacion real en que se encuentra, manifestando
contento o descontento. Esto se expresa también por la forma artistica.
Para impulsar sus actividades creadoras, el hombre necesita, por su
naturaleza, capacidad ideologica y espiritual y un factor que lo satisfaga
en el plano estético y emotivo. El arte es un poderoso medio para cubrir
esta necesidad. Producto social de la necesidad y conciencia de
independencia y creadora del hombre, el arte contribuye al desarrollo de
esta conciencia. Es su facultad social reflejar las ideas y sentimientos de
las personas, educarlas en lo ideoldgico y estético y estimularlas a la
lucha. En la época actual, en que las masas populares se han convertido
en protagonistas que dominan el mundo e impulsan poderosamente la
revolucion y construccion, es natural que la musica, en correspondencia
con la facultad social del arte, refleje las aspiraciones y exigencias de las
masas y les sirva.

La musica jucheana es de nuevo tipo, refleja las reclamaciones de este
periodo y las aspiraciones de las masas populares, y les sirve lealmente.

En tanto que el arte musical de nuevo tipo que en su contenido y
forma refleje fielmente esas exigencias y aspiraciones, tendra rasgos
peculiares que lo distingan nitidamente de todos los tipos musicales
precedentes.

La musica jucheana es revolucionaria en su contenido.

Las masas populares, artifices del avance de la sociedad y la historia,
luchan sin descanso para alcanzar la independencia y hacer realidad su
aspiracion a la soberania y sus necesidades creativas. Solo si la musica
describe las ideas y los sentimientos de las personas que, dotadas de
espiritu independiente, se esfuerzan por alcanzar ese objetivo, puede
decirse que refleja las reclamaciones y anhelos de las masas populares.
En la musica, las ideas y los sentimientos se plasman en virtud de la
diversidad de las experiencias en la existencia y lucha.



La musica es un género artistico que manifiesta las ideas y los
sentimientos a manera de exteriorizar, por un impulso interior, lo que se
siente. El arte y la literatura expresan las ideas y los sentimientos del
hombre. Pero, la musica tiene -caracteristicas peculiares que la
diferencian en el modo de la representacion. Es un arte especial que con
sonidos musicales expresa los sentimientos y emociones que el ser
humano experimenta. Principalmente, muestra las experiencias emotivas
que adquiere en la realidad, los sentimientos estéticos que se originan de
los impactos sicologicos. Aunque no puede explicar directamente en
detalle como la literatura las ideas que quiere expresar ni reproducir
como la pintura la realidad que se extiende ante la vista, manifiesta el
mundo sicologico y emotivo del hombre de un modo mas refinado y
profundo que cualquier otro arte.

La musica jucheana plasma las aspiraciones y exigencias de las masas
populares, al representar, en un mundo de profundas emociones y
sentimientos, las nobles e inmaculadas experiencias espirituales y las
impresiones optimistas y combativas que reciben en la lucha por la
independencia y en la vida soberana y creadora.

En la musica es importante el contenido. Ignorarlo o negarlo es una
manifestacion de esteticismo y formalismo y, como tal, no pasa de ser un
planteamiento reaccionario dirigido a eliminar de la musica la idea y el
contenido sano y revolucionario bajo las etiquetas del “arte por el arte” y
la “belleza de la forma pura”. Una pieza musical carente de contenido
progresista y revolucionario, no puede contribuir a la educacion en las
ideas revolucionarias, sino, por el contrario, causa en ella consecuencias
perniciosas.

El menosprecio del contenido esta relacionado también con la erronea
comprension de las caracteristicas de su manifestacion en la musica. Por
las particularidades de su representacion artistica, la musica no presenta
en el primer plano el contenido ideoldgico tan explicitamente como la
literatura y demas géneros artisticos. Tanto la literatura como la musica
muestran la vida real y las ideas y emociones que en ella se manifiestan.
Si la literatura narra la vida y los sentimientos, la musica expresa en
forma de exteriorizacion emotiva lo que se piensa y siente en la
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existencia. En las obras literarias las ideas se plantean de modo directo y
detallado mediante la narracion y los dialogos, pero el cambio de las
emociones se nota indirectamente por las descripciones. A diferencia de
ellas, las piezas musicales expresan los sentimientos de manera directa y
detallada, y con manifestaciones emotivas. Mas los pormenores de su
contenido ideoldgico no se presentan directamente en primer plano,
porque yacen en el fondo de los sentimientos, por eso puede
comprenderse correctamente solo con la ayuda de los medios indirectos
como el titulo, la letra o la l6gica musical. Esta es la razén por la que
algunos menosprecian el contenido, considerando que, junto con la idea,
no forma parte de la musica. Esta concepcion es muy peligrosa.

Como sin ideas no pueden nacer sentimientos y sin €stos y aquéllas
no surge la sensibilidad estética, a menos que se parta de la concepcion
revolucionaria de independencia y de un noble espiritu, es imposible
crear una pieza musical llena del sentido estético de la época. También
en otros tiempos se desarrolld sin cesar la lucha de las masas populares
por la independencia y se escribieron muchas piezas musicales que
reflejaron sus aspiraciones revolucionarias y dejaron huellas positivas en
la historia. Pero las ideas progresistas que reflejaron no eran dinamicas ni
dilucidaron la verdad de la lucha, y en muchos casos se expresaron de
modo sumamente superficial en los cantos sobre la naturaleza o la
belleza pura. En realidad, tal musica no tiene gran sentido para la lucha
de las masas populares. Aun cuando cante a la naturaleza, la musica debe
manifestar la posicion y actitud independiente y creadora del hombre
hacia ella, y si toma como motivo la belleza, debe hacerlo con la propia
del hombre, que lo humaniza mas, es decir, la sublime belleza de las
ideas y sentimientos del ser humano genuino que combate para defender
la independencia. Todavia mas en las condiciones de hoy, cuando los
imperialistas y demas reaccionarios act@ian persistentemente con el
proposito de paralizar la voluntad combativa y el sano espiritu
revolucionario de las masas populares, una pieza musical que cante
simplemente a la naturaleza indiferente o a la belleza pura no trae otro
resultado que abrir paso a los enemigos.
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A la musica de nuestra época no le basta con tratar objetivamente la
lucha de las masas populares.

En otros tiempos también hubo composiciones que reflejaban la
batalla de las masas populares contra la represion y explotacion, el
combate revolucionario dirigido por la clase obrera. Expresaban también
la conviccidn en la revolucion, el heroismo en la lucha revolucionaria, la
abnegacion por la patria y el pueblo, la esperanza en el futuro, el orgullo
y la felicidad por la nueva vida. Pero como todas esas manifestaciones
emotivas fueron tratadas en el curso general de la revolucion y la lucha,
no puede afirmarse que reflejaron correctamente las exigencias de la
época.

Todos los admirables sentimientos y emociones estéticas que
expresan las piezas musicales deben tener encarnada la base
fundamental, el factor esencial de la vida y lucha de las masas populares
por la independencia, que es el problema primordial de la revolucion. La
musica genuina ha de cantar al hombre que tiene por vida Ia
independencia, es fiel al colectivo socio-politico, y lleva vida eterna
dentro del ente socio-politico. Tiene que expresar las ideas y los
sentimientos de tal hombre.

Una pieza musical puede encarnar por excelencia la aspiracion y la
exigencia de las masas populares por la independencia, cuando se
desborda de sentimientos y emociones estéticas, como el heroismo
masivo, el espiritu de sacrificio, el optimismo y la felicidad que se
manifiestan sobre la base de la ilimitada veneracion al Lider, la
inconmovible confianza en el partido, y el orgullo y dignidad
revolucionarios por recibir su direccion.

El asunto esencial con respecto al contenido revolucionario de la
musica jucheana lo constituye el del Lider y el relacionado con la
estrecha vinculacion entre éste, el Partido y las masas. La infinita
fidelidad al Lider y la que se manifiesta hacia el Partido y las masas del
pueblo trabajador teniéndola como nucleo, constituyen el contenido
principal que determina el caracter revolucionario de la musica jucheana.

Esta musica tiene forma popular.



Ajustada a los sentimientos y emociones estéticas de las masas
populares, la forma popular es susceptible de ser comprendida y
disfrutada por éstas. La musica jucheana ha de tener esta forma. Las
masas populares son artifices del progreso del arte musical, asi como
también del desarrollo de la historia social. Cuando una obra musical
representa sus ideas y sentimientos con un lenguaje musical susceptible
de ser comprendido y que las complace, puede contribuir a su lucha que
hace avanzar la historia, y ser musica genuina del pueblo.

Asi debe ser la forma de la musica. Esta es una importante cuestion
que se plantea por las caracteristicas del lenguaje musical.

Este lenguaje no se usa en la vida cotidiana, sino, inicamente, en la
musica. En otros géneros del arte y la literatura se emplea como tal el
medio de comunicacion verbal que se usa diariamente. Pero el lenguaje
musical llega directamente al corazon de los oyentes sin pasar por las
consabidas formas de comunicacion interpersonal como el sentido de las
palabras, las formas de los objetos, los gestos y los movimientos
corporales. So6lo quien esta acostumbrado a su utilizaciéon mediante el
proceso de la vida musical, puede entenderlo y percibir los sentimientos
y emociones musicales. Lo comprueba el hecho de que, en el pasado, las
orquestas sinfonicas, la musica de camara y otras formas profesionales
no tuvieron muchos oyentes durante largo tiempo y su divulgacion
masiva era dificil.

Antes nadie ni ningiin género de musica habian podido resolver
correctamente el problema del caracter popular de la obra musical. Como
en la pasada sociedad explotadora las masas populares no ocupaban la
posicion de duenas, tampoco la musica del pueblo se situd en el lugar
protagonico en la historia musical, y era la corriente principal la musica
profesional que servia exclusivamente a las clases gobernantes. La
musica clasica profesional de otros tiempos, aunque desempefid un
papel, en cierto grado, progresista en el desarrollo social, no pasaba del
marco de la alta sociedad, cuyo integrante principal era la clase
gobernante, y dentro de ese ambito cantaba la hermosura de los
sentimientos humanos y reflejaba la tendencia de determinada época. El
caracter progresista de algunas de esas piezas se manifestaba apenas en
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el hecho de que compadecian al pueblo desde la posicion de los
integrantes de la alta sociedad, reconocian en cierta medida su talento
creador y, tomando los elementos populares de su musica, los
aprovechaban de acuerdo con el gusto de las clases privilegiadas y los
musicos de profesion. La musica clasica profesional, que en otros
tiempos constituia la corriente principal de la historia musical, estaba
relacionada enteramente con la indolente y lujosa vida de los integrantes
de la alta sociedad; dificilmente la comprendian las masas populares. En
la época imperialista, esa musica llegd a estar de espaldas a las ideas y
sentimientos del pueblo, y su lenguaje se le hizo cada vez mas
incomprensible. Mientras tanto, los imperialistas, aprovechando con
taimados métodos la vocacion musical de los pueblos para fines
ultrarreaccionarios, difundieron la “musica masiva” que los degeneraba y
paralizaba su conciencia combativa; asi, la emplearon como medio para
reprimirlos, explotarlos y esclavizarlos.

También en la anterior musica progresista el caracter popular, el
espiritu de servir al pueblo, se manifestaba s6lo cuando se compadecian
de ¢l y aceptaban su forma de musica desde una posicion profesional.
Los partidarios de esa musica se pronunciaron por seguir la tradicion
clasica de la profesional y, efectivamente, heredaron tal como era su
vetusto esquema caracterizado por la participacion exclusiva de musicos
de profesion. En definitiva, el caracter popular de la musica progresista
anterior poco difiri6 en esencia del caracter de la clasica profesional, por
ser interpretada solamente por profesionales que apoyaban y se
condolian del pueblo, pero fuera del pueblo, y aprovechaban los
elementos de su musica para componer una musica marginada del
pueblo. A una musica que no sea propiedad del pueblo, que no le sirva y
que éste no pueda comprender ni disfrutar, no se le puede atribuir
caracter popular. Hoy, cuando las masas populares han llegado a ser
artifices de la revolucion, ha de ser destruido por completo el viejo
esquema de la musica profesional caracterizado por la uUnica
participacion de los musicos.

Si una pieza musical gusta s6lo a un pufiado de profesionales y es
incomprensible a las vastas masas populares trabajadoras, no sirve para
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nada. Si la musica de nuestra época se desarrollara principalmente por
los profesionales y no tuviera en consideracion la comprension de las
amplias masas, seria repudiada por el pueblo y no desempefaria ningun
papel en el proceso revolucionario y constructivo.

Para que la musica tenga una forma perfectamente popular, debe ser
comprensible para todos, o sea poseer un caracter masivo. Hay que
erradicar completamente la idolatria sin fundamentos a la musica clasica
del pasado y desarrollar una nueva forma clasica que sea comprensible
para todos, de acuerdo con las exigencias de nuestra época. Asi, esta
forma musical se convertira en un genuino arte, capaz de educar a las
personas en lo ideologico y estético y estimularlas a la lucha.

Para asegurarle a la musica el caracter masivo y la comprensibilidad
es menester, ademas, fomentar de modo sano y noble la forma masiva
que tiene popularidad entre las amplias masas y les gusta. El caracter
masivo y la inteligibilidad de que hablamos no tienen nada en comun
con la musica de masas o de facil entendimiento de la vieja sociedad. En
otros tiempos, esta musica era sindonimo de vulgaridad, se usaba para
diferenciar a la profesional, considerada “noble”, de la degradada de la
calle, de la barata del café o la taberna.

De igual modo, para desarrollar la forma clasica o la masiva, la
musica jucheana presenta como un importante principio hacerlo de modo
comprensible desde la posicion del pueblo.

A fin de proporcionar un desarrollo sano a la forma masiva es preciso
impedir la penetracion de la envilecida “musica de masas”, que divulgan
los imperialistas, y no admitir ningin elemento, por insignificante que
sea, que fomente el degradante y vulgar epicureismo y el deformado y
deprabado gusto. Solo asi es posible crear una musica masiva excelsa, a
tono con las aspiraciones y los sentimientos de las masas populares y
capaz de hacer avanzar la época.

El caracter masivo y la comprensibilidad estan entre los mas
importantes factores que determinan la noble misiéon y la condicion
revolucionaria y popular de nuestra musica jucheana que, reflejando las
ideas y los sentimientos de las masas populares, acorde a la naturaleza
social de la musica, contribuye a su lucha revolucionaria. Tienen por
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premisa la sublime cualidad artistica. Asegurarle el caracter de masas y
la accesibilidad a la musica jucheana no significa hacer decaer el nivel de
excelencia artistica. Esta es una musica masiva, por antonomasia, que se
comprende por todos, y de calidad artistica perfecta.

Su funciéon social de servir a las masas populares se cumple
estrictamente de acuerdo con las caracteristicas artistico-expresivas de la
musica. Este arte desempeiia el papel de educar a las masas populares
por la via revolucionaria e incitarlas a ponerse en pie de lucha.

La musica es un arte noble que produce en el hombre ricos
sentimientos, vivo ardor y fervoroso entusiasmo.

La musica enriquece los sentimientos del hombre.

El hombre no puede vivir s6lo con ideas y conocimientos. Para
transformarse sin cesar a si mismo, elevando su nivel de conciencia, es
necesario, ademas de poseer sanos conceptos revolucionarios y adquirir
amplios conocimientos de la naturaleza y la sociedad, cultivar
exuberantes sentimientos estéticos.

Los sentimientos estéticos sanos y ricos no solo embellecen la vida,
sino también ennoblecen las expresiones emotivas y esclarecen y
purifican el espiritu y la moral. Asimismo, inducen a amar cordialmente
al projimo y esforzarse por llevar de modo significativo su preciosa vida.

La musica que deja gran impacto en el alma del hombre y lo
emociona en lo estético, embellece y enriquece sus sentimientos. La que
no tiene esa virtud, es decir, la que carece de sensibilidad estética, no
puede llamarse musica. Una pieza sujeta a reglas rigurosas y poco atenta
a las hermosas y abundantes emociones, no la pueden comprender las
masas populares; y siendo abstracta y desprovista de verdadera
humanidad, no puede cumplir con su cometido verdadero. Sélo cuando
una pieza musical se desborda de pasidén estética, es que esta en
condiciones de servir a la educacion de las masas populares en ideas y
sentimientos sanos y revolucionarios y dar alegria a su existencia.

La musica proporciona a la existencia una vivacidad palpitante.

Esta lozania da al hombre la alegria y el optimismo por la vida. Tal
gozo y optimismo incrementan el orgullo del hombre por su vida
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independiente y su aspiracion a hacerla brillar genuinamente. La
vivacidad palpitante llena la vida social de a&nimo y vigor revolucionario.

La musica tiene una singular vitalidad que insufla ardor al hombre. Al
escucharla, dejandose embriagar por ella sin darse cuenta, el auditorio se
sumerge en profundas reflexiones, o se pone alegre y animoso, o,
desbordante de valor y animo combativo, se siente impulsado a avanzar.
Esto demuestra palpablemente cuan enorme es la vitalidad que la musica
tiene en el hombre.

La que no tiene esta virtud no puede ser musica genuina. Una pieza
que produce tristeza, pesimismo, estimula el abyecto y extravagante
hedonismo y disolucion, y paraliza la sana conciencia de las personas, es
musica depravada, y como tal no tiene nada en comun con las ideas y
sentimientos de hombres genuinos que tienen por vida la independencia;
€s una musica reaccionaria que impide su aspiracién a lo independiente y
creador. Sélo la que insufla a los oyentes un ardor palpitante puede ser
musica sana y noble y cumplir con su funcioén social.

La musica genera en los oyentes un entusiasmo fervoroso.

El entusiasmo incrementa las actividades creadoras del hombre. Por
muy elevada que sea la conciencia ideoldgica que uno tiene, si no posee
gran pasion, no puede exhibir su espiritu creador. Sin entusiasmo es
imposible alcanzar éxitos en ninguna tarea. Quien lo tiene trabaja con
animo, con espiritu de iniciativa, y puede hacer frente sin vacilacion a las
dificultades y contratiempos. El celo fervoroso en el trabajo es una noble
cualidad propia de los revolucionarios.

La musica tiene algo calido que prende en el corazén y lo hace arder.
Podriase decir que es un arte de la pasion porque llama directamente al
corazon. Al ir directo al corazon, llena al hombre de célido entusiasmo y
fomenta su actividad creadora. Una musica que no produce ese
entusiasmo es musica muerta, y la que no mueve a los oyentes no tiene
valor como tal. Una musica que no esté en correspondencia con las ideas
y sentimientos de la época ni con su gusto estético, no puede producir
fervor en los oyentes. Por esta razon, la musica de la indolente e
inveterada clase gobernante de la época feudal no puede hacer avanzar a
nuestra época. So6lo en el corazén de un compositor que ha
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experimentado a lo vivo la realidad revolucionaria puede nacer una
cancioén genuina capaz de hacer arder de entusiasmo a los oyentes y
llamarlos a la revolucion y construccion.

La musica jucheana, al cumplir magnificamente con su funcién social
ajustada a las caracteristicas de la musica en general, desempefa un gran
papel en la educacion de las personas y en su formacion como hombres
independientes y creadores. Cuando en medio de los fecundos
sentimientos, el ardor palpitante y la calida pasion que desbordan de una
pieza musical, vibra una idea significativa, su funciéon cognoscitivo-
educativa sera incomparablemente grande.

No todas las composiciones musicales que conoce la historia
desempefiaron un papel positivo en la sociedad. Segin su caracter socio-
clasista la musica puede tener un desempefio positivo y progresista, o
uno negativo y reaccionario. Originariamente la musica surgioé en el
proceso de trabajo creativo de los seres humanos, pero luego se ha
desarrollado en medio de la enconada lucha de clases entre las masas
populares que impulsaban la historia y los reaccionarios que lo impedian.
En este proceso las masas populares siempre asumieron el papel positivo,
conforme a la naturaleza social de la musica, mientras los reaccionarios
de la historia lo frenaron e impidieron constantemente. El agudo
antagonismo de clases y las complicadas relaciones sociales hicieron que
en la sociedad explotadora del pasado todas las piezas musicales tuvieran
implicita la lucha entre lo progresista y popular y lo viejo y reaccionario.
Asi, aunque fuera la musica popular no pudo menos que reflejar la
inmadurez de las pasadas etapas del desarrollo de la historia social y la
complejidad de las relaciones de clases. De modo particular, la ofensiva
actual de quienes se oponen al progreso es en extremo obstinada, astuta y
perversa en la esfera musical, como lo demuestra la inundacion de todo
tipo de musica corrompida en la etapa imperialista, y la lucha entre lo
progresista y lo reaccionario se torna cada vez mas aguda.

Soélo la musica jucheana, que esta en poder de las masas populares y
les sirve, puede dar al traste con todo lo reaccionario que se opone a la
aspiracion del pueblo y superar todo lo que le es ajeno y discrepa de sus
conceptos y sentimientos; por esta razon, viene a ser la genuina musica
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de la época del Juche, la nueva de la lucha independiente y creadora de
las masas populares.

La musica jucheana, revolucionaria y popular, que refleja fielmente
las exigencias de estos tiempos y la aspiracion del pueblo y sirve
lealmente a las masas populares, estd basada en las tradiciones
revolucionarias del arte musical. En nuestro pais estas tradiciones datan
de cuando se crearon y divulgaron las canciones revolucionarias
antijaponesas, sobre todo las famosas de categoria clasica, en el periodo
de la Lucha Revolucionaria Antijaponesa.

El gran Lider Kim Il Sung, percatandose de la funcion y el papel que
el arte musical desempefiaba para educar a los guerrilleros y los
pobladores por la via revolucionaria y estimularlos a la lucha, escribid
canciones y operas revolucionarias, y otras muchas obras clasicas, dando
asi origen a la musica jucheana y a las brillantes tradiciones del arte
musical revolucionario. La musica revolucionaria antijaponesa
constituye la raiz historica de la musica jucheana, su inconmovible
piedra angular. Es el genuino prototipo del arte musical de lo mas
revolucionario y popular, en el que se encarnd por primera vez la idea
Juche en el desarrollo de la musica del pais. El nuestro es un pueblo
inteligente e ingenioso, con brillante cultura y larguisima historia, de
varios milenios. Entre las canciones populares y otros patrimonios de la
musica nacional surgidos del talento colectivo del pueblo, hay muchas
piezas bellas y excelentes, de las que nos sentimos orgullosos ante el
mundo. Sin embargo, en el pasado, a causa de los grilletes feudales, las
condiciones historicas de la sociedad colonizada por el imperialismo
japonés y de las limitaciones ideologicas y estéticas, nuestro pueblo no
pudo crear canciones revolucionarias que trataran los problemas
esenciales concernientes al derrocamiento y transformacion de la vieja
sociedad, limitandose a reflejar en hermosas y suaves melodias su propia
vida y sentimientos y su sencilla esperanza del porvenir. Si bien en la
década de 1930 algunos musicos desarrollaron actividades en bien del
proletariado en la esfera musical, no pudieron escribir canciones dignas
de llamarse las partidistas y las de la clase obrera.
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Las tradiciones revolucionarias de nuestra musica se establecieron
con la creacion de las famosas canciones clasicas y otras revolucionarias
antijaponesas que han dado las mas acertadas respuestas a los acuciosos
problemas esenciales presentados en la lucha del pueblo coreano por la
independencia nacional y la emancipacién del hombre y de las clases. La
musica revolucionaria antijaponesa es el prototipo del arte musical
revolucionario, y un precioso recurso para la creacion de la musica
jucheana, puesto que expresa veridicamente el contenido revolucionario
y socialista en formas nacionales y populares y combina estrechamente
el alto valor ideologico con la sublime cualidad artistica. Como
expresaba contenidos revolucionarios en sencillas y sindpticas formas, y
tenia el alto valor ideolégico y artistico, era cantada con gusto por todos;
les despertaba la conciencia ideoldgica revolucionaria y el indoblegable
espiritu de lucha, les insuflaba fuerza, animo y fervoroso entusiasmo,
contribuyendo grandemente al triunfo de la causa de la revolucion
antijaponesa. Por contar con tal prototipo practico y tan ricas
experiencias, en un corto tiempo después de la liberacion, pudimos crear,
desarrollar y enriquecer con éxito la musica jucheana, que se ajusta a las
exigencias actuales y la aspiracion del pueblo, y sirve lealmente al
proceso revolucionario y constructivo.

La gran variedad y las diversas formas de la musica revolucionaria
antijaponesa constituyen una sélida raiz y un precioso patrimonio para
dar un amplio y fecundo margen al desarrollo de nuestra musica
jucheana.

En el proceso de la ardua Lucha Revolucionaria Antijaponesa se
constituyeron las tradiciones de la corea y la 6pera revolucionarias, junto
con todos los géneros del arte musical vocal, como las marchas, las
canciones en orden numérico y alfabético, las humoristicas, las bailables
en grupos o en circulos, las para juegos, y las liricas de variados
contenidos como Lucero de Corea, imperecedera cancion revolucionaria
que refleja con verismo las nobles ideas y sentimientos de los
combatientes revolucionarios antijaponeses y de todo el pueblo coreano,
que tenian al gran Lider como el centro de su unidad, como el Sol de la
nacion.
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La musica jucheana, que tiene su origen en la musica revolucionaria
antijaponesa, ha recorrido un camino de desarrollo ininterrumpido bajo
la acertada direccion de nuestro Partido. Este abrid la nueva época de la
opera de tipo Mar de sangre, al dirigir atinadamente la puesta en escena
de esa famosa obra clasica compuesta por el gran Lider en el periodo de
la Lucha Revolucionaria Antijaponesa; y escribio la historia del gran
cambio para la creacion de buenas canciones y la musica instrumental
popular. De esta manera, se han asentado los sélidos cimientos para
ampliar y profundizar mas las tradiciones de la musica jucheana y
hacerla florecer ininterrumpidamente. Nuestra musica, que bajo la
acertada guia del Partido ha venido desarrollandose brillantemente,
disfruta hoy del calido amor del pueblo y tiene fama en el mundo como
genuino prototipo de la musica jucheana. En la historia de nuestro pais
no hubo tiempo en que el arte musical floreciera tan espléndidamente
como hoy, perfilandose en toda la gama de su belleza. Esto es uno de los
inapreciables méritos acumulados por nuestro Partido en la creacion del
arte y la literatura.

Con miras a desarrollar sin cesar el arte musical jucheano hacia una
nueva etapa, es indispensable fortalecer la direccion del Partido al
respecto. El Partido es el Estado Mayor y la fuerza orientadora que
organiza y conduce hacia la victoria el proceso revolucionario y
constructivo. So6lo bajo su direccion la empresa de la creacion del arte
musical jucheano puede cumplirse triunfalmente. El arte musical puede
establecerse con éxito cuando se guia por un concepto del mundo
fundamentado en la idea revolucionaria del lider y se sustenta en
correctas ideas y teorias directrices que iluminan el camino de su
desarrollo. El Partido no sélo educa solidamente a los artistas de la
musica en las ideas revolucionarias del Lider y en los conceptos
artistico-literarios jucheanos que las encarnan, sino que también, en cada
etapa del desarrollo de la revolucidn, traza lineamientos y orientaciones
correctas para la literatura y el arte y los estimula poderosamente para
materializarlos. Es asi como conduce a la brillante victoria la obra de la
creacion del arte musical jucheano. Como ésta es para concebir un arte
musical de nuevo tipo, verdaderamente popular y revolucionario,
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inevitablemente es acompaiiada de una seria lucha de clases contra lo
viejo de toda laya. Hoy, cuando se recrudecen con el paso de los dias las
maquinaciones de los enemigos de clase en el interior y exterior del pais,
el fortalecimiento de la direccion del Partido sobre el arte musical
adquiere alin mayor importancia para impedir la infiltracion de la musica
revisionista y otras corrientes malsanas que ellos difunden, y fomentar
sanamente el arte musical jucheano. Al fortalecer la direccion del
Partido, debemos hacer florecer este arte con marcada naturaleza como
arte musical verdaderamente popular y revolucionario, no importa desde
qué lado sople el viento. La intensificacion de la direccion del Partido
constituye la garantia decisiva para la creacion de la musica jucheana y
la via correcta para que ésta haga aportes destacados a nuestra revolucion
y nuestro pueblo.

2) EL JUCHE ES LA VIDA DE NUESTRA MUSICA

Para desarrollar el arte musical en concordancia con las exigencias de
la época y la aspiracion del pueblo es insoslayable establecer el Juche.

Implantar el Juche en la musica significa crear obras que se ajusten a
las ideas, los sentimientos y la sensibilidad estética del pueblo y
contribuyan a su revolucion.

Debido a que el proceso revolucionario y constructivo se realiza por
cada Estado nacional, el arte de la musica ha de estar acorde con las
ideas, los sentimientos y la sensibilidad estética de su pueblo y contribuir
a su revolucion. Hace un tiempo cierta persona alegé que la musica no
tiene fronteras e, irremediablemente, se reviste de “caracter universal”,
por encima de las relaciones nacionales y estatales. Esto no pasa de ser
un sofisma derivado del criterio reaccionario de los tedricos burgueses de
la época actual que pregonan el “cosmopolitismo”. Es incorrecto afirmar
que la musica no tiene fronteras porque existen paises y naciones y sus
habitantes manifiestan de modo diferente los sentimientos y Ia
sensibilidad estética. Desde luego, las naciones tienen muchos puntos
comunes en el lenguaje musical, pero esto no significa que su musica no
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posea lineas divisorias entre si. Aunque el lenguaje musical tiene
comunidad, en su uso y aplicacion se reflejan la vida, los sentimientos y
el gusto del pueblo dado. Por tanto, la musica de cada pais tiene lineas
divisorias y no puede existir “musica universal”’, que no pertenece
exclusivamente a una nacion determinada. Esto atestigua que en nuestra
época el genuino camino del desarrollo musical consiste en que,
estableciendo con firmeza el Juche en la musica, la conformen y creen
obras que se avengan a las ideas, los sentimientos y la sensibilidad
estética del determinado pueblo, y que contribuyan a su revolucion.

Actualmente, a escala mundial, el arte musical revolucionario de la
clase obrera mantiene un agudo enfrentamiento con el reaccionario de la
clase burguesa, cuya ofensiva y desafio cobran cada dia mayor gravedad.
Los musicos reaccionarios burgueses, al crear y difundir a su libre
albedrio todo tipo de piezas degeneradas, tratan de impedir el desarrollo
del arte musical revolucionario y popular de la clase obrera, mientras los
revisionistas, haciéndole el juego a esas conjuras, realizan aviesos actos
para corromperlo y desmoralizarlo. Pese a las maquinaciones de los
enemigos de clase, nuestro arte musical jucheano guarda inalterable su
caracter clasista como musica genuinamente revolucionaria y popular y
esparce sus brillos como prototipo del arte musical socialista. Asi es
porque se ha materializado cabalmente la orientacion de nuestro Partido
de conformar el arte musical a nuestra manera, manteniendo en alto la
bandera del Juche, no importa qué viento sople ni de qué lado lo haga.

Establecer firmemente el Juche es una sélida garantia para desarrollar
nuestra musica conforme a las exigencias del pueblo y los intereses de la
revolucion. So6lo enarbolando la bandera del Juche, es posible acerar el
caracter revolucionario de nuestra musica y lograr un ininterrumpido
avance del arte musical. Realmente, el Juche constituye la vida de
nuestra musica.

Mantener la posicion jucheana viene a ser el principio fundamental
que ha de observarse para fomentar el arte musical de acuerdo con
nuestras condiciones. Para que la musica se ajuste a las ideas y
sentimientos del pueblo y la situacion concreta del pais, es ineludible
desarrollarla con espiritu creador, desde la posicion jucheana.
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En la musica lo principal debe ser la musica nacional. Sélo prestando
atencion primordial al fomento de esta musica es posible establecer el
Juche en el arte musical y ganarse el amor del pueblo.

Toda musica progresista es de caracter nacional. Dentro de la musica
de un pais existe, junto a lo tradicional, formado y desarrollado
histéricamente, lo extranjero, introducido en el proceso de intercambio
de la cultura musical. Sin embargo, este componente, influido por la
exigencia y el gusto estético de la nacion, va asimilando paulatinamente
su rasgo nacional y diluyéndose en su musica con el paso del tiempo. Por
tanto, cuando se trata de la musica nacional, abarca en sentido amplio
todo tipo de musica que se desarrolla conforme a los sentimientos y la
sensibilidad estética del pueblo. Mas, cuando se habla del desarrollo
preponderante de la miisica nacional se sobreentiende que se trata de la
musica propiamente nacional.

Cada pueblo posee su propia misica nacional tradicional. Esta resulta
lo principal en su arte musical. Formada en el decursar de la historia, ella
se hereda y desarrolla, reflejando las peculiaridades y las caracteristicas
especificas de la vida de la nacion. No hay musica que se avenga tanto,
como la musica nacional, a las peculiaridades sicologicas del pueblo y a
sus sentimientos y gusto. En ella estan impresas las huellas de la vida de
la nacion e impregnada su fragancia peculiar.

Mundialmente nuestro pais se adelantd a otras naciones en el
desarrollo de la musica. Desde la remota antigiiedad, nuestro inteligente
y talentoso pueblo fabrico variados instrumentos y expreso en cantos sus
deseos y sentimientos; asi fue como se cred y desarrolld su musica
nacional tradicional.

En comparacion con la musica occidental la nuestra es mas elegante y
refinada. Ninguna otra puede igualarse en expresar con viva sutileza
estética la vida y los sentimientos de nuestro pueblo. Asimismo, nuestros
instrumentos son peculiares. En particular, el claro y triste timbre de los
de viento de madera y el suave y sublime deleite de los de cuerda son sus
caracteristicas especificas. Ningin otro instrumento puede producir el
sonido peculiar de los nuestros ni mostrar tan primorosas virtudes. La
musica que se ejecuta con ellos, sea claro u opaco su timbre, suena
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familiar, como nuestro, pero no ocurre asi con los europeos. En nuestra
musica lo principal debe ser lo nacional en las piezas y en los
instrumentos, acordes con los sentimientos y el gusto del pueblo
coreano.

Debemos fomentar tanto la musica nacional como la occidental. No
hay que despreciar o abandonar ahora la musica y los instrumentos
occidentales que, desarrollandose junto con la musica coreana, se han
aclimatado como nuestros. El quid esta en como utilizarlos.

La musica y los instrumentos occidentales deben subordinarse
estrictamente a la musica coreana. No surgirda problema alguno si con
ellos creamos a nuestra manera piezas que se ajusten a los sentimientos
de nuestro pueblo. Basta con que ejecuten la musica coreana y expresen
atinadamente los sentimientos estéticos nacionales. Prestar la atencion
principal al desarrollo de la musica y los instrumentos nacionales
subordinando los occidentales, es establecer el Juche en la musica.

Para hacer progresar la musica en este sentido es indispensable tomar
como base la melodia nacional.

La musica nacional es un inapreciable patrimonio cultural en que se
han encarnado la inteligencia y el alma del pueblo, y la base del pleno
florecimiento y progreso del arte musical socialista. La cultura socialista
no puede crearse de la nada. Se produce tomando como fundamento la
continuacion y desarrollo con espiritu critico del patrimonio cultural
nacional heredado de otros tiempos.

La melodia nacional es el recurso principal de la musica nacional.
Sélo teniéndola como base es posible encarnar en las obras las
caracteristicas nacionales y establecer el Juche.

Tomar como cimiento la melodia nacional significa plasmar sus
caracteristicas en el estilo estético y la forma expresiva de las
composiciones.

Las caracteristicas nacionales de una pieza musical se manifiestan
concretamente en ese estilo y forma. La melodia nacional posee su
propio estilo estético y forma expresiva.

Desde antafio, a nuestro pueblo le gustaban las canciones claras,
elegantes, suaves y profundas, y en lo relativo a la melodia, la bella y

21



apacible. Esta es la manifestacion concreta de los sentimientos estéticos
nacionales del pueblo en la musica. La melodia nacional tiene
caracteristicas peculiares no so6lo en el estilo estético, sino también en el
modo, la cadencia, el timbre y la manera del desarrollo melodico, que la
diferencian de la musica extranjera. So6lo basandose en la melodia
nacional, la musica puede reflejar correctamente los rasgos de nuestro
pueblo.

Basarse en esta melodia no debe entenderse tinicamente por tomar tal
como son las de los cantos populares de otros tiempos. Para promover el
desarrollo de la melodia nacional es un requisito legitimo desechar los
elementos melodiosos retrogrados y buscar esforzadamente los nuevos
susceptibles de expresar vividamente la vida y los sentimientos del
pueblo de nuestra época, de modo que sirvan para desarrollarla y
enriquecerla sin cesar. Cuando en el estilo estético y la forma expresiva
de la musica act@ian simultdineamente los elementos tradicionales y los
nuevos, puede afirmarse que estd correctamente establecida la base
melddica nacional.

Hay que fomentar activamente la musica nacional tradicional.
Unicamente asi es posible implantar el Juche en el arte musical.

Lo principal en la musica nacional tradicional es la cancion popular.
Esta es su médula y tiene encarnadas en si, concentradamente, sus
mejores caracteristicas.

Las canciones populares son, en el auténtico sentido de la palabra, del
pueblo, y se ajustan a su vida y sus sentimientos estéticos nacionales.

En cada localidad de nuestro pais existen muchas canciones populares
peculiares. Cantadas ampliamente entre el pueblo durante largo tiempo,
contienen su exuberante vida y sentimientos estéticos nacionales en
formas musicales concisas y refinadas. Hoy también a nuestro pueblo le
gustan las canciones populares. Debemos recoger y estudiar en forma
debida aquellas preciosas canciones que amaron y cantaron con gusto
nuestros antepasados, y hacerlas florecer mas bellas ahora.

Hay que dar luz verde también al fomento de los instrumentos
nacionales. Estos son importantes medios para crear la musica nacional.
En la creaciéon musical se deben emplear en gran proporcidon los
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instrumentos coreanos, sobre todo los de viento de madera y los de
cuerda. Hay que escribir piezas para solistas, conciertos y orquestas que
empleen instrumentos nacionales, y elevar su proporcion y papel en la
instrumentacion y el arreglo musical. Para dar vida a las alegres y
elegantes cadencias musicales nacionales, es necesario utilizar también
con eficiencia instrumentos de percusion como el janggo.

El fomento de la musica nacional no debe ser pretexto para admitir el
restauracionismo. Respecto al patrimonio cultural de la nacion no debe
tratarsele con criterio nihilista ni restauracionista. Oponerse al
restauracionismo es una orientacion principal que mantiene nuestro
Partido en la formacion de la cultura nacional socialista.

En la musica nacional se toleran limitaciones clasistas y socio-
historicas, ya que se ha creado y desarrollado en la sociedad de clases.
No hay que apreciar sin miramientos cualquier reliquia de la cultura
nacional, atendiendo unicamente su condicion de serlo. Obras musicales
hechas en el pasado conforme al gusto y preferencia de las clases
explotadoras, no merecen ser heredadas. Aun tratandose de las canciones
populares creadas por el pueblo, puede que contengan elementos
anticuados que no estan a la altura de la época. En el patrimonio nacional
de la musica debemos distinguir claramente lo progresista y popular de
lo antiguo y reaccionario, desechar éste y tomar aquél, para adaptarlo o
desarrollarlo segin las exigencias clasistas y el gusto estético de la
época.

Fomentar la musica nacional de acuerdo con el gusto estético
moderno es una exigencia de estos tiempos. Debemos hacerla progresar
conforme a las ideas, sentimientos y la sensibilidad estética del pueblo
que hace la revolucion.

La recogida y recreacion de canciones populares ha de realizarse por
un cauce correcto.

Las canciones populares de las provincias del noroeste ocupan el
lugar preponderante en nuestro pais. Tienen melodias suaves, bellas y
fluidas, y por desbordar sentimientos estéticos nacionales, son faciles de
entender ¢ interpretar. También, entre las canciones populares de la
region de la costa oriental son muchas las que tienen sonidos agradables
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y hermosos. Recogerlas todas y recrearlas conforme al gusto estético
actual constituye un importante requisito para hacer florecer mas bello el
jardin de canciones populares de nuestro pais.

Sin dejar de prestar la atencion primordial a las canciones populares
de las provincias del noroeste, también debemos dar realce a las buenas
de las provincias surefias. Entre las canciones populares de otros
tiempos, conocidas ampliamente en el pais, existen muchas surefas.
Desde luego, no puede considerarse que todas eran amadas y tararcadas
con gusto por nuestro pueblo. Entre ellas se encuentran las de las
escuelas phansori y sijo, de moda antigua, que eran cantadas con voces
estridentes. Hay que tratarlas tomando en consideracion este punto, y en
cuanto a las de valor con marcadas particularidades, recrearlas o
readaptarlas conforme al gusto estético y los sentimientos estéticos
actuales del pueblo, lo mismo que las de las provincias del noroeste.

Se debe mantener su naturaleza original, suavizar sus melodias
dificiles o demasiado mordentes, y eliminar elementos como las voces
estridentes. Deben interpretarlas en forma clara, sin asperezas y
agradablemente.

Onghyeya es una cancion popular representativa que readaptara
habilmente el Conjunto de Musica Electroacustica Pochombo, conforme
al gusto estético moderno de nuestro pueblo con el método de
articulacion propio de la musica popular de las provincias del noroeste,
pero exaltando la naturaleza de las surefas.

El método de articulacion musical de las provincias del noroeste del
que hablamos posee sentido diferente al concepto de otros tiempos.
Actualmente, no tiene un concepto estrecho, limitado a la region donde
se ha difundido, sino integral relacionado con nuestro estilo de
articulacion para las canciones populares, que se ha creado después de la
liberacion en virtud de la original orientacion del Partido, con vistas a la
conformacion de la musica nacional. Si se aplica con tino, segun su
caracter, es posible recrear también las canciones populares de las
provincias surefias de conformidad con el gusto y los sentimientos
estéticos de nuestro pueblo, aun conservando su naturaleza.
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Debemos buscar esforzadamente, ademas de las canciones populares
de las provincias del noroeste, las surefias sanas y que tengan valor
educativo, recrearlas o readaptarlas a nuestra manera, de acuerdo con el
gusto estético moderno, con miras a enriquecer el tesoro de la musica
nacional y, sobre esta base, dar mayor impulso al progreso del arte
musical jucheano.

Hay que recrear y readaptar las canciones populares conforme al
gusto estético actual.

De las canciones populares de otros tiempos unas tienen letras
intercaladas por dificiles caracteres chinos, y otras son de estilo antiguo.
Hay que rehacerlas con nuestras palabras faciles o con otras expresiones,
de acuerdo con el sentido estético contemporaneo. Si sus melodias tienen
imperfecciones, se deben pulir y perfeccionar en lo musical. De igual
modo, en lo referente a la interpretacion de los cantos populares, se tiene
que hacer en concordancia con los sentimientos del pueblo de nuestra
época, ejecutandolas en nueva forma o asegurandoles variados
acompafamientos, sin repetir el estilo antiguo.

Hay que escribir muchas piezas de aire popular, que sean resultado
del desarrollo de esas canciones. En el pasado se llamaba cancion
popular a las pulidas y perfeccionadas durante largos tiempos historicos,
mientras eran interpretadas ampliamente entre las masas, sin autores ni
compositores determinados. Mas hoy no es suficiente considerarlas asi.
También pueden llamarse canciones populares las escritas por los
especialistas, si el pueblo las entona prodigamente por sus claras
caracteristicas melddicas y sus sentimientos estéticos nacionales,
considerando que se han penetrado del caracter de la canciéon popular.
Todas las canciones de estilo popular que hoy disfrutan del amor de la
poblacion son nuevas canciones populares de esta era. Debe considerarse
que la musica popular progresa también con el paso del tiempo, y no se
detiene en un punto de la historia. Sobre la base de este nuevo concepto
debemos componer muchas piezas dignas de llamarse canciones
populares de nuestra época.

Transformar y desarrollar modernamente los instrumentos nacionales
tiene gran significado para fomentar nuestra musica acorde al gusto
estético de estos tiempos.
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Nuestros instrumentos nacionales tienen claros y hermosos timbres y
gran expresividad, pero, algunos hechos en el pasado son de poco
volumen y emiten sonidos opacos. Las mejores caracteristicas y ventajas
de los instrumentos nacionales debemos revitalizarlas, al tiempo que
eliminamos sus defectos. Solo corrigiendo sus imperfecciones mediante
la modernizacidn, se podra ejecutar de manera precisa la musica nacional
actual y desarrollarla con mayor empuje, concorde con el gusto estético
del pueblo.

La recreacion de las canciones populares y la transformacion de los
instrumentos nacionales no deben dar pie a la desaparicion de su
idiosincrasia original.

En el desarrollo de la musica nacional es importante mantener su
naturaleza. De lo contrario, puede resultar que la musica quede
bastardeada. A nuestro pueblo no le gustan las obras adulteradas, que no
sean coreanas ni occidentales.

Soélo si en la musica nacional se plasma el gusto estético moderno,
conservando su naturaleza, puede ser la nacional, ajustada a las
exigencias de ahora. En su desarrollo no es permisible guiarse
unicamente por el principio de la actualidad, ignorando el del
historicismo, y viceversa. Al recrear o readaptar las canciones populares,
hay que procurar que se perfilen sus caracteristicas peculiares y se
reproduzca el ambiente de la época determinada, y al transformar los
instrumentos nacionales, se debe hacer de modo que conserven su timbre
y forma originales.

Para establecer el Juche en la misica es necesario aprovechar con
espiritu critico los éxitos y experiencias de otros paises en la esfera.

Bajo el pretexto de establecerlo no se debe ignorar y rechazar lo ajeno
sin miramientos. Para desarrollar rapidamente la musica en nuestro pais
es ineludible introducir en lo posible los aspectos positivos de la musica
extranjera.

Actualmente, con el progreso de la industria electronica han
aparecido en el mundo instrumentos electroacusticos, y basandose en
ellos, se registran nuevos avances en la musica moderna. Y como
resultado de la introduccion de los logros de las ciencias modernas, va
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elevandose con el paso de los dias el nivel estereofonico de la
interpretacion musical. Si no tomamos en consideracion esta tendencia
del desarrollo de la musica, es imposible alcanzar el nivel mundial.

Al introducir en la musica los éxitos y experiencias de otros paises,
no hay que hacerlo ciegamente ni aceptarlos por entero, sino tratarlos de
modo critico y asimilarlos como propios. Las composiciones extranjeras,
por buenas que sean, no pueden ajustarse por completo a la realidad de
nuestro pais ni al gusto de nuestro pueblo.

Debe establecerse el Juche también en la modernizacion de la musica.
En el caso de emplear los instrumentos electroacusticos, debe ser
conforme a la musica nacional, y al interpretar composiciones modernas,
hacerlo al modo coreano. Al pueblo le encantan las representaciones del
Conjunto de Musica Electroacustica Pochombo, porque ejecuta con
brillantez nuestra musica a nuestra manera.

Hasta hace poco se consideraba que con instrumentos electroacusticos
era posible tocar solo rock, disco y jazz. Efectivamente, en la actualidad
en los paises capitalistas existen conjuntos electroacusticos que,
ejecutando exclusivamente los géneros fanaticos, deforman la musica y
paralizan la conciencia ideologica sana de las personas. Aunque es
negativo el papel que desempefian esos grupos, no hay que rechazar tales
instrumentos. El problema no esta en ellos, medios de ejecucion musical,
sino en la clase de musica y como se interpreta.

Los instrumentos electroacusticos, producto de las ciencias y técnica
ultramodernas, poseen excelentes virtudes que les permiten cambiar
libremente el timbre y volumen en amplias gamas. Empleados con
propiedad, es posible asegurar de modo perfecto la profundidad y
extension de la interpretacion musical.

Un principio para mantener en la introduccién y desarrollo de los
instrumentos electroactisticos es promover a nuestra manera la creacion
musical conforme al gusto y los sentimientos estéticos de nuestro pueblo.
Si con ellos se ejecutan bien piezas sanas y revolucionarias a tenor de los
sentimientos estéticos nacionales de nuestro pueblo, seguramente éste lo
apreciara.
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La musica del Conjunto de Musica Electroactstica Pochombo
constituye un brillante ejemplo en la creacion musical a la coreana con
esos instrumentos, acorde al gusto y los sentimientos estéticos de la
poblacion, materializando nuestras exigencias. Su caracteristica
distintiva es que ejecutan en forma sana y con gran sensibilidad estética
y belleza, dando realce a nuestras suaves y nobles melodias sobre la base
de las cadencias coreanas, en lugar de producir sonidos rudos, deformes
y molestos, circunscribiéndose principalmente a los ritmos.

Su experiencia muestra palpablemente que aun en el caso de fomentar
la musica moderna, segun la tendencia mundial, s6lo si se da forma a
nuestras exigencias, manteniendo firmemente la posicion jucheana, es
posible crear buenas obras que contribuyan a nuestra revolucion y
disfruten del amor del pueblo.

Introducir por entero una musica extranjera, haciéndose ilusiones con
ella, es una expresion del servilismo a las grandes potencias y el
dogmatismo. Si estos ismos se toleran en la esfera musical, es imposible
impedir la penetracion de la musica burguesa y revisionista y desarrollar
la nuestra de modo sano y revolucionario. Debemos mantener la posicion
jucheana, consistente en introducir con espiritu critico los éxitos y
experiencias acumulados por otros paises en el plano musical, y
desarrollarlos conforme a la realidad nacional y los sentimientos de
nuestro pueblo.

En el campo del arte musical, aun siguiendo la tendencia actual, debe
mantenerse inalterable la direccion de la musica clasica.

Necesitamos tanto la misica moderna al estilo de la que promueve el
Conjunto de Musica Electroacustica Pochombo, como la clésica en la
forma en que la ejecuta el Conjunto Artistico Mansudae. Debemos seguir
sustentando invariablemente la musica clasica arraigada y desarrollada
aqui, en el suelo coreano. Si abandonamos esta musica, que nuestro
Partido ha fomentado con tanto empefio, con el pretexto de crear lo
nuevo, eso significaria desechar la historia de nuestra musica.

Para seguir perfeccionandola y, al mismo tiempo, promover nuevos
géneros musicales, como el del Conjunto de Miusica Electroacustica
Pochombo, cada agrupacion tiene que fomentar sus rasgos peculiares.
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Cuando de esta manera la dpera, la representacion integral musico-
coreografica, la musica nacional tradicional y la musica clasica sigan por
sus propias direcciones, nuestra musica podra desarrollarse de modo mas
variado y amplio.

3) LA REVOLUCION NECESITA
CANCIONES BUENAS

Las buenas composiciones llaman con vehemencia a la lucha por el
proceso revolucionario y constructivo, y quedan en la historia por largo
tiempo junto a los acontecimientos que hacen grandes aportes al
desarrollo de la sociedad.

El himno revolucionario Lucero de Corea, creado en el tiempo en que
levaba ancla la causa revolucionaria del Juche, aglutind en torno al Lider
a numerosos jovenes comunistas, a muchos revolucionarios, y exhorto al
pueblo a levantarse en la lucha por la liberacion nacional antijaponesa.
La Cancion del General Kim Il Sung, otro himno revolucionario inmortal
escrito después de la liberacion, lo ha estimulado e incita enérgicamente
a la lucha por la construcciéon de una nueva Patria, la victoria en la
Guerra de Liberacion de la Patria y el cumplimiento de la causa
revolucionaria del Juche.

La Marcha de la Guerrilla y otras brillantes canciones compuestas en
el periodo de la Lucha Revolucionaria Antijaponesa son simbolos de esa
época que hacen revivir significativamente sus historicas huellas.
Cancion a la arada, Mayo victorioso y demas famosas melodias creadas
inmediatamente después de la liberacion, reproducen los calidos y
pletoricos alientos de las reformas y la construccion democraticas en ese
momento de paz, mientras las de la guerra, como A la batalla decisiva,
El puerto montarioso Mungyong y Mi cancion en la trinchera, transmiten
eternamente los acontecimientos historicos de la Guerra de Liberacion de
la Patria.

Canciones buenas son precisamente las melodias bien compuestas, de
fama.
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No debemos tratar de encontrar tales melodias por la “logica de la
forma”, ni por la “pureza artistica”, ni tampoco por la popularidad
temporal que pueden cobrar, segiin la moda.

En todos los casos hay que definir principalmente la esencia de las
melodias buenas en atencion al hombre independiente, partiendo de su
gusto estético y sus exigencias, asi como del papel que desempefian en
sus actividades creadoras.

Cancion buena es la que cuanto mas se escucha mas grato e
impresionante impacto produce. Solo tal obra tiene valor como musica
famosa.

Si una musica se hace mas grata cuantas veces se escucha significa
que es apropiada a las ideas y sentimientos de quien la oye.

La musica expresa las ideas y sentimientos del hombre conforme a
sus exigencias y gusto estético. El hombre es su creador y quien la
disfruta. Por ser un ente consciente e independiente, el ser humano crea
la musica para sentir placer, en virtud de su necesidad consciente de
expresar su voluntad de vivir en independencia.

Si una pieza musical se aviene a las ideas y sentimientos del oyente,
le produce gozo y satisfaccion estéticos y el ansia de escucharla cada vez
mas.

El sujeto de la creacion y desarrollo de la misica son las masas
populares. Por eso, el rasero de las canciones bien hechas debe ser
adaptado a las aspiraciones, las exigencias y el gusto estético del pueblo,
y tienen que ser definidas como tales las que gustan a todos. Que una
pieza musical agrade mas cada vez que se escucha, significa que se
ajusta a la aspiracion y los sentimientos de las masas populares y les
agrada a todos.

Que una pieza musical sea impresionante significa que con las
profundas huellas emotivas que deja en el alma del oyente influye en el
desarrollo de su conciencia y en su actividad creadora.

El hombre no so6lo es un ente consciente y autébnomo, sino también un
ser creador que, elevando su conciencia, transforma la naturaleza, la
sociedad y a si mismo. En sus actividades creadoras, aprovecha en lo
posible las diversas formas de la conciencia social, y de ello obtiene
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variados conocimientos necesarios para la transformacion de la
naturaleza y la sociedad y, ademas, el nutrimento y la fuerza espiritual
necesarios para elevar el nivel de su propia conciencia ideologica. La
musica estimula la actividad de creacion de las personas e influye
enormemente en la educacion ideoldgico-estética destinada a ampliar sus
conceptos y sentimientos.

Para que una pieza musical cumpla plenamente con su papel
alentador y educativo en las acciones creadoras de las personas, ha de
permanecer largo tiempo en su memoria. Por impresionar mas cada vez
que se oye, una buena obra musical viene a constituir un poderoso medio
para enriquecer las ideas y sentimientos de los oyentes y hacer grandes
aportes a sus actividades creadoras.

Las composiciones famosas tienen gran valor ideologico y artistico.
Solo las que son elevadas en lo ideal y nobles en lo artistico, pueden
adquirir fama.

El valor ideologico es el primer rasgo distintivo de las obras
musicales famosas. Se trata de la cualidad esencial del arte musical
jucheano y el factor fundamental por el que la musica hace grandes
aportes a la revolucion. Una composicion desprovista de valor
ideoldgico no sirve para nada.

El tema principal del arte musical jucheano es el referente al lider.
Sobre este aspecto es preciso resolver con acierto el problema del
concepto revolucionario sobre el lider, que constituye la quintaesencia
del contenido revolucionario de las obras musicales.

Importantes tareas sobre el tema ideologico que deben resolverse con
preferencia son los asuntos relacionados con el lugar y el papel que el
lider desempena en el desarrollo de la historia; el factor fundamental de
la unidad monolitica entre ¢él, el partido y las masas; las estrechas
relaciones entre el lider y las masas populares y la fidelidad civica y filial
de éstas hacia el lider, basada en el sentido del deber revolucionario.
Nuestra musica ha de cantar en forma elocuente la grandeza de la
gloriosa historia y méritos revolucionarios del gran Lider, su sabia
direccion y nobles virtudes y expresarle efusiva admiracion e ilimitada
lealtad, asi como la férrea conviccion y voluntad de enaltecerlo,

31



siguiéndolo hasta el fin. Tales piezas cobraran fama por excelencia,
cumpliendo un enorme papel en aglutinar con solidez a nuestro pueblo
alrededor del Partido y el Lider y realizar totalmente su causa
revolucionaria.

Lo que importa en el contenido ideologico y tematico del arte musical
revolucionario es reflejar correctamente la politica partidista. Componer
muchas piezas que la representen es una orientacion invariable que
nuestro Partido mantiene en la creacion musical.

La politica del Partido es la encarnacion de las ideas revolucionarias
del Lider y un medio concreto para cumplir su causa.

Las composiciones musicales que reflejan la politica del Partido
desempefian un gran papel, cuando dan a conocerla profundamente a los
militantes y demas trabajadores y los llaman a ejecutarla.

Haciéndose eco a profundidad de la politica del Partido y apoyandose
firmemente en ella, las obras musicales deben tratar de modo oportuno e
irreprochable los urgentes y significativos asuntos del proceso
revolucionario y constructivo. Sélo de esta manera pueden dar a conocer
profundamente a los militantes y demas trabajadores la justedad de la
politica del Partido y su inmarcesible vitalidad, la magna realidad en que
se aplica y sus espléndidas perspectivas, y estimularlos para participar
activamente en la lucha por materializarla.

Las obras musicales tienen que tratar temas acerca de los diversos
aspectos de la formaciéon revolucionaria de los militantes y demads
trabajadores, tales como la educacion en las tradiciones revolucionarias,
sobre la lucha de clases y el patriotismo socialista.

Asimismo, deben mostrar con profundidad la heroica lucha y
existencia del hombre independiente y su noble mundo espiritual.

El hombre independiente es un ser de nuevo tipo, diferente del comun
de la gente. Es un hombre concientizado desde el punto de vista clasista,
y que, a base del concepto sobre el lider ha llegado a conocer las leyes
del desarrollo de la historia; un nuevo ser humano de tipo jucheano que
lucha para hacer brillar su vida independiente y creadora.

La larga y tortuosa trayectoria recorrida por la revolucion coreana
bajo la bandera del Juche conoce innumerables ejemplos vivos del
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prototipo de hombre independiente. La Lucha Revolucionaria
Antijaponesa organizada y desplegada bajo la direccion del gran Lider,
las dos etapas de la lucha revolucionaria por la democracia y el
socialismo después de la liberacion, y la lucha por la reunificacion de la
Patria fueron y son magnas hazanas de las masas populares, sujeto
autonomo de la historia, por la causa del Juche. Nuestra musica debe
expresar con verismo el noble mundo espiritual y la vida sencilla y
optimista, demostrados por los heroicos protagonistas en esa epopeya.

Para que una pieza musical tenga un marcado contenido ideologico,
es indispensable escribir bien la letra. Como ésta refleja directa y
concretamente la vida y expresa del mismo modo el contenido
ideologico y tematico tiene significado decisivo para revestir la pieza de
caracter revolucionario. De la letra bien redactada puede que salga una
buena melodia. Para que una cancidon cobre fama con contenido
revolucionario es necesario que sea compuesta con alta cualidad
ideologica.

En las canciones, los sentimientos musicales han de ajustarse al
contenido revolucionario de sus versos. Pero esto no significa que deben
ser compuestas unicamente con melodias bulliciosas y notas altas. A esas
canciones de contenido revolucionario pueden corresponder o los
sentimientos combativos de una marcha, o los apacibles de profundo
lirismo, o los alegres y claros, o los suaves, pero majestuosos, o los
tristes o los graves. Mas, todos esos sentimientos musicales deben ser
sanos, nobles, exuberantes y profundos conforme al contenido
revolucionario de sus versos. Los degenerados, vulgares, secos y futiles
no tienen que ver nada con el contenido revolucionario.

Los sentimientos estéticos de la musica, con su profundidad y la
estela que dejan, deben hacer pensar hondamente en algo. Los
sentimientos musicales de nuestra época deben ser vivos y desbordantes
de animo y del espiritu de la época.

La musica revolucionaria ha de estar saturada de ardorosa pasion. La
vehemencia en la musica es una expresion del enérgico planteamiento y
la fervorosa exhortacion del compositor a la realidad. Si una pieza
musical no tiene emocion ardiente, no puede perfilarse su idea.
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Toda composicion buena ha de poseer alto valor artistico. Una pieza
musical no puede ser calificada de excelente s6lo por el atributo
ideologico. El rasgo distintivo esencial del arte es la calidad artistica.

La musica s6lo puede desempefiar su funcion social cuando tiene
valor artistico. Si una obra musical agrada al oyente y le deja profundas
impresiones, es porque tiene valor artistico junto con el ideoldgico. Si
carece de él, las personas no querran oirla ni cantarla. Puede estimular a
los oyentes a escucharla y tararearla a menudo, captando con emocion
sus profundas ideas, si tiene alta calidad artistica. Por muy alto que sea el
valor ideologico de una obra musical, si carece del artistico, no puede
cumplir con su noble misiéon. S6lo cuando el alto nivel ideologico sea
apoyado por una sublime calidad artistica, puede desempefiar un gran
papel en la educacion politico-ideologica de las masas populares y en
llamarlas a incorporarse al proceso revolucionario y constructivo.

Para asegurarle a la musica un alto valor artistico es indispensable
describir bien.

La descripcion, forma exclusiva del arte 1lamada a exponer las ideas y
los sentimientos del hombre, es un modo especial de la manifestacion
artistica que da la impresion veridica de la realidad, como si se viera,
escuchara y sintiera directamente. Para que una obra posea la fuerza
atractiva estética capaz de alegrar ¢ impresionar, ademas de presentar
con agudeza lo esencial y exponer la verdad elocuente, es preciso que
esté bien descrita.

La letra de las canciones ha de ser escrita con alto nivel ideologico y
profundo lirismo, y al mismo tiempo, poética y llena de vida. Si se hace
rigida, con la alineacion de palabras politicas o se escribe a estilo de
prosa, no puede impresionar. Si los versos son rigidos, a las personas no
les interesara, no querran cantarla ni escucharla, aunque tengan alto nivel
ideologico.

Al componer los versos para una cancion, hay que hacerlo sobre la
base de la existencia, diluyendo el contenido politico e ideologico en
sentimientos poéticos. Deben escribirse, en la medida de lo posible, con
palabras llenas de vitalidad y muy expresivas, de modo que resulten
familiares al auditorio, y bien rimadas, que den impresion poética. Desde
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luego, es inevitable que en los versos se empleen palabras politicas, mas,
cuando se introduzcan algunas, deben colocarse en lugares apropiados.
Como los versos musicales estan destinados para cantarlos, al escribirlos
se debe tener en consideracion su musicalidad.

Las obras musicales deben tener alto nivel descriptivo. La descripcion
musical debe dar expresiones vivas y estéticas a las emociones concretas
que se reciben del contenido. Tratdndose de una cancién, si su musica
puede adaptarse a otros versos, puede considerarse que no tiene
concrecion representativa. Las piezas musicales deben tener concrecion
estética, o sea, expresar patentemente lo descrito poético-literario en la
letra y el propdsito interpretativo del compositor.

La imagen musical ha de plasmarse mediante una marcada
personalidad, por lo tanto debe tener matices peculiares y gusto nuevo.
Si unas composiciones se parecen como una gota a otras, no puede
considerarse que tienen descripciones artisticas. La representacion
musical puede poseer fuerza atractiva artistica capaz de impresionar
cuando tiene marcada personalidad original.

En la musica, lo artistico ha de vincularse estrechamente con lo
ideologico, y tener como premisa el caracter popular, la identidad
nacional y la comprensibilidad.

Lo artistico no se necesita para si mismo ni existe puro y separado. Es
una caracteristica peculiar del arte que expresa las ideas y los
sentimientos del hombre respecto a la realidad, y su modo peculiar de
transmitir lo que piensa. Lo artistico, separado de lo ideoldgico, no tiene
ningun valor, y si no transmite el contenido, no sirve. En la musica no es
permisible que, jerarquizando lo ideoldgico, se ignore lo artistico o
merme su valor ni practicar el esteticismo, que menosprecia lo
ideoldgico y otorga preponderancia a lo artistico.

Lo artistico ha de someterse estrictamente a reflejar las aspiraciones y
exigencias de las masas populares, avenirse a sus ideas y sentimientos y
ser susceptible de su comprension.

Al crear obras musicales, aunque sea no mas que una, debemos
hacerlo de tal modo que resulten buenas, en esta época, con alto valor
ideoldgico y artistico, y les gusten a las masas populares, es decir, sean
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capaces de exhortarlas fervorosamente a la lucha y servirles de auténticas
educadoras.

Para componer buenas piezas necesarias a la revolucion es menester
establecer con firmeza la concepcion jucheana del mundo.

Canciones revolucionarias excelentes, de alto valor ideoldgico y
artistico s6lo pueden crearse sobre la base del concepto jucheano del
mundo. A menos que se dote de este concepto es imposible percatar con
claridad la esencia de la realidad de nuestro pais donde se encarna la
ideologia Juche.

Las ideas literarias y artisticas creadas sobre la base de la gran
ideologia Juche constituyen una doctrina original que ilumina el camino
mas correcto para la creacion de la literatura y el arte socialista y
comunista.

Solo cuando se dote s6lidamente de ellas es posible resolver con éxito
cualquier problema dificil en la creacion musical sobre la base de la
teoria y metodologia cientificas.

Al estudiar con profundidad la ideologia Juche y las originales ideas
literarias y artisticas del gran Lider basadas en ella, y los lineamientos
partidistas al respecto, y al hacer de éstos su carne y hueso, los
compositores deben prepararse firmemente como  creadores
revolucionarios del Partido.

Con miras a crear una mayor cantidad de buenas obras musicales
necesarias a la revolucion, es indispensable meterse profundamente en la
realidad y experimentar ardientemente la vida.

Melodias buenas so6lo pueden extraerse de la realidad que palpita con
el aliento de época dada. La realidad de nuestro pais, en la que se
ejecutan los lineamientos y la politica de nuestro Partido, desborda del
entusiasmo creador de las masas populares trabajadoras, fieles sin limites
a éste y al Lider, y que se registran sin cesar prodigios e innovaciones; s
una inagotable fuente de elaboracion y una formidable escuela que forma
en los compositores el talento y el espiritu creadores.

Solo adentrandose en una existencia efectiva, los compositores
pueden sentir en vivo el gran poderio y la inmarcesible vitalidad de la
politica del Partido, asi como experimentar hondamente el espiritu de
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lucha, la vida y los sentimientos de las masas trabajadoras que se
esfuerzan por el Lider y el Partido, por defender y materializar por
completo los lineamientos y la politica de éste. Alli no sélo identificaran
la esencia de la realidad a partir de los lineamientos y la politica
partidistas y los originales conceptos revolucionarios del Juche, y la
analizaran a fondo desde un correcto punto de vista estético, sino
también, poniendo al rojo vivo su pasion, escribiran muchas canciones
de alto valor ideolodgico y artistico, que cobraran fama en esta época.

Los compositores deben elevar ininterrumpidamente su capacidad
creadora para escribir muchas canciones buenas necesarias a la
revolucion.

No se hace la musica solo con el entusiasmo politico e ideologico.
Canciones buenas de alto valor ideologico y artistico se producen por la
uniéon de la preparacion politico-ideologica del compositor y su
experimentacion de la realidad con su capacidad creadora. Para que una
obra musical cobre fama es indispensable que tenga, ademas de un alto
nivel ideoldgico, una noble calidad artistica. Esta calidad se asegura con
el método correcto y la elevada destreza creadora.

Sobre la base de la evaluacion que el Partido hace de las piezas
musicales, los compositores tienen que estudiar profundamente las
canciones famosas de nuestro pais y las experiencias acumuladas en su
elaboracion. Junto a esto deben analizar con amplitud las célebres piezas
musicales de todos los tiempos, tanto en el Oriente como en el
Occidente, en relacion con el proceso del desarrollo historico; y estudiar
de modo sistematico la melodia, la armonia, la polifonia, la
instrumentacion, las formas musicales y otros principios y técnicas del
lenguaje musical, asi como la historia de su desarrollo. De modo
particular, es importante conocer con profundidad las muchas canciones
folcloricas y populares de nuestro pais. Los compositores tienen que
saber, ademas, tocar con destreza el piano y otros instrumentos y poseer
diversos y abundantes conocimientos sobre la musica vocal y la
ejecucion instrumental. También forman parte de la capacidad del
compositor los ricos conocimientos de la literatura, las bellas artes, el
baile y las demas artes hermanas. De igual modo, los multifacéticos
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conocimientos de la naturaleza y la sociedad pueden ayudarle en el
pensamiento y la busqueda.

El proceso de la creacion y la interpretacion ha de coincidir con el de
pertrecharse con la conciencia revolucionaria y de la clase obrera. Bien
conscientes de la profunda confianza y expectativa del Partido y de su
honrosa mision ante la revolucion, los creadores deben forjarse sin cesar
a si mismos y prepararse solidamente en lo politico y practico para crear
muchas mas piezas monumentales de nuestra época, cumpliendo asi con
su mision principal como compositores revolucionarios.

4) LA MUSICA DEBE SER OBRA
DE LAS MASAS

Para crear con éxito el arte musical jucheano es preciso que la musica
sea obra de las masas. Hacer un arte musical revolucionario y popular
apropiado a las exigencias de la época y las aspiraciones del pueblo, y
que le guste y le sirva, viene a ser un importante principio de la creacion
del arte musical jucheano, una orientacion que nuestro Partido mantiene
invariablemente.

Lograr que la musica sea obra del pueblo quiere decir que hay que
darle amplia cabida a las grandes masas en su creacion, conformarla y
desarrollarla apoyandose en su fuerza y talento, y permitir su libre
disfrute a todos los miembros de la sociedad. En una palabra, significa
producirla y desarrollarla en el campo de accion de las masas y convertir
al pueblo trabajador en genuino artifice del arte musical.

Desarrollar este arte sobre el terreno de masas y convertir al pueblo
trabajador en su genuino artifice y disfrutador es la exigencia legitima de
la creacion del arte musical jucheano.

Para implantar una genuina cultura musical de la clase obrera en el
régimen socialista, donde las masas populares trabajadoras son duefias
del poder y los medios de produccion, éstas, encabezadas por la clase
obrera, deben ocupar la posicion protagénica en la esfera musical y
cumplir el papel preponderante en la creacion y desarrollo del arte
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musical revolucionario y popular. Sélo entonces es posible crear con
éxito el arte musical jucheano, concibiendo y fomentando esa musica,
que comprenden y cantan con gusto las masas populares, que hace
activos aportes al proceso de la lucha revolucionaria y al trabajo
constructivo.

Tal como todos los bienes materiales y el patrimonio espiritual y
cultural del mundo se han logrado sobre la base del trabajo creador de las
masas populares, asi también el arte musical se ha originado y
desarrollado en el proceso de la labor creadora de los seres humanos. Las
masas populares no cesaron de crear su cultura nacional y dejaron un
sobresaliente patrimonio musical, portador de sus aspiraciones y deseos,
aun en las viejas sociedades explotadoras, donde las clases gobernantes,
acaparando todos los medios no so6lo en el sector politico y econémico,
sino también en el literario y artistico, frenaban, incluso, las actividades
de creacion literaria y artistica del pueblo trabajador. El hecho de que
hoy nuestro pueblo entona con amor muchas canciones populares se
debe a que son creadas y pulidas en virtud de su talento masivo y
reflejan sencilla, pero auténticamente, su existencia, sus anhelos y sus
sentimientos. Desde luego, como esa herencia musical del pueblo es
producto de la vieja sociedad de clases en la que las masas populares
trabajadoras no ocupaban la posicion de duefias ni desempefiaban
plenamente ese papel en el desarrollo de la historia social, adolece de
determinada limitacion historica y clasista. Pero la hermosa y exuberante
sensibilidad estética, la vida y los sentimientos nacionales plasmados en
esos patrimonios, la veracidad de sus expresiones musicales
personificada en sencillas y concisas formas, y las elevadas
descripciones artisticas, muestran elocuentemente que las masas
trabajadoras son las genuinas artifices y creadoras del arte musical
nacional y popular.

Cuando las amplias masas trabajadoras participan en las actividades
del arte musical y ponen en pleno juego su fuerza y su talento creador, se
registra progreso en esta esfera y se desarrolla de modo mas acelerado
nuestro arte musical jucheano.

Ellas son el mas inteligente y poderoso ente que con su esfuerzo
creador y tenaz lucha hace realidad las exigencias y aspiraciones

39



actuales. Solo induciendo a las vastas masas populares a participar en la
produccién musical, y poniendo al rojo vivo su entusiasmo creador y
talento artistico, es posible representar de modo vital y veridico la
pletorica realidad de hoy, la digna y feliz vida y los sentimientos de
nuestro pueblo, que vive y trabaja en el mejor régimen socialista del
mundo, y concebir mas y mejores obras musicales de variados géneros y
formas originales.

Hacer del arte musical la obra de las masas es necesario también para
preparar solidas fuerzas creadoras que se encarguen del porvenir del arte
jucheano de la musica.

Entre nuestros nifios y jovenes y los trabajadores existen muchas
personas con talento y vocacion musical. Desplegando con animacion las
actividades del arte musical entre las amplias masas es como unico se
pueden descubrir los nuevos talentos, formarlos como competentes
compositores y artistas con elevada conciencia ideologica y destacada
destreza artistica, y ampliar y fortalecer sin cesar nuestras fuerzas
productoras del arte musical jucheano conforme a las necesidades reales
del desarrollo.

Hacer del arte musical la obra de las masas es una de las vias
principales para cumplir de modo mas activo la tarea de formar a todos
los miembros de la sociedad como comunistas preparados en todos los
aspectos, elevando sin cesar su nivel de conciencia ideoldgica y cultural.

Si se despliegan con energia las actividades del arte musical sobre un
amplio terreno de masas, es posible crear muchas obras de alto valor
ideoldgico y artistico, y en este proceso todos los miembros de la
sociedad pueden prepararse de modo mas sélido como comunistas
dotados firmemente con el concepto jucheano de la revolucion, fecundas
dotes culturales y nobles rasgos morales.

Con el fin de hacer del arte musical una obra de las masas es
necesario inducirlas a participar ampliamente en esas actividades. Solo
de esta manera pueden producirse mayor nimero de piezas musicales de
masas con enjundiosos contenidos y diversas formas, y convertirlas en
genuinas creadoras del arte musical.

Hasta ahora hemos materializado estrictamente la invariable
orientacion del Partido de dar amplia cabida a las masas populares en las
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tarecas del arte musical, gracias a lo cual pudimos alcanzar enormes
éxitos en la creacion de piezas musicales de masas y acumular valiosas
experiencias.

Después de la liberacion, las masas trabajadoras, ya duefias del pais,
liberadas de todo tipo de explotacion y de trabas sociales, manifestaron
en canciones su jubilo y alegria por la feliz vida y digno trabajo de que
disfrutaban por primera vez, y los ingeniosos y valientes soldados del
Ejército Popular, aun en las severas circunstancias de la Guerra de
Liberacion de la Patria, fabricaron instrumentos en las trincheras y
cantaron sus ideas y sentimientos, saturados de firme conviccion en la
victoria y de optimismo revolucionario. En el periodo de la
reconstruccion y rehabilitacion de posguerra y en el del gran auge en la
construccion socialista, se avivaron todavia mas esas actividades y se
crearon un sinnimero de piezas musicales de diversos géneros para las
masas, dotadas de contenidos revolucionarios y socialistas y formas
sencillas, frescas y llenas de vida. Un factor importante del
ininterrumpido desarrollo de nuestro arte musical jucheano hacia una
mas alta etapa consiste precisamente en la amplia participacion de las
masas populares.

Un principio esencial que ha de mantenerse constantemente en el
desarrollo masivo del arte musical es el de dar preferencia a las masas
obreras en las actividades musicales y difundir las piezas que han creado
en las ciudades y el campo. So6lo desarrollando asi la musica para las
masas con las obras revolucionarias creadas por la clase obrera como
prototipo, puede asegurarse plenamente el caracter clasista del arte
musical jucheano y su progreso sano.

Con vistas a fomentar la muisica para las masas es preciso que en su
creacion participen ampliamente, junto con los obreros, los campesinos,
soldados, estudiantes jovenes y nifios y el resto del pueblo. De esa
manera, pueden concebirse mayor numero de composiciones de variados
géneros y formas que reflejen diversas vidas, ideas y sentimientos, y
hacer florecer a plenitud nuestro arte musical para las masas.

A fin de convertir el arte musical en obra de las masas, es
indispensable eliminar totalmente la tendencia de limitarlo a los
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profesionales, que trata de envolver en un misterio la creaciéon en esa
esfera.

Esta tendencia es expresion de los vestigios de la ideologia burguesa
antipopular que no considera a las masas trabajadoras como un ente
poderoso ¢ inteligente y desprecia la musica popular facil de
comprender, al calificarla de vulgar y de bajo nivel; es una corriente
ideologica reaccionaria, que trata de mantener el mal habito de la
sociedad explotadora, donde las clases gobernantes y algunos
privilegiados acaparaban la creacion y el disfrute del arte musical.

Una meta de nuestro Partido es convertir a la nacion en un pais de las
bellas artes, promoviendo el arte para las masas en el que tengan
participacion y disfruten todos los miembros de la sociedad. Desde el
punto de vista del desarrollo artistico, la sociedad comunista es, puede
decirse, una sociedad en la que el arte para las masas alcanza tan alto
nivel que todos sus integrantes participan en las actividades de creacion
artistica y disfrutan de sus resultados; es decir, se logra de lleno la
transformacion artistica de todo el pais. Con miras a hacer avanzar
nuestro arte musical jucheano a una etapa mas alta y acelerar asi la
conformacion del arte musical comunista, es preciso mantener con
firmeza el principio de desarrollar la musica con caracter masivo, dando
al traste con la tendencia de circunscribir principalmente las actividades
de creacion musical a los profesionales.

Una via practica para popularizarlo es la organizacion de muchos
circulos entre los trabajadores y el enérgico despliegue de las actividades
masivas de creacion musical.

En el régimen socialista, la activa participacion de las masas en las
actividades de creacion musical no se realiza simplemente en virtud de
las circunstancias y condiciones sociales que se les hayan asegurado para
ello a las masas populares. Las manifestaciones artisticas de los
trabajadores pueden dar grandes resultados solo cuando sean colectivas y
organizadas. En este sentido puede afirmarse que los circulos artisticos
son la principal forma de organizacion y el punto de apoyo para las
actividades masivas de produccion musical.
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Estas agrupaciones deben organizarse, principalmente, por centros de
produccién y sociales, en todos los sectores, desde las fabricas,
empresas, granjas cooperativas y escuelas hasta las unidades de vecinos,
de acuerdo con la situacion respectiva. Tienen que funcionar activa y
regularmente, con diversas formas y métodos.

Los circulos artisticos deben encaminar sus actividades, en especial, a
difundir y generalizar los éxitos laborales, mediante obras de diversos
temas y formas, y también criticar los fendémenos negativos. Solamente
asi pueden estimular ¢ impulsar la lucha laboral de los trabajadores y
eliminar las lacras ideologicas que subsisten en sus mentes.

Hay que poner coto a la especializacion de las actividades de los
grupos artisticos. Si se tolera, obstaculizara la produccion, amén de que
se perderan las caracteristicas peculiares del arte para las masas.

Los circulos artisticos deben actuar a la manera de la Guerrilla
Antijaponesa.

Por tales actividades se entienden las que se efectuan de modo habil y
combativo con sencillos instrumentos populares y obras vivas y actuales,
sin verse restringidas por el tiempo y el lugar, y que sean gratas para ver
y oir, por haberse promovido en lo posible las aptitudes artisticas de la
poblacion. Debemos llevar adelante por via correcta las tradiciones
revolucionarias constituidas en el periodo de la Lucha Armada
Antijaponesa y, tomandolas como prototipo, desarrollar a nuestro estilo
el arte para las masas.

Los creadores y artistas profesionales tienen que ayudar con
eficiencia en las labores de los circulos artisticos para intensificar sus
actividades y fomentar el arte musical entre las amplias masas populares.
Con frecuencia, se personaran en los centros de produccion donde,
trabajando junto a los obreros y campesinos, aprenderan de ellos y los
ayudaran y guiaran a actuar animadamente en los circulos.

Al ayudar en esas actividades y en la elaboracion de obras musicales
de los trabajadores, no deben inducirlos a que los imiten ni escribir los
textos en su lugar.

En la direccion sobre las actividades de los circulos artisticos es
importante ayudar con tacto a los trabajadores para que por si solos
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perfeccionen los textos sin dejar de mantener la naturaleza sencilla y
veraz del arte para las masas, descubriendo nuevos brotes en su labor
creativa y estimulando fuertemente su pasion creadora. Debemos prestar
gran atencion para hacer que los creadores y artistas que actian en los
conjuntos artisticos o en los grupos de divulgacion, trabajen con las
masas para que las ilustren y ayuden con eficiencia en dichas actividades
y en la creacion de obras musicales para el pueblo.

Hay que intensificar la divulgacion artistica. Sélo realizando con
eficiencia esta tarea, las amplias masas del pueblo trabajador pueden ser
verdaderas disfrutadoras de los productos del arte, es decir, escucharlos,
verlos o gozarlos cuanto quieran, y en este proceso adquirir la formacion
revolucionaria.

Divulgar de modo apropiado las obras artisticas es necesario también
para ilustrar artisticamente a las masas populares. Mediante la
divulgacion artistica es posible dar a conocer con profundidad el
auténtico valor de la literatura y el arte revolucionarios, ampliar los
conocimientos sobre las artes en general y, elevando la vocacion cultural
y destreza artistica, desarrollar con mas rapidez el arte para las masas. Si
entre los trabajadores se realiza con propiedad la divulgacion de las
obras musicales, al escucharlas recibiran profundas impresiones, y
cuando canten una cancioén, lo haran de modo mas significativo,
conociendo con claridad su contenido ideoldgico-estético y sus
peculiaridades artisticas y descriptivas.

La divulgacion de obras musicales ha de realizarse de acuerdo con la
orientacion y las exigencias de la labor propagandistica del Partido.

La musica es un arma poderosa para la educacion revolucionaria de
las personas y uno de los importantes medios del trabajo ideoldgico
partidista. Para que cumpla con su facultad y misién combativa como tal,
es necesario planificar su divulgacion con arreglo a la orientacion y las
exigencias de la labor ideologica del Partido en todos los momentos y
establecer un ambiente revolucionario en su cumplimiento. Sera de esta
manera que se podran dar a conocer oportunamente las buenas obras
musicales compuestas con ajuste a una determinada época, estimular con
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pujanza a los trabajadores en la lucha por la revolucion y la labor de
construccion, y conducirlos a vivir y trabajar llenos de optimismo.

La divulgacion artistica ha de efectuarse segun el original sistema
jucheano que al respecto ha establecido nuestro Partido. De permitir la
indisciplinada practica de divulgar arbitrariamente obras de bajo nivel
con el pretexto de exaltar las caracteristicas de una region, es probable
que se ejerzan influencias negativas sobre el publico. Mediante el
sistema de divulgacion musical unificado debemos procurar que todo el
pueblo cante las canciones de alto valor ideoldgico y artistico creadas en
el centro y ratificadas por el Partido.

Para hacer del arte una obra de las masas es preciso intensificar la
educacion artistica de las nuevas generaciones.

Ahora que se ha preparado la base para desarrollar de modo mas
vigoroso el arte y la literatura entre las masas, gracias a que el nivel de
cultura general de nuestros trabajadores se ha elevado y a la
incorporacion a las fabricas, empresas y el campo de los jovenes que han
recibido la ensefianza obligatoria general de once afios y la superior, es
posible popularizar el arte con mas rapidez y mayores €xitos si se les da
una apropiada educacion artistica a los integrantes de la joven
generacion. Si se forma un mayor nimero de competentes profesores de
arte mediante la elevacion de la calidad de la instruccion respectiva, al
tiempo que se presta gran atencion a la intensificacion de la ensefianza
artistica en el sector de la educacion general, los alumnos incrementaran
sus aptitudes culturales generales y adquiriran suficientes conocimientos
basicos del arte musical en la etapa del estudio obligatorio de once afios,
y llegaran a saber bailar, cantar y tocar con destreza mas de un
instrumento. Cuando los integrantes de la nueva generacion bien
formados en las artes se incorporen a los centros de produccion, se
elevara notablemente el nivel cultural de todos los miembros de la
sociedad, se materializara brillantemente la orientaciéon del Partido de
popularizar el arte musical mediante la intensificacion de las actividades
de creacion entre las masas, y se acelerara la transformacion artistica de
todo el pais.
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2. LA COMPOSICION MUSICAL

1) LA MUSICA ES EL ARTE DE LA MELODIA

(1) LA MELODIA CONSTITUYE EL MEOLLO
DE LA MUSICA

La musica ofrece al hombre impresion de intimidad. Ello se debe a su
melodia, que escucha y canta con gusto. Ambas son inseparables.

La melodia es la manifestacion espontanea de la sensibilidad estética
estimulada por las ideas y los sentimientos.

Antes cada cual entendia a su manera la esencia de la melodia, segun
los criterios que tuvieron sobre la musica. Cierta persona arguyé que la
musica se origind de los sonidos onomatopéyicos de los animales. Segin
esta opinidn, la melodia no puede ser otra cosa que la imitacion de los
sonidos naturales de los animales. De reconocerlo, se llegaria a justificar
la musica burguesa reaccionaria, que valora lo decadente apreciando
como la tinica melodia verdadera la lujuriosa y degenerada que estimula
actualmente el instinto animal de las personas. Otro sostuvo que la
musica nacié de los ritmos destinados a coordinar los movimientos
laborales, argumento que lleva a considerar la melodia como un simple
subproducto del ritmo. Aparentemente, esta opinidn tiene un punto
positivo en el sentido de que vincula el origen de la musica con el trabajo
fisico, pero, por no aclarar con acierto el factor fundamental de su
nacimiento en el trabajo, llega a negar la expresividad de la melodia que
es independiente y determinante, y, a la larga, puede conducir a negarla.
Alguien afirmé que la musica nacié de la entonacion del lenguaje, pero
no supo distinguir la esencia de ambas.

La melodia no es parodia de los sonidos de los animales ni imitacion
del ritmo de los movimientos laborales o la entonacion del lenguaje.
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Desde luego, es probable que los fendémenos naturales como los sonidos
de los animales diesen determinados impulsos y estimulos estéticos al
proceso de la creacion de la melodia, y que el ritmo del trabajo, la
entonacion y otros fendémenos sociales ejerciesen determinadas
influencias sobre el pensamiento musical. Dado que la melodia surgio
estrechamente vinculada con el lenguaje, es cierto que recibi6 influjos de
la entonacion. Mas no surgi6 imitando o parodiando simplemente alguno
que otro fenomeno natural o social. Como recurso del arte musical
creado en reflejo de las exigencias independientes y las actividades
creadoras del hombre, es un producto autonomo de su conciencia.

En la vida cotidiana, el hombre expresa frecuentemente sus
sentimientos mediante la melodia. Lo confirma el tarareo que hace
cuando le alegra algo o se siente contento. La canturia, que entona
cuando trabaja en colectivo no tiene solamente el objetivo de coordinar
los movimientos. Los cantos laborales de los trabajadores en la sociedad
explotadora manifiestan sus impulsos sentimentales e ideologicos de los
explotados de olvidar con vaga esperanza y expectativa la fatiga del duro
trabajo, acompafiados de las quejas por su suerte que los hace
languidecer agobiados; mientras, las melodias de los cantos laborales de
nuestra sociedad, exenta de la explotacion y opresion, desbordan de
orgullo y placer por el digno trabajo creador de una nueva vida.

La melodia refleja las ideas y los sentimientos del hombre. No por
eso, sin embargo, es igual al lenguaje, forma principal de la expresion de
las ideas y los sentimientos y medio de la comunicacion interpersonal. El
lenguaje expresa directamente las ideas y los sentimientos, mientras la
melodia lo hace de modo estético estimulada por éstos. Desde luego,
también en el lenguaje se manifiesta en cierto grado la emotividad
estética mediante la entonacion. Pero, en el habla, ésta es un medio
secundario y auxiliar, mientras la melodia es un medio independiente y
decisivo en la musica. He aqui, precisamente, su diferencia esencial,
como lenguaje musical, con la entonacion del habla.

La melodia es el recurso principal para expresar el contenido
ideologico-estético de la musica.

Los recursos de la expresion musical son varios, mas, ninguno tiene
capacidad expresiva tan autonoma e independiente como la melodia. Los
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elementos como la armonia, la cadencia y la instrumentacion poseen sus
peculiares capacidades expresivas, pero no pueden dar por si solos
imagenes musicales. La melodia, al contrario, tiene la facultad de
expresar con nitidez, y en formas perfectas, el contenido ideoldgico-
estético de la musica y su propdsito descriptivo.

La melodia es el factor principal que determina la calidad de la
descripcion musical.

Aun escuchando solamente una melodia, sin el acompafiamiento, uno
se deja atraer fuertemente por el mundo que describe y queda muy
conmovido, pero, oyendo so6lo la armonia y las cadencias del
acompafamiento no se le despierta el interés ni recibe la emocion
musical. El cambio de la armonia, cadencias o timbre en una pieza no
altera esencialmente la calidad de la descripcion musical, mas la
variacion de la melodia cambia totalmente la obra.

Entre los recursos de la expresion musical, la melodia es el que el
pueblo puede distinguir y comprender con mas facilidad y le es mas
familiar.

Durante el largo tiempo de la creacion musical, las masas populares
inventaron armonias y cadencias, y con varias formas de ensamble
enriquecieron los recursos de la expresion musical, concediéndole
siempre la preponderancia a la melodia.

Todas las canciones tradicionales que el pueblo creara y desarrollara
por largo tiempo han venido transmitiéndose en virtud de sus melodias, y
las de fama mundial quedan en la memoria por éstas y no por sus
armonias o cadencias.

La melodia es el recurso primordial para la descripcion musical. En
este sentido puede decirse que la musica es el arte de la melodia.

La posicion y actitud que se asume respecto al lugar y el papel que la
melodia ocupa y desempefia en la obra musical, y la manera de emplearla
constituyen un importante factor que distingue el auténtico arte musical
de la musica contemporanea antirrealista.

La llamada musica modernista o vanguardista, que apareciera en los
primeros afios del siglo XX, niega el contenido ideologico y destruye la
forma, modo de su existencia, eliminando asi el significado de los
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recursos de la expresion musical. Tal musica menosprecia o rechaza, sin
excepcion, la melodia. Hoy, a escala mundial, en la esfera de la musica
de masas proliferan las antipopulares y degeneradas, que reflejan la
extravagante vida y el corrompido y morboso estado del espiritu
imperialista, y pervierten y menoscaban la melodia, deformandola de
modo estrafalario y convirtiéndola en un apéndice insignificante de un
ritmo mondtono.

Debemos procurar que en nuestra musica no penetren ni broten jamas
los elementos antipopulares y antirrealistas, productos de la sociedad
imperialista del siglo XX. Por supuesto, no podemos ignorar la tendencia
del desarrollo de la musica moderna en favor del progreso de la nuestra.
Empero, aun en el caso de acoger la tendencia mundial, no debemos
introducir ni por asomo ningiin método de creacion antirrealista como,
verbigracia, menospreciar, deformar o eliminar la melodia, sino aceptar
la musica sana en la que predomine la melodia rehaciéndola a nuestra
manera. Pese a cualquier otro criterio, no debemos encaminarnos a
debilitar la melodia dando realce al ritmo y otros elementos secundarios,
sino subordinarle todos los demas recursos. Considerar la melodia como
lo principal, lo esencial, en la creaciéon musical es un principio invariable
de nuestro Partido.

En la creacion musical la armonia, la textura, el ritmo y los demaés
recursos han de estar sujetos al objetivo de dar realce a la melodia.

Por muy expresivas que sean la armonia, la cadencia, la
instrumentacion y la textura, pueden desempenar su papel por excelencia
cuando se subordinan y ligan a la melodia. Si los recursos como la
armonia y el ritmo coadyuvan activamente a su caracter y a lo descrito
por ella, y los enriquecen, la melodia resaltarda y asumird mejor su
posicion y papel principal y decisivo en la musica.

La armonia debe subordinarse en todos los casos para que sobresalga
la melodia. La armonia, elemento indispensable a la polifonia, es un
poderoso medio de expresion que, ligando los acordes, acentia el
colorido estético de la melodia y enriquece la descripcién musical. Si no
se aprovecha correctamente su gran fuerza expresiva, es imposible
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destacar en diversas formas ese colorido y hacer que resalte la melodia,
por muy excelente que €sta sea.

También la textura desempefia un importante papel en destacar la
melodia. La textura es el modo de estructurar los elementos musicales
como la distribucion de voces, el empleo de la armonia y las cadencias, y
el uso del contrapunto y el recurso polifénico en el acompafiamiento. No
debe tener como objetivo destacarse, sino subordinarse estrictamente a
resaltar la melodia.

Para hacer sobresalir la melodia y darle un gusto nacional, es preciso
emplear con tino las cadencias coreanas.

La cadencia, una especie de ritmo que se repite acompafiando la
melodia, es un medio masivo de expresion, que aviva su ritmico tono
alegre. Puede ejecutarse desde el principio hasta el fin s6lo con
instrumentos de percusion o dejarse oir en el curso musical del
acompafiamiento con varios instrumentos, pero, en todos los casos, debe
aplicarse en concordancia con la melodia, sin que prevalezca o la
debilite. Si se introduce una cadencia extrafa, desacorde con el ritmico
tono alegre de la melodia o suena demasiado heterogéneo el
acompafamiento que la ejecuta, pueden alterarse su caracter y
descripcion.

Para destacar la melodia es preciso también usar con propiedad la
polifonia. Este es un recurso relativamente complicado que enriquece la
sonoridad y descripcion de la obra mediante la conjugacién de varias
melodias con una. Al aplicarla con eficiencia en pasajes precisos, €s
posible afiadir a la melodia un aire atractivo y dar un realce peculiar a sus
descripciones. Sin embargo, si no se utilizan con propiedad el
contrapunto y otros recursos polifénicos, no pueden prevalecer las
melodias, y es dificil distinguir con facilidad la principal. En todos los
casos, la polifonia debe ser un medio para destacar la melodia principal y
elevar la calidad artistica de la obra, sin dejar de ser de facil comprension
ni que pierda el gusto nacional.

La instrumentacion también desempefia un gran papel para que
sobresalga la melodia. Es un medio de expresion colorativo que
armoniza la melodia y el acompafiamiento con diversos timbres, al
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distribuir los instrumentos a las distintas voces y combinarlos en las
composiciones polifonicas. En la instrumentacion se debe procurar que
la melodia resalte con su peculiar colorido y se armonice bien con el
acompafiamiento en el timbre, mediante la seleccion de timbres
susceptibles de destacar el caracter de la melodia y sus descripciones y la
distribucion apropiada de los instrumentos entre ésta, el acompafiamiento
y las voces.

Los compositores, al dar vida a las caracteristicas de cada recurso de
expresion y someterlos estrictamente a destacar la melodia, deben
hacerla prevalecer, y asi perfilar claramente las peculiaridades de nuestra
musica.

(2) LA MELODIA HA DE SER HERMOSA Y SUAVE

Para que la musica despierte en el publico nobles sentimientos y
profundas emociones, su melodia debe ser hermosa y suave. En virtud de
su bella y suave melodia, la Cancion de fidelidad despeja y purifica el
alma de los oyentes y la llena de sentimientos ilimitadamente sublimes y
respetuosos. Y en cuanto escuchamos la melodia de Arirang, una
cancion tradicional, recordamos la historia de nuestra nacion, llena de
sufrimientos, y sentimos que nos invade una calida nostalgia hacia la
tierra natal, porque con sus hermosos y suaves progresos de notas
expresa por excelencia los sentimientos y el espiritu nacionales de los
coreanos.

La melodia ha de ser hermosa. La belleza de la melodia es un reflejo
estético del hermoso sentir del hombre. Los sentimientos y las
aspiraciones de las personas auténticas son hermosos. Como la
independencia y la creatividad son atributos consustanciales del hombre,
no existen sentimientos mas hermosos que los de las personas honestas
que luchan por una vida independiente y creadora.

La heroica lucha para liberarse de las trabas de la naturaleza y la
sociedad, la abnegacion por las masas populares, sujeto independiente de
la historia, el desinteresado espiritu de sacrificio por el colectivo social y
los camaradas revolucionarios, y la fidelidad sin limites al Partido y al
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Lider, nucleo de todo ese mundo espiritual, constituyen los bellos rasgos
del hombre honesto. Como la melodia debe reflejar sus nobles
sentimientos, debe ser bella, desvinculada de lo vulgar y degenerado.
Una belleza que les gusta a los afectados de egoismo, misantropia,
concupiscencia y epicureismo, los que estan refiidos con la aspiracion y
la exigencia de la humanidad por la independencia y creaciéon, nunca
puede ser tal. No pasa de ser el reflejo de las infecciosas ideas y
sentimientos que degeneran a la gente y carcomen su espiritu. La
melodia de nuestra musica debe rechazar todo sentimiento mediocre y
reflejar s6lo la sana y noble hermosura del hombre independiente.

La melodia debe ser suave. La suavidad es una caracteristica nacional
de nuestra musica que gusta a los coreanos. Del mismo modo que les
agrada mas el color delicado que el fuerte, prefieren la melodia suave a
la alta y bulliciosa. Es el reflejo de los sentimientos y la sensibilidad
estética nacionales de nuestro pueblo.

Desde siempre, el caracter de nuestro pueblo es comedido y apacible,
y prefiere lo claro, limpio y transparente. Estas son caracteristicas
nacionales formadas en sus muchos afnos de vida. También la lengua
coreana se distingue por ser comedida, nitida y suave, habiendo reflejado
esas particularidades.

Nuestra melodia nacional, que se ha desarrollado junto a la lengua
coreana, es clara, nostalgica, tersa, apacible. La musica nacional se
caracteriza por la suavidad melddica.

Pero esta melodia suave que prefiere nuestro pueblo no es, bajo
ningun concepto, inerte ni quieta.

Desde antafo, el pueblo coreano ha sido concienzudo y laborioso y
siempre valiente en la lucha contra los agresores. Esto se manifiesta en
su caracter emprendedor, alegre y optimista, que no tiene nada que ver
con el indolente, perezoso, cobarde y medroso modo de ser de las clases
explotadoras. Esas excelentes cualidades se manifiestan mas a plenitud, y
con un nuevo sentido, bajo el sistema socialista de nuestro pais, donde se
materializa brillantemente la idea Juche. Nuestra melodia, ain siendo
suave, debe ser fresca, llena de vigor y lozania, acorde con los
sentimientos y la sensibilidad estética actual del pueblo.
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Para que la melodia sea hermosa y apacible, es necesario poner fin al
recitado, y crear una forma estrofica.

El recitado, como la aplicacion de la melodia al didlogo, es una forma
no melodiosa de la musica vocal, y s6lo cumple un papel secundario y
auxiliar, al igual que la entonacion en el lenguaje. No pasa de ser la
entonacion marcada con notas. Como carece de tonalidad, atributo
esencial del lenguaje musical, no puede llamarse melodia en el verdadero
sentido de la palabra.

En la melodia, el tono es un importante factor que acondiciona su
expresividad ideolégica y estética. Empero, s6lo con ¢l la melodia no
puede cumplir su funcion expresiva peculiar como lenguaje musical.
Para esta funcion se necesita, ademas, la tonalidad. Precisamente, el
recitado es una forma de musica vocal incompleta y carente de
naturalidad: tiene tono, pero no tonalidad.

Necesariamente, la melodia debe poseer tonalidad. Esta es la ley que
rige los sonidos, y se emplea en el sentido de que determina la altura de
las notas o asegura su relacion normada. La tonalidad de que tratamos
aqui es la normalidad propia de la melodia, que como la ligazon de los
tonos permite expresar determinada idea musical completa.

En el habla, la entonacién es un factor auxiliar que se supedita a los
significados de las palabras y oraciones, por eso no tiene normas propias,
sino obedece a las de las palabras y oraciones. Pero, la melodia es un
medio independiente, no subordinado a otro factor, por eso necesita su
propia gramatica que le permita expresar, con la ordenacion regular de
los tonos, un contenido ideoldgico y estético completo, al igual que lo
hace una oracion en el habla.

La musica en estrofas es una adecuada forma capaz de encarnar la
exigencia esencial de la melodia y que se aviene a la larga tradicion y
costumbre del pueblo en el lenguaje musical. En ella, la tonalidad de la
melodia esta bien ordenada y es espontanea, de modo que resulta facil de
escuchar y cantar. Por esta razon puede resultar mas suave, si se adapta
apropiadamente a la elegante y comedida letra en coreano.

Para que una melodia resulte hermosa y suave, hay que hacerla
apacible, evitando los ascensos y descensos bruscos y los saltos graves.

53



Una melodia es suave cuando es natural el curso melédico que emana
del impulso emotivo que se recibe de la letra.

La cancion, formada de letra y melodia, constituye lo principal en la
musica. Originariamente, la musica surgié de la unioén de la letra y la
melodia, y el mas amado y popularizado de sus géneros es la cancion.
Surgida de las masas populares y disfrutada por éstas, constituye la base
de todos los géneros musicales y la fuerza motriz principal del desarrollo
de la historia musical. Con su letra, la cancién no sélo desempefia un
papel importante, sino que, ademas, constituye el cimiento que determina
la cualidad esencial de la musica.

Lo cantable, o sea, el caracter correspondiente a la propension del
hombre a cantar, constituye un requisito consustancial de la melodia. La
musica de caracter popular lo mantiene aun en el caso de la instrumental.
Una melodia que no es cantable estd desprovista del caracter popular y
exenta de humanidad. Para asegurar este caracter la melodia debe ser
suave y llana, facil de cantar.

Se logra esto cuando la melodia convierte la letra en un lenguaje
melodico con naturalidad y se desarrolla espontaneamente dando vida a
su propia caracteristica de lenguaje.

Para que una melodia sea suave, no deben ser bruscos el ascenso y
descenso de las notas ni los saltos.

El rapido ascenso y descenso y el salto brusco se originan por la
destruccion del vinculo armonioso entre la letra y la melodia a causa de
que, por obedecer ésta mecanicamente a aquélla, se acentiian
exageradamente algunos sentidos o la entonacién del verso o, por el
contrario, la musica no concuerda con la letra. Es inadmisible que por
depender la melodia del verso mas de lo necesario, se destruya su curso
natural o, por menospreciar sus mutuas relaciones, se rompa la
armoniosa vinculacion entre ambos. El rapido ascenso y descenso y el
salto brusco de la melodia es una expresion del dogmatismo que se
comete al imitar el recitado de estilo occidental y la forma de la musica
vocal que concede preponderancia a la destreza y la participacion de los
profesionales.
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Para suavizarla, evitando la brusquedad en el ascenso y descenso y
los saltos, es necesario adaptar perfectamente la musica a la letra y que
resalten las caracteristicas de la melodia apropiada al caso.

La forma estrofica en la creacion musical es la mejor para la
adaptacion de la musica a la letra. Este es un requisito de principios para
la creacion de canciones en estrofas. Asi se logra expresar con claridad el
sentido de los versos y asegurar el curso natural de la melodia acorde con
su naturaleza cantable.

Adaptar la musica a los versos significa combinar de modo natural y
armonioso el lenguaje poético de la letra y la melodia. Para lograrlo no
debe ocurrir que correspondan dos silabas a una nota de la melodia.
Destinar una silaba a una nota constituye el principio general de la
composicion musical. En nuestra lengua a una silaba le corresponde un
caracter. Si a una nota se le ponen dos o tres caracteres, el cantante
tendra dificultad al entonarlos y la melodia no avanzara con naturalidad,
se interrumpira por momentos.

En la adaptacion de la musica a la letra es importante ajustar cada
verso al periodo de la melodia correspondiente. Si no se logra esto, es
probable que se tergiverse el sentido de los versos, se desentone la
tonalidad, se dificulte la respiracion y se pierda la armonia. Aun en las
composiciones sin letras se debe procurar que, ajustando bien la
tonalidad, la melodia tenga aliento y curso naturales.

La entonacion de los versos y los tonos de la melodia deben
armonizarse bien y los tiempos fuertes y débiles han de conjugarse
perfectamente.

La lengua coreana, por su entonacion moderada y bella, da gran
relieve a la rima de los versos.

En la melodia hay que dar forma apropiadamente a las caracteristicas
de la entonacion. Como los versos tienen entonaciones poéticas, la
métrica y los tiempos fuertes y débiles que derivan de su rima, es
conveniente que sus acentos coincidan en los tiempos fuertes de la
melodia.

Para componer melodias hermosas y suaves, es preciso destacar y
desarrollar con espiritu creador las mejores caracteristicas de la musica
popular.
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Esta constituye la tendencia principal del desarrollo de la musica
nacional y su fuerza motriz. Las masas populares no solamente son el
sujeto de la historia, sino también desempefan el mismo papel en la
creacion de las riquezas espirituales y culturales de la humanidad,
incluida la musica. Desde tiempos inmemoriales han venido creando y
disfrutando la musica. Y puliéndola mas y mas, durante siglos, la han
transmitido hasta hoy. Las canciones populares han servido y sirven de
importante fuente creadora para los musicos avanzados que aman a los
pueblos y valoran su patrimonio musical, y han hecho enormes aportes al
desarrollo de la musica profesional progresista.

Sus melodias nacidas en medio de la vida y el trabajo creador de las
masas populares, representan la melodia nacional del pais respectivo y
constituyen su prototipo. En las canciones populares de nuestro pais se
han concentrado las mejores y mas hermosas caracteristicas de la
melodia nacional y estan latentes las peculiaridades nacionales que
sirven de base a nuestra musica. Desde luego, como las canciones
populares del pasado tienen determinadas limitaciones por la época
histérica en que surgieron y la etapa del desarrollo social
correspondiente, al tomarlas debemos corregirlas o rehacerlas segun lo
necesite nuestra época.

Nos incumbe descubrir activamente las caracteristicas de la musica
popular, aprovecharlas de forma creadora de acuerdo con el gusto
estético de la época actual y desarrollarlas hacia una etapa superior.

La musica popular que nuestro pueblo ha creado durante mucho
tiempo, es bella y elegante y tiene altas cualidades artisticas de las que
podemos enorgullecernos ante el mundo. Arirang, Campdanula,
Yangsando y otras tradicionales, por sus bellas y elegantes melodias,
despejan y purifican el alma de los oyentes, y los dejan muy
emocionados con sus tristes y melancolicas notas. Entre nuestras
canciones populares existen muchas que proporcionan alegria, placer,
fuerza y animo en virtud de su musica desbordante de vigor laboral y de
vehemente aspiracion a la vida.

En las melodias de las canciones tradicionales de Corea estan
encarnados el elevado talento musical de nuestro pueblo y las
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peculiaridades nacionales del lenguaje musical. Cada una de ellas tiene
sus tonos peculiares y su tonalidad bien organizada, y fluye con soltura
de acuerdo con la logica del desarrollo de los sentimientos. El trino, una
caracteristica especifica de esa melodia, se aplica hoy ampliamente en
nuestra creacion musical, destacando el matiz nacional con los multiples
poderes de su destreza. En nuestras canciones tradicionales también el
modo, con sus propias peculiaridades, desempefia un gran papel en dar
relieve al matiz nacional de la melodia. El ritmo, por su parte, reaviva en
ellas el gusto nacional, acrecentando ingeniosamente el placer que
producen las muy diversas y ricas cadencias coreanas. Estas
peculiaridades de la melodia de nuestra musica popular constituyen un
formidable patrimonio que debemos llevar adelante.

En nuestras canciones tradicionales se aprecia también nitidamente,
conforme a las caracteristicas del habla coreana, la cantablidad de la
melodia, de indole nacional y comprensiva por todos.

Nuestras canciones tradicionales casi no tienen melodias que
comienzan con anacrusa. Esto tiene que ver con las caracteristicas
ritmicas de los versos hechos en nuestra lengua. Ademas de poseer una
emotividad estética amena y moderada, estos usan acentos no muy
marcados, que, sin embargo, siempre aparecen suavemente en la cabeza
de cada verso. La lengua coreana se caracteriza por un acento no agudo y
que casi siempre encabeza con suavidad cada palabra. Desde antafio,
nuestro pueblo, que usa esta lengua, no empleaba la anacrusa, sino
empezaba la melodia con el tiempo fuerte. Por esta razon, a nuestras
masas en general que no han recibido la ensefianza musical regular, les
ha sido dificil interpretar composiciones que comienzan con el tiempo
débil. En una ocasion sugeri que la cancién tema de la pelicula
Decimocuarto invierno, titulada Seré la flor que anuncia la primavera,
se cambiara de compas, es decir, del compasillo al de seis por ocho,
porque con ese compas, que daba inicio a la melodia con anacrusa, era
dificil divulgarse entre las masas. Como resultado, pudieron cantarla con
facilidad, y se divulgé ampliamente.

Esto no significa, desde luego, que jamas se deban empezar nuestras
melodias con anacrusa, sino Unicamente con el tiempo fuerte. Para
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perfilar los rasgos de determinadas melodias y presentar diversas
descripciones es aconsejable comenzarlas también con ese tiempo. Sin
embargo, es importante poner de relieve las mejores caracteristicas de la
forma de la musica popular y el sélido habito de habla nacional, para dar
vida a lo nacional en la melodia y lograr que sea agradable oirla y facil
cantarla.

Como en las canciones tradicionales la letra y la melodia estan
estrechamente vinculadas, hay que tener en cuenta estas relaciones en el
caso de modificar la primera acorde con la época actual. Si se cambia sin
miramientos, el canto deja de ser ameno y no sera grato escucharlo.

Al crear melodias nacionales a nuestro estilo, suaves y hermosas,
apropiadas a los sentimientos, la sensibilidad estética y la preferencia del
pueblo, los compositores tienen que desarrollar nuestra musica como un
arte popular que proporcione gusto y alegria a los coreanos, como un arte
revolucionario que les sirva y contribuya a la revolucion coreana.

(3) LAS MELODIAS CARACTERISTICAS DAN RELIEVE
A LAS DESCRIPCIONES MUSICALES

La melodia es muy expresiva y diversa. Como con su fecunda y
diversa expresividad crea impresionantes imagenes, la musica insufla
fuerza y animo a las personas en el trabajo y la lucha, y purifica y
ennoblece su alma.

Efectivamente, la expresividad de la melodia es ilimitadamente
fecunda y diversa: puede manifestar todos los sentimientos de alegria,
indignacién, tristeza y satisfaccion, desde una sencilla emocion
fragmentaria de la vida cotidiana, hasta el serio experimento espiritual de
una idea grande y profunda; y desde el limitado lirismo basado en la vida
individual hasta el amplio sentimiento colectivo, cargado de unanime
aspiracion y voluntad de todo el pueblo. Haciéndola funcionar, los
compositores deben crear melodias originales y peculiares.

La descripcion artistica es, en esencia, la creacion de la individualidad
artistica. Si una imagen artistica carece de individualidad, no puede
llamarse como tal. La descripcion debe ser tan viva como se observa y
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percibe en la realidad. Las ideas y los sentimientos que se manifiestan en
la vida son concretos e individuales. Para describir la realidad de modo
que el publico tenga la impresion de que ve y siente directamente, hay
que presentar al hombre y su vida en forma individual y concreta.

Individualizar una melodia significa poner de relieve los rasgos
caracteristicos que la distinguen de las demas. Sélo las que tienen rasgos
peculiares pueden presentar con verismo las adecuadas imagenes
musicales con las concretas y caracteristicas ideas, sentimientos y
emotividad estética de las personas.

Las melodias deben ser peculiares, ademas, para dar relieve al tema
musical.

Por tema musical se entiende la expresion por la melodia de ideas y
sentimientos concretos, o sea el trozo melddico de marcada
individualidad descriptiva. El motivo de una pieza musical representa
una imagen, en la que se concentra y completa una idea en forma
musical. La melodia de una cancion en estrofas constituye de por si un
tema completo, pero en las composiciones instrumentales de gran
extension existe aparte uno que penetra y une las partes. S6lo cuando sea
singular la melodia tematica, la musica puede presentar excelentes
imagenes individuales y originales.

Para que una melodia posea rasgos peculiares, es indispensable
buscar su germen en la vida. Captar el origen de una composicion
musical constituye el factor principal que determina el valor ideolégico y
artistico de la pieza, tal como lo es escoger la semilla en la literatura.
Captando con acierto el germen de la melodia es como el compositor
puede crear sobresalientes imagenes musicales.

Por germen de la melodia se entiende el factor individual de la
imagen melddica que acciona con los impulsos de las ideas o
sentimientos recibidos de la realidad, y el elemento caracteristico que la
matiza.

El germen de la melodia crece como un organismo completo, como
imagen musical, adquiriendo suficientes nutrimentos en virtud de
diversos medios y procedimientos de la musica, en el proceso del
ininterrumpido pensamiento y bisqueda creadores del compositor.
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Desde luego, también en la musica, antes de concebir el germen
melodico, se presenta la tarea de seleccionar la semilla de la pieza. Del
mismo modo que sin la semilla es imposible hacer brotar el germen,
crecer el tallo, echar ramas, cubrirse de flores y dar frutos, asi tampoco
puede imaginarse una pieza musical sin ella.

También las piezas musicales tienen encarnadas determinadas ideas y
poseen, al igual que las obras literarias, la semilla, el grano ideologico de
la vida. Sin embargo, solo con el medio musical, que no es medio de
comunicacion cotidiana, es imposible expresar en detalle las ideas de las
personas; por eso, al escuchar solamente una melodia, desprovista de
versos, es dificil valorar con acierto la semilla de la que partiera su idea.

La idea de una composicion vocal y su base, la semilla, son mas
faciles de comprender que las de los demas géneros musicales, porque
sus melodias estan acompanadas de versos. En esas obras los versos
constituyen el factor principal que determina la descripcion melddica,
por eso su semilla coincide con la semilla musical. Mas, si se analizan
solo la melodia de una cancion por separado y las piezas instrumentales
que expresan y transmiten ideas y sentimientos, a partir inicamente del
medio musical, es dificil definir en una palabra sus conceptos y semillas,
de modo tan claro como en las obras literarias.

La semilla de la pieza musical revela con claridad sus caracteristicas
esenciales en el germen de la melodia que de ella brota. Este, como un
elemento melodico que a partir de la semilla escogida en medio de la
vida empieza a desarrollarse como una imagen musical, tiene plasmados
en si las concretas ideas y sentimientos que el compositor quiere cantar
en su obra. En la musica la tarea de establecer el germen de la melodia
esta estrechamente relacionada con la de escoger la semilla de la pieza, y
el valor artistico e ideologico de ésta depende en gran medida de cémo
establece su germen.

El germen de la melodia no significa el comienzo de la notacidén que
da inicio al desarrollo melddico, ni un trozo de la melodia. Su progreso
como una imagen completa es un proceso creativo sustentado por el
ininterrumpido pensamiento y la busqueda del compositor. No se
completa como una unidad descriptiva en el instante de comenzar a sonar
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y desarrollarse la melodia. En ese germen se encuentran en estado de
embrion el rasgo caracteristico y la expresion peculiar de la imagen
melddica completa, y el elemento original y peculiar que hace madurarlo
como un tema en virtud del incesante proceso de pensamiento y
busqueda. El germen de la melodia no permanece inmutable en un
pasaje. El germen tomado en un principio puede conservarse, en forma
de melodia, en una parte del tema melodico completo o estar subyacente
como un elemento expresivo, original y caracteristico que determina su
peculiaridad.

El germen de la melodia es un concepto totalmente nuevo, diferente
radicalmente del principio del desarrollo del motivo melddico. Desde
luego, la teoria sobre el motivo tiene significacion determinada en la
teoria sobre la creacion de melodias, por haber reglamentado la logica
del desarrollo melddico. En esa teoria el motivo, como una unidad
estructural de la melodia, sirve de base para el proceso logico del
desarrollo de la musica en el tiempo. A diferencia de ella, el germen de
la melodia, como la concrecion de la emocion sentimental y estética que
el compositor captara en la vida real para describir ideas y sentimientos,
constituye el factor caracteristico que determina la calidad de lo descrito
con la melodia. El proceso de la perfeccion del germen de la melodia
como una imagen musical completa no es un desarrollo estructural de
acumulacion en el tiempo sino de creacion, madurez, enriquecimiento y
fructificacion en lo descriptivo.

Valiéndose s6lo de una logica normalizada del progreso de la melodia
o de un procedimiento meramente técnico para su desarrollo, es
imposible describir satisfactoriamente el profundo mundo de ideas y
sentimientos ricos y delicados del hombre. En el arte musical es
necesaria la 1dgica o la técnica para el desarrollo de la melodia, pero lo
mas importante es el pensamiento y la busqueda entusiasta, los tesoneros
esfuerzos creativos, que hacen posible expresar ideas significativas
basadas en la vida real mediante las imagenes musicales. El germen de la
melodia es precisamente el factor de la creacion de imagenes melddicas,
el elemento melddico peculiar saturado de imaginaciones y emotividad
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estética, que en todo ese proceso ha de ser alimentado, enriquecido y
florecido bajo un firme control.

Solo si se adentra en la realidad y logra encontrar el germen meldodico
en medio de la vida, el compositor puede escribir un canto singular que
presente imagenes originales y caracteristicas.

Aplicar nuevos medios y procedimientos de expresion melodica
constituye también una via para hacer melodias peculiares.

Para que el germen escogido madure y florezca como una imagen
singular, es menester alimentarlo y cuidarlo con diversos medios y
métodos apropiados.

Si en este curso un compositor se aferra a los esquemas existentes e
imita los usados por otros, no puede presentar manifestaciones melodicas
nuevas, originales.

La originalidad e individualidad de las descripciones meldodicas
dependen en gran medida también de qué medios y procedimientos se
aplican. La direccion y la linea del movimiento de la melodia, su modo y
ritmo, y demas medios y procedimientos poseen gran poder expresivo.
Pero si no se usan con individualidad, con rasgos caracteristicos, no
pueden manifestarse suficientemente sus facultades.

La direccion del movimiento de la melodia es un factor peculiar que
determina su linea, y como tal desempefia un gran papel en conformarle
curvas estéticas y coordinar armoniosamente los sentimientos en su
fomento y apaciguamiento. Si las melodias tienen una misma direccion
en sus movimientos, sucedera igual con sus lineas y se asemejaran en lo
fundamental sus curvas estéticas y lineas de sentimientos, con el
resultado de que no se distinguiran sus caracteristicas peculiares. Las
lineas melodicas han de ser diferentes, segin la exigencia de la
descripcion concreta y la inspiracion personal del compositor.

Componer una melodia suave no significa dar solo cursos ordenados
a sus movimientos. Aunque el movimiento ordenado es un método para
suavizarla, si sube y baja s6lo gradualmente, no habra curvas estéticas ni
cambios de sentimientos, ni la melodia tematica tendra personalidad, y
por su monotonia no sera agradable escucharla. Al contrario, si se dan
frecuentes saltos bruscos de una nota a otra en forma sensiblera, la
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melodia no se oye natural en lo estético, y se hace dificil de cantar y
entender.

Por la linea de la melodia deben pasar llanamente los sentimientos y
la emocion estética por efecto de la combinacion adecuada del
movimiento ordenado de las notas con el de saltos leves, y ademas,
revelarse claramente la intencion del compositor de modo que se perfilen
los rasgos caracteristicos de la melodia y la individualidad de su
descripcion. Si un compositor, sin criterio propio, imita lo ajeno o
establece sin matizar la linea melddica, no puede conseguir €xito en el
trabajo creativo. Con el firme criterio sobre el proyecto de descripcion
concebido a partir del germen de la melodia, tiene que pensar desde
diversos angulos qué forma de linea darle, en qué parte poner el climax y
como atribuirle caracteristicas peculiares, y, de acuerdo con ello, aplicar
variados procedimientos para su desarrollo.

El ritmo es también muy importante para la melodia. Como el medio
para regular el movimiento de la melodia en el tiempo, el ritmo cumple
un papel tan importante que lo dota de pulsos y le insufla vigor. La
individualidad de la melodia como tema se manifiesta en muchos casos
en el ritmo, y por éste se distinguen, en gran medida, su género y
modalidad.

El ritmo ha de revestirse de marcados rasgos peculiares y hacer
destacar apropiadamente las caracteristicas de la melodia segiin su
género y modalidad. Huelga decir que bajo el pretexto de dar realce a los
rasgos caracteristicos, no se debe crear un ritmo dificil que no se avenga
al curso natural de los sentimientos humanos. El empleo apropiado de las
cadencias nacionales en el ritmo puede redundar en el aumento del gusto
nacional de la melodia y la exaltacion de sus matices peculiares. Al
destacar y aprovechar con tino las virtudes del ritmo el compositor tiene
que manifestar nitidamente estos matices.

El modo ocupa también un lugar importante en los recursos de la
melodia. Sélo con la linea y el ritmo la melodia no puede expresar el
contenido ideoldgico y estético. Unicamente contando con la escala
puede ejercer esa funcion. Como es la base de la armonia de los acordes,
si se aplica con singularidad, ésta puede resultar matizada y diversa.
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El modo, un medio para organizar el movimiento melodico en
funcion de las relaciones de la altura entre las notas, reviste la melodia de
matices sonoros especificos, con lo que ésta adquiere vida como un
organismo creador de imagenes.

Una melodia sin el modo no es melodia ni puede decirse que es
musica. El pueblo no sabe cantar tal musica; le gusta cantar canciones
con un modo que le sea familiar. No existe en la historia musica popular
que no haya tenido modo. No podemos reconocer la “musica atonal”,
que lo niega.

Hay que utilizarlo en forma variada en la melodia. De lo contrario,
por muy numerosas canciones que se compongan, puede resultar que
tengan un mismo matiz musical.

Con la actitud de aplicar sélo el heptacordo bajo el pretexto de
encarnar la actualidad, o emplear solamente la escala pentafonica,
pretendiendo hacer sobresalir la nacionalidad, es imposible crear
melodias diversas y peculiares. Tampoco es dable que, con la pretension
de hacer una melodia novedosa, se introduzca sin consideracion el modo
nacional de otros paises que no le es familiar a nuestro pueblo.

Hay que analizar las diversas posibilidades del modo y aprovecharlas,
anadiéndoles gustos nuevos, de tal manera que resalte el matiz de la
descripcidn. Si se aplican s6lo procedimientos usados, aferrandose a las
reglas generales de la escala mayor o la menor, es imposible crear
melodias con un gusto nuevo.

Para construir escalas peculiares es necesario estudiar profundamente
las canciones tradicionales, tesoro de la musica popular, para descubrir
las muy variadas y fecundas manifestaciones del talento del pueblo.
Desde luego, no se pueden emplear tal como son las escalas de esas
canciones solo porque vienen transmitiéndose desde antafio. De esas
diversas escalas pueden usarse sin variacion las que se avienen al gusto
estético actual, pero las otras deben ser modificadas modernamente en
adecuada combinacién con las que se han familiarizado y generalizado
entre nuestro pueblo. De esta manera serd posible crear numerosas
melodias singulares que tengan bien ligado lo nacional con lo actual.
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En la aplicacion de los medios y procedimientos de la melodia los
compositores deben evitar estrictamente la mala costumbre de imitar o
remedar lo ajeno, y esforzarse con tesén por crear con marcada
originalidad e individualidad.

Para crear melodias con matices singulares, hay que atribuirles una
tonalidad estética apropiada.

La emotividad estética de la melodia se percibe por el oido, pero la
delicada y diversa diferencia de las variadas melodias en este aspecto se
capta por la asociacion matizada. El publico, al escuchar una melodia,
juzga que es clara, oscura, intensa, suave, nitida o turbia, lo cual
demuestra que percibe, merced a la asociacion de gradacion, la
diferencia de su emotividad estética. De igual manera percibe los
diversos sentimientos que produce, como la alegria, el placer, la tristeza
y la indignacion. La emocién estética peculiar que se percibe por la
asociacion de matices es precisamente la tonalidad estética de la melodia.

Esta tonalidad desempefia un importante papel para caracterizar la
melodia y particularizar las imagenes musicales. Es como el rostro de la
melodia que expresa su contenido ideoldgico y estético y presenta sus
imagenes. Que una tonalidad estética esta bien tomada a tenor de las
exigencias de la descripcion concreta, quiere decir que son claros los
rasgos caracteristicos de la melodia y es singular su descripcion.

Adoptar una tonalidad estética apropiada para una melodia es
importante también para dar a comprender con facilidad las
manifestaciones musicales. Al escuchar una melodia, el piblico percibe
su tonalidad estética antes que la forma de su linea, las caracteristicas de
sus recursos de expresion y su estructura. La tonalidad estética
proporciona la impresion integral de la descripcion musical.

En la musica también los géneros y estilos se distinguen segtn la
tonalidad estética de la melodia. Asi, se diferencian la melodia lirica de
la de la marcha, y la del canto tradicional de la del moderno. Aun en las
melodias de un mismo género, o de un mismo estilo, la tonalidad estética
se manifiesta diferente, de acuerdo con la esfera que abarca su tema
ideoldgico, y dentro de este marco, seglin lo descrito en concreto. Si de
canciones liricas se trata, no puede ser igual el lirismo en el canto a la
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Patria que en el canto a la construccion socialista. [gualmente, en el caso
de la cancidn a la Patria la tonalidad estética es diferente cuando se canta
a la felicidad de hoy y el porvenir lleno de esperanzas, a cuando se canta
al destino de la Patria en los duros dias de la guerra en que se decide la
vida o la muerte. Como es diferente segliin el género y estilo y segun lo
descrito en concreto que expresa el contenido ideoldgico y estético, sélo
adoptandola con acierto es posible crear melodias caracteristicas
conforme al contenido ideologico y estético y las exigencias concretas de
la descripcion musical.

La tonalidad estética de la melodia ha de ser detallada segun el
contenido de la vida concreta que representa. Las sensaciones
psicoldgicas y estéticas que el hombre experimenta en las circunstancias
concretas de la vida son diversas y minuciosas. Incluso en las mismas
situaciones esas sensaciones son diferentes conforme a la posiciéon y el
criterio ideoldgicos, el antecedente y el medio ambiente, el caracter y la
costumbre de cada uno. La tonalidad estética puede perfilar los rasgos
caracteristicos de la melodia y contribuir a la creacion de vividas
imagenes, cuando representa hasta la delicada diferencia de ideas y
sentimientos que se aprecia en la vida real.

En la musica de nuestra época la tonalidad estética de la melodia ha
de estar revestida de estilo variado, minucioso y, ademas, transparente.

No debe ser oscura, ya que expresa las ideas y sentimientos de las
personas de nuestra época que, ayudandose y guiandose unas a otras,
llenas de esperanza y entusiasmo, viven y trabajan con optimismo bajo la
direccion del Partido y el Lider. Si tratando de expresar un contenido
serio o un sentimiento patético, se crea una melodia oscura o llena de
tristeza, no se puede reflejar correctamente el espiritu de nuestra época.
Lo de claro u oscuro es un concepto relativo; la transparencia de la
melodia puede diferir segiin el caracter de la descripcion, mas, para
reflejar la realidad de hoy es mejor que tienda a ser lo mas clara posible.

Crear melodias demasiado ligeras con el propdsito de que sean claras,
no se aviene al medio ambiente de nuestra sociedad, es una
tergiversacion de la realidad. Si una melodia es ligera y caprichosa, la
musica suena chabacana y vulgar.
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La tonalidad estética de la melodia difiere segiin el modo en que el
compositor entiende y analiza la realidad. El debe adentrarse en ésta y
conocer correctamente la esencia de nuestros tiempos y la verdad de la
vida. Solo de esta manera puede sentir realmente la belleza de la época
que esta permeada en la vida y, al escoger con acierto la tonalidad
estética de la melodia capaz de presentar a lo vivo descripciones
concretas, crear imagenes musicales veridicas y emocionantes.

Crear nitidas imagenes musicales a partir de melodias caracteristicas
no es una simple tarea técnico-practica. Dado que la descripcion musical
no es un producto técnico sino una viva reproduccion de la
individualidad humana, el proceso de su perfeccionamiento ha de ser un
ininterrumpido desarrollo de blsqueda y creacion en el que se
experimenta con profundidad y reproduce, sobre la base del principio de
la no repeticion, las ideas, los sentimientos y la emotividad estética de las
personas. El compositor, insertandose en la realidad, tiene que
experimentar avidamente la vida y buscar medios y procedimientos
originales para obtener melodias singulares que expresen las nobles ideas
y sentimientos del hombre de nuestra época con plenas y emocionantes
imagenes musicales.

2) LA CANCION EN ESTROFAS ES LA FORMA
PRINCIPAL DE LA MUSICA POPULAR

La musica tiene su peculiar forma en la expresion de ideas y
sentimientos. Por lo general, la musica se llama arte de los sentimientos
y la emotividad estética. Expresa con suma minuciosidad hasta la mas
delicada manifestacion de los sentimientos y la emotividad estética del
hombre.

Los sentimientos y la emotividad estética de la musica y su fina y
delicada expresividad se dan a conocer en determinado curso del tiempo.
Por eso se llama también arte del tiempo.

Para expresar con finura los sentimientos y la emotividad estética del
hombre y sus delicadas manifestaciones, la musica requiere de una forma
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determinada como un proceso temporal. La forma que se adopta para una
musica tiene gran importancia para elevar su poder influyente y expresar
los sentimientos y la emotividad estética.

En lo que se refiere a las formas de la musica vocal, hay varias, como
la del recitado, el aria, etc. Pero la del recitado imita la entonacion del
habla, siguiendo el dialogo, por eso no tiene su propia estructura, ni es
natural su expresion de sentimientos y emociones estéticas, mientras el
aria es tan complicada y larga que es dificil de recordar y cantar, por lo
cual no le gusta al pueblo.

La forma principal de la musica popular es la cancioén en estrofas.
Desde el punto de vista musical, ésta es una forma en la que la
descripcion va desarrollandose a tono con el cambio y progreso del
contenido de los versos, en el curso de una melodia perfecta que se
repite. Y puede reflejar con profundidad y amplitud cualesquier ideas y
sentimientos del ser humano porque tiene varias facultades narrativas,
aunque su estructura sea sencilla.

La cancion en estrofas es una forma musical popular, ya que la ha
creado y desarrollado el pueblo. No sélo esta estrechamente vinculada en
su origen con la vida laboral de las masas populares, sino también tiene
su base en la forma del canto colectivo. Se ha desarrollado y
perfeccionado transmitiéndose en medio de la musica tradicional,
producto de las masas populares, y se ha conservado, enriquecido y
completado estructuralmente por los musicos progresistas y del pueblo.

Historicamente la forma del canto que le gustaba al pueblo y
disfrutaba de su amor, tenia en la mayoria de los casos forma estrofica, y
hoy también la mayor parte de las canciones de masas la ostenta.

En estos tiempos, el lugar y el papel de la forma en estrofa han
alcanzado un nivel muy alto. La nuestra es una nueva época de la historia
en la que las masas populares se han presentado como duefas del
mundo. Actualmente, en nuestro pais las masas populares, sujeto
auténomo de la historia, se han convertido en auténticas duefias de la
sociedad y exhiben una genuina vida de alto valor como personas
independientes. En el arte musical, que refleja las exigencias de estos
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tiempos, ha de prevalecer naturalmente la forma de la cancion estrofica,
popular y comprensiva.

La cultura musical de las clases gobernantes despreciaba y marginaba
esa forma. En la sociedad explotadora se consideraba como una musica
inferior, e incluso, aquellos compositores cuyos nombres han quedado en
la historia, descuidaron en sumo grado la creacion de canciones en
estrofas.

Esta popular forma de la cancién, reprimida en otros tiempos, ha
acogido hoy una nueva era de su desarrollo. Debemos apreciarla y
fomentarla en lo posible para hacer avanzar la musica conforme a las
exigencias de la época y la aspiracion del pueblo. Para lograr este
objetivo, es preciso dar relieve a las caracteristicas de la forma estrofica
en la creacion de las canciones, y hacerla mas rica y diversa.

Una peculiaridad importante de la forma estrofica es la repeticion de
la melodia, la cual ha de ser singular, original. Asi no aburrira sino cada
vez que se entone, dara un nuevo gusto y una impresion mas profunda.

Si la melodia que se repite en una canciéon en estrofas tiene honda
emotividad estética, y es apasionada y reflexiva, lo que describe
impresiona mas a los oyentes cada vez que se repite, atrayéndolos al
mundo de la musica.

El caracter repetitivo de la melodia en esta cancion exige que los
versos se conformen al respecto. A todas las estrofas le corresponde una
misma melodia, que se repite. Por lo tanto cada estrofa debe hacerse de
modo tal que pueda adaptarse a una misma tonalidad. Es instructiva la
experiencia de la composicion de los versos para la cancion Si todas las
mujeres unen sus fuerzas, destinada a la 6pera revolucionaria Mar de
sangre, adaptacion de la famosa pieza teatral clasica homoénima.
Entonces el poeta habia compuesto la primera estrofa con versos de
métrica de 4:3 : “Romper una ramita de retama es facil, pero cortar un
tronco es dificil”; la segunda, con los de 4:4, decia: “Las arenas en la
orilla del rio pueden dispersarse, pero un enorme pefiasco del monte, no
puede moverse.” Estos versos de la segunda estrofa no se adaptaban a la
melodia, por lo cual era cantada forzadamente como un recitado. Por esta
razon hice que se rehiciera con versos de métrica de 4:3: “Arenas en la
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orilla del rio son dispersables, pero un enorme pefiasco de la sierra es
inmovible.”Asi versificada, la letra se adaptd con naturalidad a la
melodia, llegando a fluir con suavidad. La caracteristica repetitiva de la
melodia en la cancion en estrofas tiene que resaltar tanto en los versos
como en la melodia.

Las canciones estroficas no deben hacerse segiin un esquema. Decir
que sus versos han de ser métricos no significa que todas las canciones
tienen que tener un mismo estilo, sino que todas las estrofas de una
cancion deben ser de un mismo estilo para adaptarse perfectamente a la
melodia que se repite. De lo contrario, no se puede variar la estructura de
la melodia. Esta estructura puede tener formas de una, dos o tres partes,
las cuales, a su vez, pueden dar lugar a diversas variantes, lo que traera
como resultado que las formas sean multiples y singulares. Al contrario
si los versos se amoldan en un solo esquema de estilo, no se pueden
emplear de distinta manera las diferentes formas estructurales de la
melodia.

Al escribir la melodia de una cancién en estrofas no hay que seguir
ciegamente la estructura de los versos. Si la musica sigue mecanicamente
la letra, no se puede esperar ninguna nueva descripcion. Esta en un error
quien piensa que al estilo de versos de una cancioén de este tipo puede
corresponder solo una estructura musical. Su melodia no es un medio
secundario ni auxiliar que se ajusta ciegamente a la entonacién y
estructura de los versos, sino un recurso independiente que crea
imagenes propias. El compositor siempre debe analizar con espiritu
creativo la rima de los versos y saber crear diversas y originales
melodias, que, por supuesto, se ajusten a ella.

La cancién en estrofas es una forma musical muy dinadmica y
creadora, que, surgida de la vida creativa del pueblo, ha venido
desarrollandose y perfeccionandose. No estd sometida a uno o dos
esquemas fijos. Entre las canciones tradicionales de ese género, producto
de las masas populares, hay canciones cortas, de una o dos estrofas, otras
largas de varias estrofas, y algunas amenas, cuyas numerosas estrofas se
suceden en forma de didlogo entre personajes imaginarios.

Existen también canciones con estrofas lentas y largas que los
escardadores se alternan en cantar mientras laboran, y otras de trabajo o
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de baile en circulo, cuyas estrofas cortas se repiten sin cesar. Desde que
el pueblo las creara, esas canciones tenian estructuras y formas
sumamente diversas. Los autores, al aplicar la forma estructural
repetitiva de la cancion estrofica, tienen que hacer otras nuevas y frescas,
dando vida a las mejores caracteristicas de los cantos populares.

La forma de la cancion en estrofas se caracteriza por su estructura
sencilla.

Esta forma tiene estructura de caracter dialogado en su letra y musica,
lo cual constituye una ventaja, pues puede abrazar contenidos concisos,
pero ricos. Ese rasgo distintivo, que se aprecia en su estrofa y estribillo,
es un elemento popular formado en virtud del talento del pueblo en el
transcurso de su vida musical colectiva y hace que, en virtud de la
repeticion de una parte estructural breve, propia de la cancién en
estrofas, la musica comprenda muchos contenidos y dé gran efecto en
asegurar la unidad ideologico-tematica y descriptiva. Esto se ha
comprobado practicamente en el largo y fecundo proceso de la creacion
musical del pueblo. Nuestra musica tradicional tiene varias formas y
estructuras: en unas, varios personajes preguntan y contestan; en otras, si
el primer cantante presenta con amenas melodias variados aspectos de la
vida, o manifiesta algiin sentimiento con patente lirismo, el intérprete
siguiente o un grupo lo afirma, moviendo a la alegria. Estas formas y
estructuras de caracter dialogado se han aplicado ampliamente en las
canciones revolucionarias y se estan usando en las que se crean.

La caracteristica dialogada y sencilla, junto con la repetitiva, exhibid
en alto grado sus ventajas expresivas, habiéndose empleado con amplitud
en las comunicaciones entre los personajes y entre el pangchang y los
cantantes en el escenario cuando se escenificaba la opera al estilo de Mar
de sangre. Esta experiencia abrié6 un amplio camino para expresar de
modo preciso abundantes contenidos en diversas y vividas descripciones,
al facilitar un multiple uso de los estilos lirico, epopéyico y dramatirgico
en la composicion de canciones en estrofas y combinarlos
proporcionalmente con la forma estructural dialogada. Si se aprovechan
de manera habil y diversificada las caracteristicas de tan popular y
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formidable cancion en estrofas, es posible darles un gran relieve y
desarrollo.

Para alcanzar este resultado, tiene que resaltar y fomentar con
propiedad la forma de la cancidn estrofica en la creacion musical, y,
ademas, llevandola adelante, buscar nuevas formas estructurales.

Para dar a nuestra musica un variado y fecundo desarrollo, no es
suficiente s6lo con esa forma de la cancion. Huelga decir que ha de ser la
principal de la musica vocal de masas con vistas a manifestar su caracter
masivo y comprensivo. Mas, segun los casos, esta musica puede emplear
una forma relativamente mayor que la estréfica. Existen algunas asi entre
las famosas canciones compuestas en otros tiempos.

En el caso de arreglar célebres piezas para el coro o para los
instrumentos su forma no puede menos que resultar mas complicada y
grande que la estrofica. Aun en este caso ha de regir el principio de
mantener y encarnar la naturaleza y las caracteristicas populares de la
cancion en estrofas.

Cancion de camaraderia, para coro y orquesta, es una pieza musical
monumental de nuestra época que ha imprimido un mayor desarrollo a la
forma de la cancion estrofica, al hacer sobresalir sus excelentes
caracteristicas populares y presentar asi relevantes imagenes musicales.
Tiene enraizados fielmente el caracter popular, la comprensibilidad y la
concision propios de la cancion en estrofas; se ha valido eficientemente
de su caracter repetitivo y la peculiaridad estructural de la estrofa y el
estribillo, mas la combinacion de las majestuosas melodias de la orquesta
y el gran coro, con arreglo a un consecuente proyecto descriptivo; de esta
manera se ha creado una nueva y original forma del coro y la musica
orquestal de nuestra época. También en el futuro debemos hacer muchas
formas nuevas de nuestro estilo, como la de la Cancion de camaraderia.

Igualmente, se deben mezclar apropiadamente la naturaleza popular y
las ventajas de la cancion estrofica, introduciendo directamente esta
forma o sobre la base de sus peculiaridades, cuando se escriben piezas de
gran complejidad para coro, musica de camara, musica ligera o sinfonia.

La musica instrumental tanto para uno o varios instrumentos, como
para la orquesta, ha de tener un tema unificado y original. Como la

72



mayor parte de nuestra musica instrumental tiene como motivo piezas
famosas o tradicionales, en muchos casos su tema adopta la forma en
estrofas. Una pieza instrumental puede tener uno, dos, o mas temas.
Cuando adopta uno, se modifica éste o se establece otro en la parte
central de la melodia para dar un contraste descriptivo, y luego se repite
lo representado en la primera parte, a fin de lograr la unidad descriptiva.
Esta es la forma de tres partes basadas en un tema. En la forma de tres
partes basadas en dos temas, puede ocurrir que estos motivos se opongan
en la parte introductoria, se desarrollen o presenten mas complicado
contraste en la central, y se unifiquen por varios procedimientos en la de
retorno.

En la creacion musical el principio del contraste y la unidad
constituye una importante regla de la gramatica musical. Observando sus
reglamentos, hay que crear sin cesar muchas formas nuevas de musica
instrumental.

En lo tocante a musica instrumental cuyo tema se tome de canciones
famosas o las tradicionales en estrofas, se debe procurar que tengan por
excelencia las ventajas y caracteristicas de la musica estréfica.

Aun en el caso de la pieza cuyo tema no estd compuesto de estrofas,
han de respetarse bien las peculiaridades narrativas de ese tipo de
musica. Entre estas particularidades sobresale que la melodia es llana,
facil de cantar y escuchar, y de estructura sencilla.

Plasmar con propiedad las caracteristicas melddicas y estructurales de
la musica estrofica es un requisito de principio para la creacion de
grandes piezas. La originalidad de nuestra musica, que la diferencia
radicalmente de los estilos musicales de otros tiempos, consiste en que
en sus géneros se manifiestan plenamente la naturaleza popular, las
caracteristicas estructurales y las ventajas de las canciones en estrofas.

Incluso al utilizar formas musicales de otros tiempos, es preciso
destacar la originalidad de la musica al estilo nuestro. Es probable
introducir las muy conocidas de la musica clésica occidental con vistas al
desarrollo de la coreana. También en este caso hay que permearlas de
nuestra originalidad. En lo tocante a la dpera al estilo Mar de sangre,
puede considerarse que ha adoptado la consabida forma operistica, en el
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sentido de que es una musica draméatica que muestra la vida de manera
teatral con canciones y demas géneros musicales como medios
principales. Sin embargo, resulté ser un nuevo tipo que se diferencia
radicalmente de la opera existente, puesto que, basada en canciones en
estrofas y el pangchang, ha sido compuesta segin principios y
procedimientos de creacion completamente nuevos. También la
consabida forma de la musica clésica occidental puede convertirse en la
de nuestro estilo cuando, sometida a la coreana, se emplea con
originalidad de acuerdo con nuestros sentimientos.

Cuando escribe una pieza para instrumentos, el compositor tiene que
destruir con audacia los viejos esquemas de la forma y método existentes
y adoptar los elementos populares y faciles de comprender de la estrofica
y para crear cada vez formas nuevas, de nuestro estilo.

Desde la antigiiedad, nuestro pueblo no sélo hizo y canté muchas
canciones buenas con formas moderadas como las tradicionales, sino que
también cre6 numerosas de gran alcance. Debemos recoger y conservar
todas las grandes piezas musicales que gustaban al pueblo, y de ellas
desechar elementos caducos no convenientes a nuestra época y
desarrollar los buenos de caracter popular, conforme al gusto estético
actual, utilizandolos activamente para el desarrollo de nuestra musica
original.

Debemos lograr que el arte musical coreano sea un verdadero deleite
del pueblo, fomentando primordialmente la canciéon en estrofas, forma
principal de la musica popular, e impregnando sus caracteristicas en las
piezas grandes y complicadas.

3) LO PRINCIPAL EN LA INSTRUMENTACION
ES COMBINAR LOS INSTRUMENTOS
NACIONALES Y LOS OCCIDENTALES

La musica es un arte hermoso. Esto no solamente se debe a que tiene
bellas melodias y acordes armonizados con amenidad. Se debe también a
la armonia de las tonalidades de los sonidos. Los sonidos de los
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instrumentos con distintas tonalidades se oyen con belleza, en el
verdadero sentido de la palabra, cuando se armonizan.

Las tareas de la instrumentacion son elegir instrumentos con timbres
requeridos, producir nuevos mediante su variada combinacion y lograr
su armonia. Para alcanzar éxitos en la creacion musical es indispensable
organizar de modo apropiado los instrumentos.

Se trata de un importante recurso de la creacion musical.

La musica tiene varias formas de ensamble. Actualmente, casi
ninguna musica profesional se ejecuta en el escenario s6lo con sus
melodias. Aunque éstas son el recurso mas importante de la expresion en
la musica, no pueden manifestar plenamente su cualidad artistica sin
contar con las multiples maneras del ensamble instrumental, como el
acompafamiento de solos vocales e instrumentales. Para emplear con
tino las formas de ensamble instrumental, como la orquesta, el concierto
y la musica ligera, es indispensable combinar de modo apropiado los
instrumentos.

La instrumentacion desempena un gran papel en dar vida a la
tonalidad nacional de la musica. Esta no se manifiesta solamente en la
melodia o la cadencia. Desde tiempos inmemoriales cada nacion fabrica
y ejecuta instrumentos musicales y los desarrolla a tono con sus
sentimientos y gusto. En este proceso ha elegido formas, materiales y
timbres mas apropiados a esos sentimientos y gusto, y a lo largo del
tiempo los ha pulido, perfeccionado y conservado. Nuestro pueblo ha
fabricado y tocado los suyos con timbres y formas peculiares, que no
pueden verse en los extranjeros, y ha venido desarrollandolos
ininterrumpidamente. A fin de dar relieve a la tonalidad nacional de la
musica con el adecuado uso de los timbres de los instrumentos
nacionales, es indispensable combinarlos apropiadamente.

De las diversas formas de ensamble de nuestra musica la combinacion
de los instrumentos nacionales con los occidentales representa un
importante principio de la instrumentacion original.

Se trata de un requisito sine qua non para modernizar la musica
nacional y someter a su desarrollo los instrumentos occidentales,
elevando el papel de los nuestros.
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Los instrumentos autoctonos tienen timbres apropiados a la
sensibilidad estética y el gusto de los coreanos, pues fueron creados
durante largo tiempo mientras se conformaba la musica nacional,
cuentan con relevantes tradiciones, impregnadas de la inteligencia y el
talento de la nacion. Pero, a consecuencia de la politica de los
imperialistas japoneses, dirigida a exterminar nuestra cultura nacional,
hemos heredado los instrumentos musicales de la época feudal tal como
eran, sin beneficiarnos de la civilizada técnica moderna. Desde el punto
de vista del gusto estético de estos tiempos, adolecen de muchas
limitaciones. Desde luego, la nacion puede sentirse orgullosa por aquella
enorme orquesta que tuvo tiempo de plena prosperidad en los siglos XV
y XVI. Mas, como era un medio de los gobernantes feudales para
dominar y reprimir a las masas populares, sélo era grande respecto al
tamafo, en reflejo de sus formalidades y vanidades, no se popularizo,
porque estaba apartada de la vida musical del pueblo, y sus instrumentos
no se transformaron ni desarrollaron sobre una base cientifica, de
acuerdo con la tendencia contemporanea. Es natural que tal orquesta
palaciega feudal no concuerde con el gusto estético actual del pueblo.
Por esta razén, hay que transformar los instrumentos heredados de la
vieja sociedad conforme al gusto estético de la época y, a la vez,
combinandolos con los occidentales, desarrollar un nuevo modo de
instrumentacion.

Los instrumentos occidentales se han desprendido del atraso feudal y
progresado sobre bases cientificas, gracias a la revolucioén industrial
contemporanea y la civilizacion técnica, y, superando las limitaciones
regionales, se han difundido extensamente y adquirido caracter mundial.
También se han introducido y dado a conocer ampliamente en nuestro
pais desde hace mucho tiempo. No tenemos necesidad de rechazarlos
hoy. En lugar de abandonarlos, debemos someterlos al progreso de
nuestra musica nacional. Sin embargo, como han surgido y se han
desarrollado en Europa, no se avienen en varios aspectos a los
sentimientos ni a la emotividad estética de nuestra nacion. Con miras a
someterlos al avance de la musica nacional, se debe procurar también
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que la interpreten y, combindndolos con los coreanos, hacer que exalten
las ventajas de éstos y produzcan timbres a nuestro estilo.

Para combinar los instrumentos autoctonos y occidentales es preciso
conceder la prioridad a la transformacion moderna de los primeros. Con
los instrumentos convencionales que nos dejo la sociedad feudal es
imposible lograr la combinacion apropiada. La instrumentacion mediante
la mezcla de los instrumentos nacionales y occidentales de que hablamos
no significa insertar los coreanos, por sentimentalismo, en la orquesta
occidental, sino emplearlos preferentemente, exaltar sus ventajas y, a
tono con la idiosincrasia de la nacion, desarrollar mas la orquesta y otras
formas del ensamble nacional. Para lograrlo, los instrumentos autoctonos
han de alcanzar el nivel de los occidentales o superarlo, e incluso, llegar
a la perfeccion. La transformacion moderna de nuestros instrumentos
constituye la importante premisa para su empleo en la instrumentacion
junto con los occidentales.

A finales de la década de los afios 60, tomando en consideracion las
exigencias del desarrollo de la musica nacional, comenzamos de lleno la
transformacion de los instrumentos, tras una larga etapa de preparacion y
prueba, y la terminamos en lo fundamental poco tiempo después.

En este proceso hemos modificado las formas, los aspectos y los
materiales de los instrumentos domésticos o introducido nuevos, en
concordancia con los requisitos de la ciencia y la técnica modernas,
conservando las peculiaridades de sus timbres. De esta manera logramos
que éstos fueran mas claros y de mayor volumen. En lo que se refiere a
sus cualidades y tonalidades, las utilizamos sobre la base de la ciencia
para introducir métodos de interpretacion modernos, mientras nos
oponiamos rigurosamente a la tendencia de occidentalizarlos, como la de
convertir el kayagum en guitarra, y velamos porque se exaltaran las
peculiaridades de los nacionales, sobre todo las relacionadas con el
trémolo. En la actualidad nuestros instrumentos, con sus marcadas
caracteristicas nacionales, ostentan propiedades como instrumentos
modernos, de los que nos sentimos orgullosos ante el mundo. De modo
particular, tiene gran significado en el desarrollo de los instrumentos
musicales domésticos la fabricacion del okryugum a partir de un antiguo
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instrumento que habiamos descubierto y modificado modernamente
convirtiéndolo en uno nuevo y perfecto en todos los aspectos. Esta
exitosa transformacion significa que se ha preparado una importante
garantia para su combinacion con los occidentales.

Lo que importa en esta vinculacién es conceder la preponderancia a
los instrumentos autdctonos e incrementar en lo posible su papel.

Se trata de un requisito de principio para perfilar el caracter jucheano
de la musica nacional socialista. Solo si se le presta atencion principal a
los instrumentos domésticos y se eleva su papel, es posible hacer la
musica verdaderamente popular y nacional.

Entre los instrumentos nativos, el fanso, el jotae y otros de bambu son
muy singulares y apreciables por sus claros y melancolicos timbres que
ningin otro instrumento puede igualar. Igualmente el kayagum, el
yanggum, el okryugum y otros de cuerda son instrumentos nacionales
con especiales métodos de ejecucion, de los cuales nos sentimos
orgullosos ante el mundo. Los instrumentos de la familia del haegum
producen sonidos muy apacibles, por eso se avienen a los sentimientos
de nuestro pueblo. En la combinacién de los instrumentos nativos y
occidentales hay que conceder la preponderancia a los primeros y
destacar sus ventajas y caracteristicas, de modo que en el concierto y la
orquesta se pongan de relieve los rasgos caracteristicos de la forma
nacional del ensamble.

Con miras a lograr tal instrumentacion, es importante hacerlo sobre la
base de la ciencia. Eso no se alcanza espontaneamente con la simple
mezcla de los instrumentos nativos y occidentales. El objetivo de
combinarlos consiste en producir sonidos de gusto nacional con
tonalidades completamente nuevas y apropiadas a la tendencia estética
moderna mediante la armonizacion de sus timbres. Para lograrlo es
indispensable equilibrar sus timbres y volumenes en adecuada
proporcidn, sobre una base cientifica.

Para conceder la preponderancia a los instrumentos domésticos en su
combinacién con los occidentales no hay que tratar de aumentar s6lo su
proporcion numérica. La atencion principal ha de dirigirse a destacar sus
sonidos peculiares y lograr el equilibrio de volimenes.
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La combinacion debe hacerse de acuerdo con las caracteristicas de la
forma de ensamble determinada.

La orquesta es la mayor de esas formas y representa la esfera creativa
mas complicada y dificil que requiere del equilibrio del conjunto de
sonidos, ademas de la concordancia interna de los grupos de
instrumentos de arco, de madera y metalicos de viento, en el marco de la
unidad de los nacionales y occidentales.

La instrumentacion combinada tiene dos tipos: el integral, en que la
orquesta nacional y la occidental se funden plenamente, y el parcial, en
que los instrumentos de ambas clases s6lo se emplean en parte. En estas
formas orquestales se debe lograr el equilibrio en la combinacién de
modo que se aprecien nitidamente los sonidos de nuestros instrumentos
y, sobre esta base, se formen nuevos sonidos de matiz nacional y
moderno.

En la combinacion de los de cuerda hay que unir los de la familia del
haegum con los de la familia del violin en proporcion de uno a uno, de
suerte que se produzcan sonidos nuevos. De los instrumentos de arco de
nuestra orquesta, combinados sobre la base de este principio, salen
sonidos muy hermosos y solemnes que no son ni de haegum ni de violin.
En nuestro planeta ningiin instrumento puede producir tan peculiar
sonido.

En lo tocante a los de viento y madera, es importante, ademas de
lograr nuevos sonidos especiales mediante la union proporcional de los
instrumentos autdctonos y occidentales, dar relieve apropiado a los
sonidos solemnes y bellos de los instrumentos de viento y bambu, sin
abusar de los de madera occidentales.

Con respecto a los instrumentos metalicos de viento, no es necesario
inventar imitando a los occidentales y luego llamarlos nacionales. Basta
con emplearlos. Pero si se hace en excesiva proporcion, con sus sonidos
metalicos pueden estorbar los solemnes y apacibles de los autdctonos.
No hay que abusar, sino aprovecharlos con cautela.

Cuando se emplean el kayagum, el yanggum, el okryugum y demas
instrumentos nativos no es necesario utilizar el arpa occidental. En lo
referente a los de percusion deben aprovecharse los dones del janggo, el
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kkwaenggwari y otros domésticos. Debemos dar un mayor desarrollo a la
orquesta de instrumentacion combinada a nuestro estilo, al tiempo que
consolidamos los éxitos al respecto.

También en el concierto debe hacerse adecuadamente Ia
instrumentacion combinada. Como se trata de la forma de ensamble con
instrumentacion menor, no permite la combinacién integral, por eso ha
de hacerse de modo agradable con la parcial, es decir, afiadir al concierto
de instrumentos domésticos los de la familia del violin, o al de
instrumentos occidentales los de viento y bambu.

En la musica ligera también es bueno combinarlos. Aunque en ella
son necesarios instrumentos como el sax6éfono, sélo con éstos es dificil
expresar los sentimientos de nuestra nacion. Si la musica ligera
instrumenta su combinacion con equipos de viento y bambu y otros
nacionales, puede surtir mayor efecto, al incrementar el interés y gracia
con hermosos y solemnes sonidos.

Aun en el caso de emplear el conjunto de instrumentos electronicos o
de percusion de acuerdo con la tendencia mundial de la musica moderna
hay que hacer sobresalir apropiadamente la tonalidad nacional. Si
interpretamos de nuestra manera la musica electroacustica, de modo que
tenga un gusto nacional los jovenes la preferiran; no prestaran oido a las
musicas degeneradas.

En la orquesta sinfonica y el concierto es conveniente que no se
empleen en lo posible los instrumentos electroacusticos, y en el caso de
usarlos, en muy reducida proporcion. Si se utilizan, perderan sus
caracteristicas como formas clasicas de ensamble, y el resultado sera una
mezcla indeterminable.

Lo principal en la instrumentaciéon debe ser, en todos los casos, la
combinacion de los instrumentos nacionales y occidentales y debe
evitarse, en la medida de lo posible, que se haga exclusivamente con
unos u otros. Aunque, segun la necesidad, puede hacerse también este
tipo de formacion unitaria, sin recurrir a la combinacion.

En la instrumentacion no pueden existir esquemas fijos; puede variar
segin la época. A los compositores les compete crear y desarrollar sin
descanso nuevas formas nacionales de ensamble, de nuestro estilo, sobre
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la base de combinar los instrumentos nacionales y occidentales, dando
preferencia a los primeros y exaltando sus peculiaridades.

4) EL ARREGLO ES UNA TAREA CREATIVA

(1) EL ARREGLO ENRIQUECE LO DESCRITO
EN LA MUSICA

El arreglo enriquece lo descrito en la composicion original al poner
de relieve su contenido ideoldgico y su tonalidad estética.

Por arreglo se entiende la tarea creativa de dar un nuevo tono a la
descripcion musical mediante la polifonizacion de voces, la ampliacion
de la estructura, y el cambio de la instrumentacion.

El arreglo tiene varios tipos: el de acompafiamiento de las canciones,
el de voces destinado a polifonizar la melodia, el de cambiar de
instrumentos, el de crear variantes desarrollando el tema, etc. Cualquiera
que sea el tipo, hay que considerarlo como creacion, porque el arreglo es
una tarea creativa destinada a enriquecer o renovar la descripcion
musical.

El arreglo del acompafiamiento de una cancién es también una tarea
de creacion que no puede menospreciarse. El acompafamiento
desempefia un gran papel para poner de relieve el significado de la
melodia y enriquecer su emotividad estética. Un acompafiamiento bien
hecho provoca que el cantante interprete con gracia y naturalidad,
mientras uno mal hecho no le permite cantar como es debido por
molestarle o apremiarle.

No es sencillo el arreglo destinado a cambiar de instrumentacion.
Aunque parece simple el proceso para adaptar una composicion para
piano a una partitura orquestal o viceversa, no dara buen resultado sin
una profunda meditacion e incansable blsqueda por parte del
compositor. Por muy sencillo que sea un arreglo, no puede realizarse
distribuyendo las notas a los instrumentos segin una formula, como
cuando se resuelve un problema matematico. El arreglo s6lo dara gran
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efecto musical cuando al hacerlo se tienen en cuenta las caracteristicas de
los instrumentos, las relaciones de los timbres y voliumenes segin su
combinacion, la textura orquestal y otros aspectos.

El arreglo destinado a obtener nuevas descripciones mediante el
desarrollo de la melodia tema, es una tarea que requiere meditacion y
blisqueda creativa mas efectivas. Una misma melodia tema puede
convertirse en una composicion coral, orquestal o una partitura para un
instrumento o un concierto, segun los recursos y procedimientos de
expresion y la forma de la estructuracion. Mediante el arreglo, el
compositor puede desarrollar la melodia tema de acuerdo con su
proyecto e intencion creativos, y convertir una melodia tematica sencilla
en una obra de gran magnitud ampliando sus estructuras.

En el arreglo es importante como el compositor exhibe su
individualidad y originalidad creativas. Haciendo gala de estas
cualidades, debe prestar gran atencion a dar nuevos adornos y
figuraciones a la composicion, elegir nuevos recursos y métodos de
expresion y mejorar las estructuras, conservando el caracter y el estilo de
la obra original. Por lo tanto, el arreglo de una composicién de ninguna
manera es mas facil que escribirla, y su proceso es el de crear imagenes
musicales.

Hoy, en la practica musical de nuestro pais, el arreglo ocupa un lugar
muy importante y ejerce funciones cada dia mas elevadas.

Nuestro Partido orienta crear la musica instrumental tomando como
asunto las famosas canciones ampliamente difundidas entre el pueblo y
las folcldricas, patrimonio nacional. Hacerlo quiere decir crear piezas
instrumentales mediante el arreglo de esas canciones a partir del tema de
sus melodias.

Se trata de una importante via para desarrollar de manera original
nuestra musica y asegurar el caracter popular a la misica instrumental.

Siguiendo esa orientacién nuestros compositores han escrito gran
nimero de excelentes piezas pequefias para los instrumentos,
composiciones para orquesta sinfonica y la musica de camara. Estas
obras, a diferencia de la musica instrumental occidental, son
comprendidas facilmente y amadas por el pueblo.
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En cuanto a las buenas canciones ampliamente difundidas entre las
masas no han de ser interpretadas en una sola forma, sino arreglada tanto
para solos y coros pequefios y grandes, como para diversas formas
instrumentales. Entonces las canciones pueden cobrar mayor realce y
ejercer gran influencia sobre la educacion de las masas.

Hasta ahora hemos proporcionado amplias posibilidades al arreglo de
las canciones célebres para adaptarlas a diferentes formas musicales, al
propio tiempo de crear otras. Como resultado, los géneros y formas de la
musica se han diversificado en comparacion con el pasado, y se han
enriquecido el repertorio y la forma de la funcion conjunta de cantos y
bailes, la musica por la radio y la television.

El arreglo es una tarea no menos dificil que la composicidon de nuevas
melodias y requiere una elevada destreza creativa. Quien no es capaz de
arreglar la musica que compone no puede llamarse compositor. Si los
que saben escribir buenas melodias se ocupan s6lo de la composicion,
porque no son muy habiles en la técnica del arreglo, y viceversa, llegaran
a ser creadores deformes. Quien es ducho tanto en la composicion como
en el arreglo es compositor verdadero.

El compositor debe esforzarse con afan por adquirir alta técnica del
arreglo y lograrlo paso a paso en la practica de la creacion.

(2) PRESTAR LA ATENCION PRINCIPAL A LA MELODIA
EN EL ARREGLO ES DE NUESTRO ESTILO

El arreglo ha de hacerse a nuestro estilo. Es decir, conceder la
atencion principal a la melodia, y no al ritmo. Mantener la melodia tema
en la adaptacion de buenas canciones a varios géneros de la musica
instrumental constituye un invariable principio que rige el arreglo a
nuestro estilo. Si se arregla atendiendo principalmente al ritmo, la
melodia sera menospreciada o desaparecera, y resultard incomprensible
lo que se trata de describir.

Cualquiera que sea la composicion que se arregle, sea orquesta o
musica ligera, debe mantenerse la preponderancia de la melodia y
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someterle la cadencia. Si a la melodia se le destina la atencidn principal,
ésta sigue siendo agradable al oido por mucho que cambie de cadencia.

En el arreglo no se debe ignorar la melodia por dar realce a las
cadencias ni hacer seca la musica bajo el pretexto de destacar la melodia.
El arreglo debe hacerse de modo que las notas en su conjunto suenen
amplia y estereograficamente, sin dejar de hacer sobresalir la melodia
tema.

Para dar vida a la melodia en el arreglo, no hay que subdividir a la
melodia tema. Si, al subdividirla, se destinan sus partes a diferentes
pasajes, haciéndolas ascender o descender, la melodia quedara mutilada
y perdera su aire, y en definitiva sera imposible captar qué se quiere
mostrar con sus descripciones. Desarrollar una composicion
subdividiendo su melodia es un procedimiento de que se vale al hacerlo
sobre la base del “tema instrumental” concebido por el compositor. La
musica basada en tal procedimiento so6lo puede ser comprendida por
algunos especialistas; las amplias masas populares no pueden
comprenderla y disfrutarla. La musica ha de ser concisa, con sentido
claro y profunda emotividad estética.

El procedimiento de desarrollar la musica mediante la subdivision de
la melodia no se ajusta a la exigencia esencial de la creacion de la musica
instrumental a partir de buenas canciones o de las folcloricas. Como las
canciones relevantes tienen alto valor ideologico y rica emotividad
estética, tan solo si se ejecutan algunas veces con instrumentos, es
posible producir gran impresion estética en el auditorio. Si se divide en
varias partes la hermosa melodia de una buena cancién con profundo
significado, puede decaer el valor de su descripcion musical.

Una vez, el Conjunto Operistico Mar de Sangre arreglo para piano el
Himno al Mariscal Kim Il Sung. El compositor, pretendiendo destacar las
caracteristicas de la partitura para piano, seccion6 la melodia en la tltima
parte de la primera estrofa para hacer aparecer sus trozos con distintos
adornos; debido a esta arbitrariedad la melodia de la composicion
original quedo tan fragmentada, que era dificil reconocerla. Arreglar de
modo caprichoso una célebre cancion que todo nuestro pueblo cante con
respeto no difiere de la burla al publico.
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Abogamos por el caracter popular en todas las esferas; asimismo
debemos encarnarlo perfectamente en el campo del arte. Una musica sin
el caracter popular no sirve para nada; no pasa de ser un simple juego
con los sonidos. Ese caracter es siempre la premisa del genuino valor
artistico.

Pueden darse casos en que el curso melodico de la musica se vea
precisado de un curso de variaciones. De modo particular, cuando un
tema se desarrolla en forma dramatica, se emplean diversos
procedimientos de descripcion; en este caso puede valerse del método de
la variacion y desarrollo, basado en el asunto melddico del tema. Este
método se ha aplicado con éxito en la pieza para orquesta Rica cosecha
en la llanura Chongsan y en el tercer tiempo Bandera de la revolucion
de la sinfonia Mar de sangre. Cualquiera que sea la composicion que se
arregle, el quid del problema estd en manifestar con claridad los
sentimientos estéticos de la original y no echar a perder los rasgos
esenciales de la melodia.

Cada arreglo ha de tener un nuevo sabor.

Dado que la vida humana es diversa y cada cual recibe de una misma
obra artistica una impresion estética diferente, toda obra musical ha de
ser distinta, con rasgos peculiares, pues solo de esta manera es posible
elevar su funcion cognoscitivo-educativa como arte musical.

En el arreglo es natural que las diferentes ideas, sentimientos,
vivencias y el nivel de preparacion artistica de los compositores se
manifiesten con particularidades especificas.

El arreglo ha de poseer rasgos distintivos y sabor a lo nuevo; es asi
que da gusto oirlo. Una buena composicion, por mucho que se escuche,
no merma el interés por volver a hacerlo, mas, una imitacioén de la ajena,
aunque esté recién salida, no da la impresion de lo nuevo. No se puede
imponer a las personas que escuchen una determinada musica. Sélo la
que las personas quieren oir y cantar espontineamente puede decirse que
es una musica verdaderamente popular. Si un compositor hace el arreglo
de modo mondétono, a partir de un esquema consabido, y sin ninguna
busqueda creativa, no puede lograr una pieza nueva y peculiar. Una obra
artistica puede brillar con una vitalidad inmarcesible, cuando es original,
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individual y no repetitiva. La imitacion da lugar al esquema y al tipo que,
a su vez, llevan a la muerte las obras artisticas.

Para que un arreglo resulte peculiar y tenga sabor nuevo, hace falta
emplear recursos y procedimientos diversos, pero singulares, para la
descripcion. Solo de esa manera es posible exhibir con claridad el valor
ideologico de la pieza y aumentar su influencia estética.

La manera en que se usan los recursos y procedimientos para la
creacion musical depende del compositor. El que busca sin descanso lo
nuevo con elevado entusiasmo y profundas meditaciones, puede crear
buenas melodias que gusten al pueblo, pero quien no procede asi no esta
en condiciones de escribir en toda la vida ni una pieza que merezca pasar
a la posteridad. Como el arreglo es una tarea destinada a lograr nuevas
descripciones, cuanto mas se medita en €I, mejor método se encuentra y,
consecuentemente, se eleva la destreza del compositor, lo cual permite
crear piezas originales, de marcada personalidad.

En la descripcion musical la armonia ejerce una funcion importante.
Seguin como se emplea, se determinan los matices de las composiciones.
Si ella se da mafna junto con el ritmo, una melodia clara y alegre puede
parecer lobrega, o una majestuosa, convertirse en ligera.

Por su rasgo acustico peculiar la armonia puede destacar las
caracteristicas nacionales y acentuar el gusto estético moderno. Bien
conscientes de las fecundas posibilidades expresivas de la armonia, los
compositores deben prestar gran atencion a buscar nuevas armonias
apropiadas a los sentimientos nacionales y al gusto estético de la época.

La armonia, independientemente del principio que rija su estructura o
de la base sobre la que se cree, debe subordinarse a poner de relieve la
belleza de la melodia. Por muy elegante que sea una armonia, no sirve
para nada si no destaca el profundo sentido de la pieza y su noble
emotividad estética.

En la musica, la armonia debe ser corriente y sencilla para que el
pueblo pueda comprenderla con facilidad. Si con el excesivo empleo de
disonancias agudas y acordes complicados se producen sonidos rudos y
se complican los movimientos, la melodia resulta turbia.
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No se debe lograr la armonia simplemente con los acordes principales
y ateniéndose mecanicamente a las formulas clasicas fundamentales.
Segun el caracter de la melodia dada pueden emplearse en los pasajes
apropiados diversas disonancias o acordes complicados para perfilar el
caracter de la melodia y su propoésito descriptivo. En una palabra, la
armonia debe formarse de modo que sea agradable al oido y se ajuste al
caracter de la melodia y sus peculiaridades.

Para componer una armonia apropiada a la melodia dada, es necesario
adecuar los acordes no sélo a sus notas, sino también a la formula y aire
general. La armonia tiene determinadas formulas como lenguaje musical,
las cuales adquieren caracteristicas diferentes en la musica ligera y la
sinfonica. Cuando se trata del mismo género de sinfonia, como son
diferentes el aire de profundo significado filoséfico y el alegre folclorico,
deben aplicarse en ambos casos acordes distintos.

Los acordes tienen que destacarse por sus caracteristicas nacionales.
Si nuestros acordes parecieran iguales a los occidentales, no se pondrian
de relieve las caracteristicas nacionales de nuestra musica. Debemos
desarrollar acordes de nuestro estilo apropiados a nuestras melodias,
basandonos en las nacionales.

Para hacer un arreglo nuevo y peculiar, es necesario emplear de
diversa manera el recurso de la polifonia. Asi, y dado que los temas de
nuestras piezas instrumentales se basan en su mayoria en famosas
canciones en estrofas, debemos evitar la monotonia y ampliar las
vibraciones de modo estereofonico.

El procedimiento polifonico ha de destinarse en todos los casos a dar
realce al tema. En el arreglo se desarrolla el tema de manera polifénica u
oponiéndole un contrapunto. Sea como sea el caso, el compositor debe
arreglar la composicion de modo que resalten el profundo sentido y la
emotividad estética del tema, ateniéndose a su caracter nacional y su aire.

Instrumentar con singularidad ejerce una gran influencia para que el
arreglo dé un sabor nuevo. Si se hace con procedimientos de rutina, la
musica, aunque recién compuesta, no produce la impresion de lo nuevo.
Y si la cancion se arregla solo en forma clasica, la obra no proporciona el
sabor a lo nuevo ni el gusto de modernidad. El compositor tiene que
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asumir la actitud y posicion de creador, lo cual consiste en buscar lo
nuevo en lo referente a la combinacion y el uso de los instrumentos. La
época avanza, y cambian sin cesar la sensibilidad y la valoracion del
pueblo sobre la belleza. Por notables que fueran los recursos y
procedimientos de expresion de ayer, inevitablemente cambian y se
desarrollan con el paso del tiempo. La llave del éxito en el arreglo
consiste en descubrir y utilizar procedimientos de expresion originales y
peculiares, apropiados al gusto de la época y las exigencias estéticas del
pueblo.

Para arreglar bien el compositor debe poseer gran destreza. Por muy
alto que sea su entusiasmo y profunda su meditacion para la creacion, si
no tiene destreza no puede crear imagenes musicales apreciables. Nos
oponemos a la tendencia de conceder preponderancia a la destreza y
absolutizarla, pero consideramos importante el papel que desempena en
la creacion y hacemos lo posible para elevarla. Todos los compositores
de renombre mundial eran poseedores de admirable destreza. Con ésta
hicieron realidad sus ideales creativos y aportaron al desarrollo musical
de la humanidad magnificas melodias que representaban la historia y la
época. El compositor, al propio tiempo que debe aprender de todos los
excelentes procedimientos y técnica progresistas alcanzados en la
descripcion musical en el pasado y aplicarlos ampliamente, tiene que
buscar otros nuevos, apropiados al gusto y la sensibilidad estética del
pueblo de nuestra época, y registrar asi un cambio decisivo en el arreglo.

(3) EL PROYECTO DEL ARREGLO HA DE
SER IRREPROCHABLE

Puesto que el arreglo es una tarea de hacer descripciones destinadas a
desarrollar el tema de la musica, requiere de un determinado orden para
sus movimientos melddicos y una trama para establecerlo de acuerdo con
el contenido descriptivo de la obra. El plan que el compositor traza para
desarrollar una composicion se llama proyecto del arreglo.

El arreglo no es una simple tarea practica de destinar los instrumentos
y coordinar los acordes, sino una creativa de ampliar y enriquecer las
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descripciones musicales. Por tanto, para hacer un buen arreglo, el
compositor debe concebir el proyecto con meditacion creadora y
blisqueda artistica. Tal como sin los planos no se puede levantar un
edificio, asi tampoco, sin contar con el proyecto, se puede esperar un
arreglo irreprochable. El compositor, concediendo importancia especial
al proyecto, tiene que exprimir su cerebro para trazarlo en forma
excelente.

El proyecto musical del compositor comienza a realizarse con la
eleccion del tema. En el caso de las piezas instrumentales primero se
establece el tema y sobre su base se desarrolla la musica, por eso debe
prestar la atencion prioritaria a su eleccion. El éxito del arreglo depende
de como se establece el tema.

En la musica instrumental de otros tiempos se trataba de encontrar el
tema en un trozo melodico susceptible de elaborarse y desarrollarse en
musica, y no en una melodia completa, por tomar como premisa
elaborarlo y desarrollarlo con los instrumentos. Pero, nosotros, como
hacemos la musica instrumental a partir de las buenas canciones y las
folcloricas ampliamente conocidas, debemos buscar el tema en las
melodias completas desde el punto de vista formal y estructural, y
susceptibles de desarrollarse como musica instrumental.

Al adaptar una pieza a esta musica, hay que elegir como tema la
melodia apropiada a los instrumentos.

Cuando se escriben partituras para un solista instrumental o un
concierto, es preciso determinar el tema de acuerdo con las
caracteristicas de los instrumentos destinados a ello. S6lo de esta manera
la ejecucion puede ser exitosa, al ponerse plenamente de manifiesto la
capacidad expresiva de los instrumentos. Como cada uno tiene timbre
peculiar y posibilidades expresivas distintas, es ineludible elegir las
piezas apropiadas.

Para el arreglo hay que elegir el tema a tono con las caracteristicas
genéricas de la pieza dada.

La orquesta, el concierto, la musica ligera y otros géneros tienen
sendas caracteristicas.
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Las canciones El puerto montarioso Mungyong y Cae la nieve,
adaptadas para orquesta y concierto, surten efecto, pero no si se arreglan
como musica ligera. Es bueno interpretar en esta musica las alegres
canciones folcldricas, los cantos ligeros y liricos y los temas jocosos de
las peliculas, mientras para la banda es apropiado ejecutar marchas y
canciones para danzas.

Para concebir un buen proyecto de arreglo es importante conocer con
claridad las caracteristicas de la composicion original.

Si el arreglo se hace asi como asi, sin tener clara nocion del tema de
la obra, no puede resultar exitoso. El tema determina el caracter y el aire
de la obra musical, por eso, s6lo si se conocen con exactitud sus
caracteristicas melodicas y matices estéticos, es posible destacar en el
arreglo los rasgos peculiares de la composicion original, ampliarlos y
enriquecerlos. Si en el arreglo de las composiciones instrumentales se
trata de atribuir dramatismo a todas ellas sin distincidon, no se ponen de
relieve sus matices estéticos. Hay que arreglar con sencillez la
composicion sencilla y con dramatismo las dramaticas. Es una expresion
de subjetivismo, por parte del compositor, acentuar el dramatismo en las
canciones sencillas con la intencion de atribuirselo. En el arreglo siempre
ha de ponerse de relieve la emotividad estética del tema, sin echar a
perder su matiz melodico principal.

Para conocer correctamente las caracteristicas de la pieza original es
indispensable analizar qué aportes hacen su profundo sentido y los
elementos de su lenguaje musical a la manifestacion del contenido. Es
asi como se podrd conocer profunda e integralmente el contenido
ideoldgico y tematico de la composicidon y sus caracteristicas, asi como
también su aire musical.

El proyecto del arreglo ha de ser trazado poniendo la atencion
principal en desarrollar con profundidad la idea temadtica de la pieza.

Lo principal en la obra de arte musical es su contenido. Este
determina y circunscribe la forma que, a su vez, lo expresa
circunscribiéndose a ¢€l. El proyecto de creacion ha de concordar con el
contenido en todos los casos y contribuir activamente a su manifestacion.
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Un proyecto que no se somete a la explicacion de la idea tematica es
un proyecto por el proyecto, y como tal termina por incurrir en el
formalismo. En la musica éste no significa solamente negar la melodia o
destruir la tonalidad. Son también expresiones del formalismo Ia
tendencia a crear obras grandes, es decir, cubrir la musica con pomposos
adornos y desarrollarla con excesiva amplitud, a contrapelo del
contenido descriptivo del tema, y la de hacer alarde inutilmente de la
destreza, sin tener en cuenta la unidad del proyecto para el desarrollo del
tema. Sélo puede considerarse bien hecho aquel proyecto trazado de
modo que todos los recursos y procedimientos de expresion se
concentren en aclarar el contenido descriptivo del tema.

El proyecto del arreglo debe ser musicalizado. Esto significa que el
arreglo debe ajustarse al curso natural de la emocién y los sentimientos
estéticos del hombre y a las exigencias de la gramatica musical.

Una musica que avanza llanamente, sin cambio de sentimientos, no
produce impresiones estéticas en el publico. Una pieza musical puede
conmover al publico sélo cuando en su melodia lleva cambios, alivios y
auges de los sentimientos, su explosion al cabo de la evolucion y
acumulacion y otros saltos bruscos.

El cambio de los sentimientos estéticos en el avance de la musica es
mas impactante cuando se ha compuesto segin los requerimientos de su
gramadtica peculiar.

La musica, al igual que el idioma, tiene su gramatica, que es el orden
que ha de observarse al escribir con recursos y procedimientos de la
expresion musical. No se hace espontaneamente colocando las notas de
cualquier manera. Tomando por ejemplo la melodia, sus notas altas y
bajas ascienden y descienden de modo ordenado segin determinadas
reglas. Si, destruido este orden, ella pierde el equilibrio, se vera
menguada en expresividad y, a la larga, perderd completamente su
sentido.

La musica se rige también por determinado orden en su desarrollo.
Toda pieza musical se desarrolla sobre la base de su tema donde esta
concentrado lo principal de su descripcion, lo cual constituye el peculiar
modo de desarrollo de la musica que la diferencia de la literatura, la
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pintura y otras artes. En el arreglo, respetando y ateniéndose a las
caracteristicas de la manera de escribir la musica, se debe ampliar y
enriquecer el mundo descriptivo de la obra.

El proyecto del arreglo se traza diferente también segun el género y la
forma de la pieza. El de una pieza vocal es diferente al de una
instrumental, y dentro de ésta, lo es el de la orquesta, el concierto y el
solo. Esto se debe a las peculiaridades de cada pieza.

El proyecto del arreglo ha de poseer sus rasgos caracteristicos.

Cuando las obras son de géneros diferentes y tienen temas de
contenidos descriptivos desemejantes no hay razon para que sean iguales
los proyectos de su arreglo. Aun tratandose de las piezas de un mismo
género, es inevitable que los proyectos de su arreglo sean diferentes
segun el concepto del mundo y la actitud creativa de los compositores, su
nivel cultural, sus inclinaciones y su destreza. El proyecto puede ser
diferente segun el caracter de la pieza y la individualidad del compositor;
sea lo que sea, el quid esta en trazarlo de modo que se perfilen los rasgos
peculiares de la obra dada.

El andlisis de la forma estructural de la obra es una via eficiente para
trazar un proyecto singular.

En la musica existen varias formas estructurales creadas a lo largo de
la historia, que son formas importantes de la expresion del pensamiento
musical, y como tales tienen encarnados los requisitos gramaticales de la
musica. En su mayor parte han venido desarrollandose a partir de la
forma de la musica popular y poseen posibilidades de descripcion y
caracteristicas expresivas peculiares. En la musica las formas
estructurales no son fijas ni inmutables sino cambian, se desarrollan y
enriquecen sin cesar segun el progreso de la época y la sociedad y los
sentidos artisticos del hombre.

El compositor tiene que saber emplear con eficiencia en su actividad
creativa las formas estructurales creadas en las etapas precedentes de la
practica musical progresista.

Ademaés, debe prestar debida atencién a buscar nuevas formas
capaces de expresar apropiadamente el contenido descriptivo de la pieza.
En lo tocante a la aplicacion de las formas existentes, debe modificarlas
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y perfeccionarlas sin cesar acorde con la naturaleza del arte
revolucionario y las crecientes exigencias ideologicas y estéticas de
nuestro pueblo.

En el arreglo hay que establecer intencionadamente un pasaje
impactante.

Si una pieza musical suena llanamente, no despierta el interés. De
cada pasaje han de salir sonidos nutridos y uno en especial debe atraer la
atencion del publico. Tal pasaje ha de establecerse conforme al
contenido ideologico de la pieza y a las exigencias de su aire melodico.
En el auge de la melodia que asciende con impetu no solamente los
sonidos fuertes mueven el corazén. A veces un silencioso lirismo que
precede a la fase tempestuosa produce mas tension, invita mas a pensar,
y da gusto oirlo. El pasaje atractivo que despierta la atencion no se hace
por procedimientos determinados; puede establecerse de diferente
manera en cada obra con variados recursos y procedimientos. Apoyado
en su destreza, el compositor tiene que establecer en cada pieza un pasaje
impactante y de alta calidad con arreglo a un minucioso proyecto.

El proyecto para el arreglo ha de estar tramado de modo
irreprochable. Para hacer tal proyecto todas las partes de la composicion
deben estar ubicadas en su sitio y sus relaciones estar aseguradas con
naturalidad. Si, por el contrario, no se ubican en su justo lugar sino de
cualquier manera y sin ninguna logica, la melodia se desarrolla sin
unidad descriptiva, se oye desordenada y, en consecuencia, el nucleo
ideologico de la pieza resulta incierto.

Para trazar un proyecto bien estructurado es importante hacer que
todas las partes tiendan a aclarar el contenido ideoldgico del tema con
sendos objetivos de descripcion bien definidos. Para lograrlo hay que
desarrollar con vigor la melodia tematica encaminando su curso a
expresar el mundo descriptivo de modo amplio y profundo.

En el arreglo se debe procurar que ni un acorde ni un trozo del
contrapunto aparezca o desaparezca sin sentido; ellos deben reaparecer
con determinada légica en la siguiente etapa del desarrollo. A veces
puede insertarse un inciso que se desvia por un momento de la linea
principal del desarrollo de la musica. Independientemente de como se
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emplean los recursos y procedimientos de la expresion, éstos pueden
tener sentido cuando son destinados para que resalte el tema y se ponga
de manifiesto el contenido de la descripcion.

En la orquesta o la musica ligera un movimiento musical desordenado
por el abuso de la destreza, o la ejecucion ruidosa de los instrumentos de
percusion sin previa acumulacion de sentimientos son expresiones de la
falta de coordinacion en el proyecto. Cuando las piezas que se arreglan
son grandes como la sinfonia, el concierto y el “coro y orquesta”, hay
que componer estructuras bien coordinadas mediante profundas
meditaciones desde la etapa de concepcion del proyecto. Un proyecto
musical concebido por una elevada imaginacion creativa bien
fundamentada en la logica, puede contribuir a expresar con claridad el
contenido descriptivo del tema.

(4) DISPONER BIEN LAS PARTES INTEGRANTES
DE LA MUSICA

En la creacion musical siempre se presenta el problema de cémo
disponer las partes de la pieza.

En la etapa de concebir el proyecto se determinan la forma y el aire
de la obra, mas no por eso la creacion musical se torna facil. El proyecto
para crear musica puede hacerse realidad cuando cada parte de la pieza
es tratada de modo apropiado en la plenitud de la etapa de la creacion.

Por lo general, la pieza musical llega a ser completa en tres etapas:
presentacion, desarrollo y conclusion. Las tres, por sus caracteristicas
peculiares, no constituyen simplemente etapas logicas del movimiento
musical, sino también partes principales de la forma estructural de la
pieza.

Junto con las tres partes principales del proyecto de la obra existen las
secundarias, como las de introduccion y enlace, que pueden existir 0 no
segun las piezas; en el arreglo estas partes deben subordinarse a la tarea
general de la descripcion. En la disposicion de las partes integrantes de la
obra musical es importante tratar bien la primera, que presenta el tema, y
la central.
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Como en todas las demas tareas, también en la creacién musical se
debe comenzar bien. El inicio debe dar al auditorio impresiones bien
marcadas.

El compositor tiene que escribir partituras para concierto o para
orquesta pensando profundamente hasta en los mas pequefios problemas:
a qué instrumento destinar la primera melodia tematica, a qué otros
distribuir las voces de la armonia, como asegurar la textura del
acompafiamiento y qué velocidad y dinamica adoptar. Una figura
marcada en el pentagrama ha de ser resultado de la meditacion y
busqueda artisticas del creador.

Asimismo debe escribirse bien la parte central. Situada entre la
primera y la ultima tiene contrastes descriptivos con ambas. La
descripcion musical que en la parte central ofrece contraste con la
primera llega a su unidad en la parte de repeticion. En la musica el
contraste y la unidad constituyen un principio fundamental que actiia
comunmente en la estructuracion de la forma de casi todas las obras
musicales.

El pensamiento del hombre y su sensibilidad a la belleza siempre
tienden a lo estable y equilibrado. Si frente a una cosa grande se coloca
otra pequefia, no hay equilibrio y, por consiguiente, tampoco habra
estabilidad, pero si se le opone otra cosa mayor, se establece el equilibrio
y la estabilidad. La descripcion musical, contrastada en la parte central,
cobra el equilibrio estructural y la unidad descriptiva en la parte de
repeticion. Hace mucho tiempo la historia de la forma musical vio surgir
una forma tan racional como la estructura de tres partes, lo cual puede
decirse que es el resultado 16gico del pensamiento musical del hombre.

El contraste en la parte central no puede ajustarse a uno o dos
esquemas estereotipados; ha de tramarse de diversa manera con variados
recursos y procedimientos de expresion. Dado que el caracter y el aire
del tema de cada pieza son diferentes y lo es también su magnitud, la
estructura de la parte central no puede ser esquematizada por
determinados procedimientos.

Es aconsejable escribir la parte central sobre la base de la melodia
tematica presentada en la primera. Si se hace asi, toda la obra se penetra
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de una melodia tematica, por eso su idea se expresa con claridad y los
oyentes la comprenden facilmente. La parte central del concierto de
piano Corea es una, se ha compuesto sobre la base de la melodia
tematica de la primera. Cualquiera que escucha la lenta y agitada
melodia de la parte central de dicha composicion se da cuenta de que ella
se ha derivado de la enérgica y alentadora melodia de la pieza original.

Es posible introducir en la parte central una melodia diferente a la
tematica. Hacerlo es ventajoso para acentuar el contraste descriptivo con
la parte anterior y desarrollar de modo l6gico el contenido. En la sinfonia
Mar de sangre, en la primera parte del primer tiempo se presenta la
Cancion del mar de sangre, y en la central la Cancion de la operacion
punitiva. El contraste de la Cancion del mar de sangre, que parece la
explosion de los sentimientos de ultraje e indignacion por las
barbaridades del imperialismo japonés, con la triste melodia de la
Cancion de la operacion punitiva, que es un grito angustioso
humedecido por lagrimas de sangre, y la subsiguiente repeticion de la
primera, dan claridad a lo que se quiere decir y hacen diversa la musica.
Desde el punto de vista de la estructuracion, el primer tiempo estd
formado por tres etapas: tension, atenuacion y tension. Igualmente, el
segundo y tercer tiempos de la misma sinfonia tienen estas tres etapas.

Cualquiera que sea el asunto melddico de la parte central, ésta
presenta el contraste estético con la inicial, el cual se perfila con nitidez
por las diferencias de tonalidad, velocidad, dinamica e instrumentacion.

También pueden emplearse diferentes maneras de escribir la parte
central. Existen variantes llanas y equilibradas, pero también las hay
desequilibradas en lo estructural y que se desarrollan de modo muy
dramatico. El quid del problema esta en aclarar con profundidad el
contenido ideoldgico de la obra, ampliando los alcances de Ia
descripcion con diversos procedimientos de contraste, acorde con su
magnitud y aire, sin escribir uniformemente.

En el arreglo también hay que escribir con propiedad la introduccion.
Esta parte, que generalmente se llama predmbulo, cumple el papel de
preparar estéticamente la presentacion del tema, precediendo a las partes
principales. Al escuchar la introduccidn los oyentes presienten la musica
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que va a aparecer en las partes principales, y se dejan conducir
espontaneamente al mundo musical.

El preambulo ha de ser como el de la orquesta Rica cosecha en la
llanura Chongsan. La melodia del preambulo, que primeramente se
ejecuta con french-hora, estd relacionada en el tono con la Cancion a la
cosecha abundante, una de las melodias tematicas de la pieza.

Cuando arregla una cancién, el compositor debe procurar que sea
comprendida por las masas y les guste, y no unicamente a él mismo y a
unos pocos especialistas. El compositor debe tener presente que si piensa
que las masas, por tener bajo nivel de formacion musical, no comprenden
su musica, no puede escribir ni una sola pieza buena en toda su vida y, a
la larga, puede ser repudiado por ellas.

(5) HACER BIEN EL ARREGLO PARA EL
ACOMPANAMIENTO

Para elevar el nivel descriptivo de una composicidon es importante
arreglar bien la musica de acompafiamiento. Segiin como se arregla, se
eleva o desciende el nivel descriptivo de la obra dada.

El acompanamiento tiene diversas formas. Para las canciones, por
ejemplo, existen el del solo, del coro y otros. En las piezas
instrumentales, por lo general, prevalece el acompafiamiento del solo.

Cuando escucha un solo vocal o instrumental, el auditorio no so6lo
aprecia sus voces o sonidos, sino también los de su acompafiamiento. Un
buen acompafiamiento aviva las descripciones musicales y eleva su
calidad, pero uno incongruente o muy complicado las perjudica. El
compositor debe tratar con prudencia el arreglo del acompafiamiento y
esforzarse para componerlo adecuadamente.

El acompanamiento tiene que subordinarse a hacer sobresalir la pieza,
y darle ayuda en su entonacion. Su funcion consiste en afadir viveza y
vigor a lo descrito en la obra y nutrirla mas.

En todos los casos el acompafiamiento debe envolver con dulzura el
canto.
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Si un acompafiamiento es mas pomposo o rigido de lo necesario, no
apoya al canto, sino se le impone. So6lo cuando envuelve con dulzura la
cancion y da realce al caracter y al aire de su melodia, da gusto oirla y
atrae profundamente al auditorio a su mundo.

El acompafiamiento debe reforzar la intencion descriptiva encubierta
en la cancion.

Cada cancion tiene caracteristicas de expresion melodica y requiere
que, conforme a ellas, se interpreten algunas notas con fuerza y otras con
suavidad, y que en ciertos pasajes el sentimiento se eleve gradualmente y
en otros se atenue paulatinamente dejando una secuela. Hay musicas en
que una melodia tranquila y silenciosa se convierte en otra de
exhortacion resonante o de fuerte clamor, o una melodia suave e intima,
llena de ternura, se trueca por otra de entusiasmo desbordante. El
acompafnamiento debe mantener, destacar y reforzar la intencion
descriptiva encubierta en la melodia.

En el arreglo del acompafnamiento es importante instrumentar con
propiedad.

La instrumentacion de la musica del acompafiamiento ha de ser
variada, y no esquematica. Es posible acompanar las canciones solo con
piano o con varios instrumentos como chelo y violin y también con
orquesta. Lo importante en la instrumentacion es analizar bien el caracter
de la cancion y la efectividad de la ejecucion.

Hay que escribir bien el preludio, interludio y coda del
acompafiamiento.

El preludio y el interludio cumplen el papel de preparar Ia
interpretacion en el aspecto sentimental e inducirla a iniciarse con
naturalidad. Infunden la expectativa sobre la cancion que se ejecuta y
guian al auditorio a entrar en su mundo.

El preludio y el interludio no deben desligarse de los sentimientos de
la cancion. El segundo no ha de desviar estos sentimientos, sino
acrecentarlos para predisponer el comienzo de la estrofa siguiente. En él
no es desacertado ejecutar una parte del motivo en una octava mas alta.
Si se hace asi con instrumentos, se dan nuevas figuraciones a la melodia,
y la estrofa siguiente cobra viveza.
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Como cada cancion tiene diferente caracter y aire, también el preludio
y el interludio deben ser diferentes. Algunos preludios pueden
presentarse so6lo con ritmos y otros dar comienzo a la cancidén con una
frase armoénica. El motivo musical del interludio puede basarse en el
meloddico de la cancion dada, o introducirse como tal otro nuevo. En este
ultimo caso, no ha de estar desvinculado del aire principal de la cancién,
sino, en todos los casos, escribirse en el sentido de acentuar sus
sentimientos estéticos y profundizar sus expresiones.

El preludio y el interludio deben tener una duracion adecuada. Si el
interludio es largo, la musica se estira en el aspecto emotivo y puede
resultar tediosa. Segun las piezas, el acompafiamiento puede terminar al
mismo tiempo que éstas, o mas tarde, con una coda. Es un esquema que
al terminar un solo o un coro pequefo termine también el
acompafamiento, independientemente del caracter y los sentimientos
estéticos de la cancion. Si a una cancidon impetuosa se le pone una coda
que suena fuerte, y a otra que termina silenciosa se le agrega una
apacible, puede dejar en los oyentes una profunda estela estética.

El compositor tiene que tratar con prudencia cada compas del
preludio, interludio y coda y no escatimar pensamiento ni esfuerzos para
nutrir el acompafiamiento.

5) CREAR PIEZAS DE DIVERSO GENERO
Y FORMA

(1) LA MUSICA DEBE SER DIVERSA

Donde se trabaja, surge el canto, y donde existe el canto se respira
optimismo por la vida. En todas partes, ya sea en las fabricas o en las
aldeas, la digna y floreciente vida de nuestro pueblo suscita canciones de
felicidad.

Cuanto mas se desarrolla la sociedad y eleva el nivel cultural de sus
integrantes, tanto mas se incrementan las exigencias por la musica.
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En la actualidad, el nivel cultural de nuestro pueblo es
incomparablemente mas alto que en el pasado y sus exigencias por la
musica van elevandose mas y mas. El hombre escucha musica no para
matar el tiempo. Al escucharla cultiva sentimientos estéticos, nobles y
hermosos, siente la pasion revolucionaria, recibe animo y estimulo. Sélo
mediante la incesante promocion de nuevos géneros y formas de la
musica, es posible que este arte cumpla con su mision y papel de educar
en lo ideologico y espiritual, en lo cultural y estético.

También eso es necesario para clevar el nivel de la funcion
combinada de los cantos y bailes. Unicamente cuando son diversos los
géneros y formas de la musica resulta posible ampliar y variar el
repertorio y la forma de esa funcion.

Y es, ademas, el requisito legitimo del desarrollo musical.

Segun los recursos y modos de su expresion, la musica se divide, a
grandes rasgos, en vocal e instrumental, las que, a su vez, se subdividen
en géneros y formas con caracteristicas peculiares.

Estos géneros y formas se desarrollan y enriquecen en reflejo de la
aspiracion y las exigencias del pueblo que crecen sin cesar. Lo demuestra
palpablemente el proceso del desarrollo de la musica que, a partir del
clasismo, ha llegado a su estado actual después de pasar por la etapa del
romanticismo.

La diversificacion y enriquecimiento de los géneros y formas de la
musica no se logra por la imitacion o repeticion de los precedentes, sino
mediante un ininterrumpido proceso de creacion consistente en
cambiarlos y transformarlos o en hacer lo nuevo desechando lo viejo.

La creacion de la 6pera al estilo Mar de sangre en nuestro pais es una
elocuente prueba de que la forma artistica cambia y se desarrolla segun
las exigencias de la época y el pueblo. Como la anterior forma operistica
estaba atrasada con respecto a la época y no se avenia a los sentimientos
nacionales ni al gusto de nuestro pueblo, destruimos con audacia su
esquema y creamos y presentamos al mundo la nueva forma operistica de
nuestro estilo, Mar de sangre. Las ventajas de esta Opera, como una gran
obra que nuestro Partido creara con sus esfuerzos para el desarrollo de
este arte, ya son reconocidas ampliamente en el mundo.
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El solo y el coro acompanados de kayagum, el coro y la orquesta con
Cancion de camaraderia basada en la cancion homoénima constituyen
nuevos géneros y formas de nuestro estilo que buscamos con
originalidad. De esta manera, creamos nuevas formas de interpretacion,
al combinar adecuadamente formas vocales o instrumentales diferentes,
0 unos instrumentos con otros, o las voces con instrumentos.

Sin sentirnos satisfechos con los éxitos de hoy, debemos hacer
tesoneros esfuerzos para desarrollar de modo mas diversificado los
géneros y formas de la musica.

(2) DEBEN HACERSE ESFUERZOS PARA LA CREACION
DE PIEZAS VOCALES

La musica vocal tiene como recurso principal de expresion la voz
humana y estd dotada de versos, aspectos que la diferencian de la
instrumental. En virtud de los versos el hombre puede comprender con
facilidad el contenido ideoldgico de las piezas vocales. Debemos prestar
atencion preferente al desarrollo de la musica vocal, que puede ser
cantada con gusto por las masas, y cuyo contenido e intencion
descriptiva cualquiera puede entender facilmente.

La cancidn es el género musical mas intimamente ligado con la vida
de las masas. Constituye la forma principal de la musica masiva, de facil
divulgacion entre las masas y que se puede cantar en cualquier tiempo y
lugar. Por todo ello, nos compete desarrollarla con preferencia.

También es necesario fomentar la cancidén para elevar ain mas la
misién y el papel revolucionarios de nuestra musica. No hay un género
musical mas poderoso que la cancion para movilizar y organizar a las
masas en la revolucion y la construccion.

En el periodo de la Lucha Revolucionaria Antijaponesa el gran Lider,
que atribuia gran importancia a las canciones revolucionarias, hizo que
se crearan muchas que expresaran en vigorosas melodias el noble mundo
espiritual de los combatientes revolucionarios en la sagrada lucha por la
restauracion de la Patria. Las de esa época infundieron a los guerrilleros
antijaponeses invencible fuerza y animo, y a los enemigos, panico y
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muerte. El Lider dijo que debiamos tener siempre presente que un verso
puede conmover el corazén de decenas de millones de personas y donde
no alcanza el fusil nuestra cancion puede atravesar el corazon del
enemigo; estas palabras muestran el enorme papel que cumple la
cancion.

En la actualidad, nuestro pueblo, cantando en alta voz las canciones a
la revolucion, y respirando el mismo aire que el Partido, avanza con
pasos firmes en la lucha por la construccion de una nueva sociedad. Los
compositores tienen que desarrollar mas ese género del arte musical y
escribir muchas mas canciones buenas, capaces de llamar con energia a
las masas populares a la revolucion y la construccion.

En este sentido han de realizarse grandes esfuerzos para desarrollar,
ademas, con mayor rapidez, los demas géneros de la musica. Las buenas
canciones, arregladas con propiedad, pueden interpretarse en coro, coro
pequetio o en concierto. Hace algn tiempo nuestro Partido orient6 crear
diversas formas de la musica instrumental sobre la base de esas
canciones. Para materializar acertadamente esta orientacion es necesario,
ante todo, registrar grandes avances en la creacion de canciones. Sélo si
se componen muchas canciones de diversos temas y aires, podemos
contar con magnificas piezas instrumentales, nuevas y peculiares, que
enriquezcan atin mas el jardin de la musica jucheana.

Se requieren también buenas canciones para fomentar la danza, el
cine y las demds artes. La practica creativa ha comprobado que de
buenas canciones se obtienen buenas danzas. Las danzas en grupo
Azalea de la Patria, Cae la nieve, y otras excelentes se han logrado en su
totalidad sobre la base de buenas canciones. Un buen tema musical para
el cine brinda a las imagenes un matiz fresco, un verdor, y le afiade al
filme una vista agradable.

En la creaciéon de canciones es importante componer relevantes
himnos al Partido y al Lider. Enaltecer, loar al Partido y al Lider es una
sublime aspiracion que nuestro pueblo alimenta unanimemente en lo
hondo de su corazéon. A los compositores les corresponde expresar en
himnos de alta calidad ideologica y artistica los nobles sentimientos de
nuestro pueblo.
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Hasta ahora el himno, con su cardcter sublime, se ejecutaba
principalmente a coro; mas, en nuestra época debe componerse de tal
modo que también pueda interpretarse a solo y coro y ser cantado por
todos.

Las canciones al Partido y al Lider no deben flotar en el aire; deben
estar llenas de vida y sentimientos estéticos, con amplio sonido.

Sus letras no han de ser escritas en forma directa, sino con alto valor
descriptivo, sobre la base de la vida. S6lo entonces pueden sonar con
profundidad y producir reflexiones. Esas canciones deben tener calidad y
claridad. No hay que hacerlas pesadas, pretendiendo dotarlas de
sublimidad. Al igual que otras canciones, deben estar llenas de
sentimientos estéticos y producir impresiones sublimes en forma
espontanea con claros y suaves movimientos melddicos.

De entre los himnos, la Cancion del General Kim Il Sung es el mejor
compuesto. Es facil de cantar. Cuanto mas se canta, resulta mas
agradable escucharlo. Por esta razon la conocen todos, sean nifios o
viejos, y también muchos extranjeros saben cantarla. Es bueno cantarla a
coro o en la marcha en filas. Su interpretacion con orquesta y, también a
coro, es agradable. Cada vez que uno la escucha se siente animado y se
le incrementan el orgullo y la dignidad nacional por vivir y hacer la
revolucion bajo la direccion del gran Lider. Igualmente el Himno al
Mariscal Kim Il Sung estd bien escrito. Compuesto por el Conjunto
Musical del Ejército Popular en la década de los 50, aun suena gran
amplitud y produce profundas emociones. Su melodia tiene cambios
estéticos y coordina irreprochablemente los sentimientos. Los himnos
han de escribirse como los arriba referidos.

Deben componerse, ademds, multiples marchas.

Hacemos la revolucion, por eso debemos utilizar también la musica
para llamar a la lucha revolucionaria. Para cumplir esta tarea lo mejor
son las marchas, las cuales también son indispensables para hacer
avanzar el ejército. Sus versos no deben ser rigidos como unas
consignas, ni su musica tumultuosa. Los versos deben tener una clara
linea politica, sin abandonar su caracter descriptivo.
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La musica de la marcha ha de ser solemne, vigorosa y melodiosa. Las
canciones revolucionarias Marcha de la guerrilla, A la batalla decisiva 'y
El revolucionario son marchas que dan fuerza y &nimo, redoblan la
férrea voluntad y animo de vencer a los enemigos y conquistar la victoria
a todo trance aunque se caiga mil veces. Son vigorosas ¢ impetuosas y
muy melodiosas; es facil cantarlas. Los compositores, tomando como
modelo las canciones revolucionarias antijaponesas y las buenas marchas
de después de la liberacion, tienen que crear mayor nimero de marchas
que hoy el pueblo en revolucion cante con animo.

Igualmente deben escribir canciones liricas de calidad. Las
necesitamos, igual que las combativas. Ellas cumplen un papel muy
importante al insuflar al pueblo la esperanza y el optimismo por la vida y
estimularlo con fuerza a luchar por la nueva sociedad. El puerto
montarnioso Mungyong, Mi cancion en la trinchera y Mi ariorado hogar
en la tierra natal, escritas durante la Guerra de Liberacion de la Patria,
son sobresalientes composiciones liricas. Nuestros heroicos soldados del
Ejército Popular vencieron a los enemigos entonando esas canciones.

Hoy vivimos la época del Juche, época de la independencia en
avance. Los compositores tienen que escribir muchas canciones liricas
palpitantes del espiritu de la época y que reflejen las nobles y hermosas
aspiraciones del pueblo.

En nuestras canciones liricas deben vibrar intensamente los limpios
sentimientos estéticos de nuestro pueblo matizados de la conviccion por
la vida, de elevado celo creativo y de optimismo revolucionario. A
nosotros no nos es necesario un lirismo apacible e inerte. Necesitamos un
sano e¢ inmaculado lirismo que, impregnado de esperanzas, contribuya al
victorioso avance de la revolucion. Escribir canciones liricas llenas de
sentimientos estéticos no debe ser motivo para hacerlas lentas, flojas, ni
saturarlas de optimismo y pasion, un pretexto para viciarlas con la
ligereza. Es una desviacion escribir canciones liricas de oscuros
sentimientos. Estas deben tener melodias suaves y nobles sentimientos
estéticos para que dejen ecos profundos.

Han de ser de comun comprensién. Componer canciones dificiles de
cantar con el pretexto de elevar la calidad artistica, es una tendencia a
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conceder la preponderancia a la destreza, y una expresion de formalismo.
Al pueblo le gustan las canciones sencillas, pero de alto nivel
descriptivo-artistico.

Nuestra fidelidad es invariable es una buena pieza lirica. Creada
cuando se adaptaba al cine la famosa y clasica obra Mar de sangre,
infunde la conviccidn de que es absolutamente posible componer
excelentes canciones liricas de nuestro estilo que concuerden con los
sentimientos nacionales del pueblo y el gusto estético moderno.
Anteriormente, los compositores escribieron canciones liricas dificiles de
interpretar pensando que necesariamente debian ser de tono alto. Quiza
tales canciones sean necesarias a los compositores, pero no a las masas
populares. Nuestra fidelidad es invariable es sencilla, pero de altos
valores; tiene encarnados los rasgos caracteristicos de la hermosa y suave
melodia nacional. A los compositores les incumbe escribir muchas
canciones liricas suaves, hermosas y faciles de cantar, que reflejen las
nobles ideas, sentimientos y aspiraciones del pueblo.

Hay que componer también muchas canciones de trabajo y bailes y
otras que reflejen la vida. Estas canciones proporcionan a las personas la
alegria por el trabajo, el orgullo por la vida, y las estimulan fuertemente
a luchar por la nueva sociedad.

En lo que respecta a la creacion de las piezas vocales es importante
escribir bien las que sean para coros pequefos y grandes. Aun cuando se
componen sobre la base de las canciones ya hechas, hay que procurar
que los dos géneros mantengan sus caracteristicas peculiares.

Como las composiciones para coros pequefios constan de varias
voces, como ocurre con el duo, el trio, el cuarteto, el quinteto, etc., se
debe procurar que éstas armonicen en su conjunto, a la vez de dar realce
a las caracteristicas de cada una.

También se deben escribir buenas composiciones para coros grandes.
Tales pueden ser nuevas o arreglarse las destinadas a los solos o coros
pequeiios.

Es preciso desarrollar también el coro sin acompafiamiento. Ahora
tenemos pocas composiciones para este género. Interpretarlo es mas
dificil que el coro con acompafnamiento de orquesta, y requiere de mas

105



técnica. Para conocer el nivel de armonia de un conjunto de coro es
indispensable escuchar su interpretacion sin acompafiamiento. Ese tipo
de coro puede dar efecto cuando sus armonias son perfectas y sus voces
se combinan con amenidad. Anteriormente, nasalizar con el “hum” el
comienzo y el final del coro sin acompafiamiento era casi un esquema.
Independientemente de como es en otros paises, debemos hacer este
género de coro a nuestro estilo, acorde con los sentimientos del pueblo
coreano.

Hay que desarrollar la forma de solo y coro con kayagum.
Originalmente, lo tocaba el instrumentista cantando solo, pero después
de la liberacion su ejecucion se ha desarrollado, a tal punto, que lo hacen
juntos varios instrumentistas. La interpretacion de unos artistas s6lo con
kayagum causa una impresion seca y mondtona. Cantar acompaiiados
solo de este instrumento no es un coro instrumental ni vocal, sino una
mezcolanza. Es aconsejable que en adelante las canciones con kayagum
se ejecuten acompanadas de un solista y una orquesta combinada.

Es preciso desarrollar la forma de coro y orquesta.

Se trata de la nueva forma de la musica vocal que se ha descubierto y
estrenado en nuestro pais. Es una forma musical singular en que el coro y
la orquesta no estan separados, sino orgdnicamente ligados dentro de un
sistema de ensamble.

Cancion de camaraderia, una pieza de coro y orquesta, es la obra
representativa de la referida forma. Tiene amplisimo ensamble: consta de
un solo, un coro pequenio y otro grande, e incluso, una orquesta. Antes,
por muy buena que fuera una composicion, adaptada a coro so6lo tenia
dos o tres estrofas, el preludio e interludio. Pero, en la pieza de coro y
orquesta Cancion de camaraderia, se han combinado de modo
inmejorable la cancion y la orquesta, gracias a lo cual la descripcion
musical ha alcanzado amplitud y se ha elevado su valor artistico. El coro
y orquesta es la forma de ensamble vocal de nuestro estilo que se ha
creado con el desarrollo original de la cancion en estrofas. A seguidas de
la referida obra salieron a la luz con la misma forma muchas otras, como
Seguiremos siempre un mismo camino, y Miles y miles de ries siguiendo
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al Lider y al Partido. Tenemos que desarrollar con dinamismo las formas
de ensamble vocal de gran envergadura como la de coro y orquesta.

En el fomento de este género es importante superar el esquematismo.
Como en esa forma de musica estan enlazadas organicamente la orquesta
y las diferentes formas de musica vocal con voces femeninas y
masculinas y pueden aprovecharse al maximo las caracteristicas de la
forma estrofica, es posible variar cuanto se quiera la estructuracion de la
pieza y el método del arreglo. Obras con individualidad y originalidad
pueden darse a luz s6lo cuando se piensa y busca sin descanso con gran
celo creativo.

(3) CREAR PIEZAS INSTRUMENTALES
DE NUESTRO ESTILO

La musica instrumental, junto a la vocal, constituye las dos partes
componentes del arte musical. Sin fomentarla es imposible desarrollar
plenamente y con amplitud el arte musical nacional socialista.

El analisis de la historia de la musica en Europa da a conocer que alli
hubo una época de musica vocal y otra de musica instrumental, pero esto
no fue un proceso inevitable del desarrollo musical, sino, se puede
afirmar, resultado de las limitaciones de esas épocas y las socio-
histdricas originadas por el monopolio de la musica por la clase feudal
gobernante. En nuestra época, en que las masas populares son artifices
de la historia, la musica vocal y la instrumental deben desarrollarse
proporcionalmente, de modo que constituyan su verdadero disfrute
cultural y espiritual.

Con miras a desarrollar con originalidad la musica instrumental,
nuestro Partido ha trazado una original orientacion para la creacion de la
musica instrumental, y ha venido esforzdndose con vehemencia para
llevarla a la practica. Gracias a ello han surgido gran numero de
destacadas piezas instrumentales que contribuyen a la educacion
ideoldgico-cultural de los trabajadores. Hoy nuestra musica instrumental,
junto con la vocal, se ha desarrollado como una musica popular y
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nacional, como genuina musica jucheana que disfruta del amor del
pueblo.

A la musica instrumental le compete describir con bellas y fecundas
imagenes musicales el noble mundo espiritual de nuestro pueblo que se
eleva con el paso del tiempo, para satisfacer a plenitud sus exigencias
culturales y estéticas.

Debemos fomentar la musica instrumental de nuestro estilo, facil de
comprender y de alta calidad.

Hay que crear muchas pequefias piezas instrumentales que resulten
agradables.

Con su moderado tamafo y sencillas estructuras, es muy buena,
puede ejecutarse con facilidad en cualquier lugar y tiempo.

Las composiciones para los solistas instrumentales deben escribirse
de modo agradable y con calidad, y de manera variada, desde las faciles
hasta las que requieren alta técnica de ejecucion.

Han de componerse tanto para los instrumentos nacionales como para
los occidentales. Entre los nacionales existen muchos adecuados para
solo. Pueden citarse, por ejemplo, kayagum, haegum y otros de arco, y
tanso, jotae, jangsaenap y los demas de viento y madera. En especial, el
okryugum, con su claro timbre y variadas maneras de ejecucion, no tiene
defecto alguno para solo con tal de que se le aseguren piezas apropiadas.
Los compositores tienen que escribir muchas pequefias piezas
instrumentales de diversas formas y aires apropiadas a las caracteristicas
de los instrumentos y contribuir asi al progreso de la musica
instrumental.

Hay que desarrollar también a nuestro estilo la musica de camara.

Esta es, en el propio sentido de la palabra, una forma de concierto que
se ejecuta en salas, pero también puede interpretarse sobre un escenario
pequefio, e incluso, sobre un gran escenario teatral. En el pasado, la
musica de camara significaba, por lo general, solo o concierto de la
forma de sonata en suite, de varios tiempos. Mas, ahora, no es necesario
hacerla de esa manera.

Sobre la base de las hermosas y elegantes melodias de nuestro pais
debemos crear variados conciertos peculiares, con nuestro estilo, que
usen diversos instrumentos bien combinados.
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Hace mucho constituimos un grupo femenino de concierto en el
Conjunto Artistico Mansudae y establecimos determinada base en esta
esfera. Este grupo tiene caracteristicas peculiares: ademas de estar
constituido por mujeres, su instrumentacion es singular, y su forma de
interpretacion es majestuosa, noble, sencilla y de gran destreza. Sus
grandes éxitos artisticos tienen positiva repercusion no solo en el pais,
sino también en el extranjero donde se difunden ampliamente.

Es bueno que en varios conjuntos artisticos se esfuercen para
desarrollar la forma de concierto instrumental. Los diversos conciertos
de este tipo que tuvieron lugar, han elevado el interés y la demanda por
esta forma musical, y puede decirse que la ejecucion ha alcanzado un
alto nivel. Mas, para hacer avanzar el concierto instrumental se necesita
de mayores esfuerzos y busqueda.

Lo que importa para alcanzar ese objetivo es escribir piezas que
encarnen las caracteristicas peculiares del género.

En general, la musica de camara ha de tener independencia e
individualidad concreta. El concierto instrumental debe tener rostro
sencillo y noble cualidad artistica. So6lo asi puede agradar como tal y
causar mayor efecto artistico. En una ocasiéon un conjunto artistico
central llevo a la escena el concierto instrumental Nieve nocturna que no
concordaba con los aires de la composicion original. La melodia de esta
cancion es bella y sencilla, mas, por haberla matizado de dramatismo en
el tiempo central y por haber acentuado el mismo en la ejecucion, con el
interés de ponerle contrastes, perdio la sencillez y daba la impresion de
que, en lugar de caer copos de nieve, se arremolinaban negros
nubarrones. El haber tratado de atribuir un caracter sinfonico al sencillo
concierto fue una manifestacion del deseo subjetivista del compositor. El
concierto instrumental ha de tener, en todos los casos, un gusto claro y
ameno.

Para fomentarlo hay que instrumentar de modo diverso y peculiar.
Por ser ejemplar el grupo de concierto femenino del Conjunto Artistico
Mansudae, no es indispensable que también otros conjuntos
instrumenten igual sus grupos de concierto. Tampoco ese Conjunto lo
hace de una misma manera, sino variada: presenta el trio, el cuarteto y el
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quinteto instrumentales. El concierto ha de ser variado: ejecutarse solo
con instrumentos de cuerda o combinandolos con los de viento y madera.

También el concierto nacional debe instrumentarse en diversa forma.
Actualmente se hace principalmente con instrumentos de viento y
madera nacionales; hay que intentar con audacia nuevas formas de
instrumentacion, usando también el kayagum y el okryugum.

A la esfera de la musica instrumental le toca también poner atencion
en fomentar la sinfonia.

La historia nuestra en ese género no es larga, mas, bajo la acertada
direccion del Partido contamos hoy con un notable contingente de
competentes musicos y compositores; las perspectivas en esta esfera son
grandes. Antes, algunas personas, considerando que, en cuanto a la
sinfonia, era forzoso ejecutar las obras de Beethoven o Chaikovski,
adoraban la sinfonia europea y, al escribir la nuestra, lo hacian a usanza
y semejanza de aquélla. Esta claro que tal musica no les guste a nuestras
masas populares. Pese a ello, esas personas las difamaban diciendo que
no la comprendian por su bajo nivel cultural. Esas personas, sin
excepcion, estaban afectadas por el mal del servilismo a las grandes
potencias y eran totalmente ignorantes con respecto a la musica.

Originalmente, géneros como el sinfoénico y el concierto tenian
relacion con la vida del estrato social de los aristocratas feudales. Los
compositores de esa época provenian, casi en su totalidad, de la capa
media o vivian apoyandose en la capa rica, por eso no pudieron menos
que componer al gusto y la aficion de los integrantes de las capas
superiores de la sociedad, sobre todo los aristocratas. Entre los
compositores de renombre de otros tiempos muchos trabajaron
contratados por los conjuntos musicales de la corte o de los aristocratas;
muchos eran también los que escribian piezas en honor de un conde o de
algun otro. Debemos tratar la musica clasica de Europa con una correcta
comprension de sus limitaciones socio-clasistas y de su época.

Huelga decir que constituye un valioso patrimonio cultural de la
humanidad. Debemos conocerla, y cuando se da el caso de interpretarla,
hacerlo mejor que otros, mas, no hay necesidad de imitar la musica
sinfonica occidental tal como es para el desarrollo de la nuestra. También
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en este género de la musica debemos mantener invariablemente el
principio de desarrollarlo a nuestra manera, a tono con el gusto y
sentimientos de nuestro pueblo.

Hasta ahora hemos realizado grandes esfuerzos para establecer el
Juche en la esfera de la musica sinfonica, gracias a lo cual se han creado
muchas piezas modernas de caracter nacional y popular. Mar de sangre y
demas sinfonicas; Rica cosecha en la llanura Chongsan, Arirang y otras
muchas orquestales; Corea es una, para piano; Nostalgia, para violin, y
otras, basadas en célebres canciones del pais, tienen altos valores
ideologicos y artisticos y son facilmente comprendidas por todos. Estos
valores ideoldgicos y artisticos son asegurados por sus temas
significativos, sus magnitudes, su gama de sonidos, sus variados matices
orquestales, el impetu con que se desarrollan y su fecundo caracter
sinfonico.

Hoy nuestra musica sinfonica se ha granjeado el amor de las masas,
se ha hecho una sinfonia verdaderamente popular. Una orquesta
sinfonica central visitdo una zona de obreros donde ofrecid sus numeros,
y el auditorio le pidié “jotra!”, lo cual significa que las nuevas piezas
sinfonicas a nuestro estilo los conmueven y son aceptadas en su corazon.

Pero, esas obras no son muchas ni variadas en género y forma. Hay
que crearlas en mayor numero y con calidad para desarrollar a un alto
nivel la musica instrumental sobre la base Juche.

Es responsabilidad de los compositores crear obras sinfonicas de
marcada individualidad y peculiaridad al dotar cada pieza con original y
diversa forma estructural, textura y matiz orquestal, y emplear con
habilidad los acordes, la polifonia y otros recursos creativos.

La suite orquestal es también una forma aceptable. La suite puede
crearse sobre la base de canciones folcloricas u ordinarias, o a partir de la
musica para el cine. En este Gltimo caso, se hace con temas, por eso es
aconsejable que no se ejecute unicamente por la orquesta, sino que se
aprovechen también las voces, proyectando las escenas correspondientes
del filme directamente o a través de diapositivos. También es aceptable
introducir narraciones acompaiiadas de orquesta.
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En el campo de la musica instrumental es necesario contar con
buenos numeros ligeros. La musica ligera, como se infiere por el propio
término, es un género de masas diferente al de camara o sinfonico. Tiene
popularidad especialmente entre la juventud, y es inseparable de su
alegre vida llena de esperanzas.

Debemos componer muchas piezas de musica ligera, claras, alegres y
llenas de vida.

En la musica ligera de nuestro estilo ha de predominar lo melddico.
No hay que permitir que prevalezca lo ritmico simplemente porque en
otros paises se haga asi. Dado que existen melodias y cadencias propias
de Corea no hay necesidad de imitar los ritmos extranjeros. Las piezas
ligeras compuestas principalmente en atencion al ritmo no son
apropiadas a los sentimientos de nuestro pueblo ni a las caracteristicas de
la musica misma. También en otros paises, que concedian la atencion
principal a lo ritmico en la musica ligera, actualmente estan dando
importancia a la melodia. La musica ligera ha de seguir el rumbo
melodico invariablemente.

Para lograr una musica de este género es indispensable elegir la
cancion apropiada y arreglarla de modo alegre e interesante, dandoles
realce a sus caracteristicas. Seglin el caracter de la cancion escogida
deben destacarse la guitarra o el acordeon en los pasajes que lo
necesiten. Valiéndose asi de varios cambios hay que procurar que la obra
resulte amena. Con la distribucion de notas a prorrata a los instrumentos
es imposible que resalte el caracter de la musica ligera.

Incluir los instrumentos de viento y madera nacionales en la
instrumentacion de la musica ligera es de suma importancia para
desarrollarla a nuestro estilo. Afios atras, el Conjunto Operistico Mar de
Sangre estrend una pieza de musica ligera y coro a partir de la cancion
popular Todos cantan en mi Patria con inclusion de ese instrumento y
por sus caracteristicos sonidos resultdé agradable. El empleo de
instrumentos de viento y bambu en la instrumentacion de la musica
ligera es un descubrimiento. Las variedades coreanas de flauta como
tanso, jotae y phiri pueden anadir matices nuevos a los sonidos y dar
mejor gusto nacional.
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El desarrollo de la musica ligera requiere de compositores
especializados. No es facil componerla, tiene sus peculiaridades, y solo
un perfecto conocimiento de ella permitira escribirla bien. Nos compete
crear una sana y original musica ligera popular y nacional,
correspondiente a la Corea contemporanea, o sea, una nueva con nuestro
estilo, que no sea europea ni de un antiguo conjunto musico-teatral.

(4) DESARROLLAR AUN MAS LA OPERA AL
ESTILO MAR DE SANGRE

La opera estilo Mar de sangre es de nuevo tipo, refleja las exigencias
de nuestra época. Encarnacion espléndida de las ideas literarias y
artisticas jucheanas, constituye un genuino prototipo del arte musical
socialista y comunista, revolucionario en el contenido, popular y
nacional en la forma.

La aparicion de la o6pera en la historia de la humanidad puede
considerarse que fue motivada por el intento progresista de convertir el
arte musical monopolizado por las clases gobernantes en un arte teatral
de masas. Pero en los cientos de afios de su desarrollo no hubo una como
la de estilo Mar de sangre que reflejara tan excelentemente las
aspiraciones, ideas y sentimientos del pueblo en su contenido y forma
acorde con las exigencias de la época. Debemos consolidar los preciosos
éxitos en la creacion de esa Opera en virtud de la revolucion que
llevamos a cabo en la esfera, y componer mayor cantidad de obras
sobresalientes en lo ideologico y artistico, para asi hacer brillar mas los
grandes méritos de nuestro Partido al respecto.

Para fomentar la 6pera de estilo Mar de sangre es preciso tomar
diversos temas y modalidades.

De modo particular, hay que dedicar la atencién a la creacion de
obras operisticas con el tema de la lucha de la clase obrera.

Escribir muchas obras sobre la clase obrera es una orientacion que
nuestro Partido mantiene invariablemente en la creacion del arte y la
literatura.
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La composicion de Operas que presentan el prototipo de obreros
ilimitadamente fieles al Partido y al Lider tiene gran importancia para
hacer que los militantes y demdas trabajadores se formen como
revolucionarios armados con la idea Juche, aprendiendo de las ideas
revolucionarias, el indoblegable espiritu de lucha y los nobles rasgos de
la clase obrera. Se debe representar en la 6pera el prototipo de la clase
obrera que en cualquier circunstancia adversa sigue al Lider y al Partido,
y lucha constantemente en defensa de los lineamientos y la politica de
éste de manera que todos los militantes y demas trabajadores vivan y
trabajen como los protagonistas de la obra.

Para crear diversos temas y modalidades operisticos al estilo Mar de
sangre es necesario combinar las piezas modernas con las clasicas.

En lo referente a la adaptacion de obras clasicas nacionales a este tipo
de opera es importante aplicar con tino el principio de la modernidad
junto con el del historicismo. Cuando se adaptaba Chun Hyang a la opera
nacional, al principio no se defini6 correctamente, desde el punto de
vista de la actualidad, el caracter de Wol Mae, sino se representd como
una mujer caprichosa, tal como se hacia en otros tiempos, ¢ incluso cantd
al estilo de phansori que sonaba a lo antiguo. Su modesto caracter como
una madre humillada y maltratada no se describid con propiedad ni se
logré la unidad de aires de la bella y apacible musica operistica que
cantaba al amor entre Chun Hyang y Mong Ryong. Igualmente, Hyang
Dan y Pangja eran descritos como holgazanes entregados a beber y
bailar, por eso no se apreciaba claramente su caracter clasista.

Chun Hyang ha sido estrenada después de ser rectificados, desde el
punto de vista de la actualidad, algunos defectos, entre ellos, la
caracterizacion de Wol Mae, Hyang Dan y Pangja, gracias a lo cual llego
a ser calificada como una notable obra nacional de nuevo tipo basada en
el principio de la creaciéon de la opera estilo Mar de sangre.

Los creadores, dando correctas soluciones a los problemas estéticos
en la creacion de nuevas operas, deben abrir amplios campos para crear
temas y modalidades operisticas al estilo Mar de sangre.

A fin de fomentar esta dpera es indispensable aplicar estrictamente
los principios que rigen su creacion.
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Importa, ante todo, materializar cabalmente la orientacién del Partido
de componer las canciones en estrofas.

La de estilo Mar de sangre es 6pera de nuevo tipo que se diferencia
radicalmente de la anterior en el modo teatral y la dramaturgia. Una de
sus caracteristicas musicales y dramatirgicas es que las canciones no
siguen mecanicamente el didlogo ni la actuacién ni las escenas, sino
determinan la modalidad general de la musica de la obra y generalizan en
lo estético el contenido de las escenas y el mundo interior de los
personajes. Ellas, a diferencia de la anterior forma musical de la 6pera
europea que seguia mecanicamente la actuacion y la situacion dramaética,
como ocurria con el recitado o el aria, son canciones comunes escritas en
estrofas.

En la opera, la via para asegurar la unidad de la escena con la musica
consiste en generalizar con la musica las escenas y situaciones, hacer
bellas y suaves las canciones, en lugar de someterlas a los didlogos,
actuaciones y situaciones, y poner de relieve el dramatismo mediante su
interpretacion y la orquesta. Una cancion que generaliza la vida con
profundidad puede resultar triste o alegre, segun la manera de
interpretarla. La cancidn ;Donde estd, querido General?, de la Opera
revolucionaria Una verdadera hija del Partido, es triste y patética
cuando la protagonista la canta en el hospital de sangre en el monte
Thaebaek, pero suena romantica cuando la interpreta en la escena de
suefios donde aparece la Comandancia General.

Debemos escribir bellas y gratas canciones en estrofas tal como lo
exige el principio que rige la creacion operistica al estilo Mar de sangre,
canciones apropiadas a los sentimientos del pueblo y que les gusten a
todos.

Para aplicar estrictamente ese principio es preciso tramar con tino el
dramatismo sobre la base de las canciones estroficas. Y para lograrlo hay
que emplear acertadamente las canciones pilares. La opera requiere de
una cancidn tema y otras pilares, que tengan ésta como centro. Todas las
canciones que la integren han de ser buenas, sobre todo las pilares deben
ser relevantes. So6lo entonces es posible repetir la melodia de estas
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ultimas, y tomandola como melodia tema, perfilar la modalidad de la
opera, asi como unificarla, sacando de esta melodia otras canciones.

Entre las canciones pilares hay que emplear con especial atencion la
cancion tema.

Esta es la cancion pilar principal que representa la idea tematica de la
opera. Su melodia debe repetirse en las etapas y pasajes principales del
drama, cumpliendo el papel medular en el establecimiento de la linea
general en la obra y la unificacion de la modalidad.

En la opera existen varias lineas dramaticas, entre las cuales se
encuentra la central, destinada a permear la obra de semilla e idea tema.
La melodia que se repite en esta linea dramatica central ha de ser la
cancion tema.

En lo que respecta a la oOpera revolucionaria Mar de sangre,
adaptacion a este género de la famosa obra clasica homoénima, la
tematica Cancion de mar de sangre, repitiéndose en el preludio y en las
escenas del mar de sangre lleno de odio y del mar de sangre encrespado
de protesta y lucha, patentiza la semilla consistente en convertir aquel
mar de odio en otro de protesta y lucha. También en la oOpera
revolucionaria La florista la cancion tema Cada afio, en la primavera se
interpreta en el prefacio y, repitiéndose su motivo tema, vuelve a
escucharse en el epilogo con el titulo de Se abre la roja flor de la
revolucion, con lo cual queda marcado el profundo sentido de la semilla:
el cesto de flores de la tristeza y fidelidad filial se convierte en otro de
flores de la revolucion. En la opera revolucionaria Mar de sangre la
melodia tematica No llores, Ulnam, del primer acto, se repite en el sexto
con el titulo de ;Compraste medicamentos para mamd?. Esto ayuda a
poner de relieve la linea de Ulnam y mostrar su desarrollo. En la
creacion operistica al estilo Mar de sangre hay que prestar atencion al
adecuado empleo de la cancioén tema y las canciones pilares, aplicar
acertadamente, conforme a ello, el método de repetir el motivo tema, y
sacando de ¢l las demas canciones, unificar la modalidad de la obra.

Para tramar apropiadamente el drama mediante las canciones en
estrofas, es necesario acumular la vida en funcion de ellas para la
organizacion de sentimientos musicales.
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La suficiente acumulaciéon de la vida mediante las canciones en
estrofas es una importante caracteristica de la dramaturgia del estilo
operistico Mar de sangre y un poderoso procedimiento para desarrollar
el drama en la 6pera. El desarrollo del drama en ese tipo de 6pera no se
logra, como en la 6pera anterior, por los cambios de escenas dramaticas
mediante el recitado ni por los de escenas liricas mediante los cantos de
arias sino por el peculiar procedimiento de impulsar el drama al
acumular los sentimientos en funcion de las canciones en estrofas que
generalizan musicalmente las escenas dramdticas y la vida, y
manifestarlos en las canciones pilares y otras importantes.

En la 6pera revolucionaria La florista, con la sucesion de las escenas
en que Kopun es humillada y desdenada se acumula la vida en funcién
de canciones estroficas, hasta que en la escena de la calle de diversiones,
donde un farmacéutico, condolido, le preparara medicamentos, le da
salida a los sentimientos y hace subirlos al maximo en lo dramaético,
despertando profunda compasion por ella.

Cuando se llevo a la escena por primera vez la 6pera nacional Chun
Hyang, era muy larga la escena de la despedida entre ella y Mong Ryong
sin que se hubiese acumulado suficiente vida para ello. Por eso, esa
escena no producia la debida impresién y resultdé como si ellos se
hubieran despedido tan pronto como se comprometieron para ser
desposados. Este defecto se debio al hecho de que no se respetd la
exigencia de la estructuracion dramatica de la dpera estilo Mar de sangre
de acumular suficiente vida para ello mediante las canciones en estrofas.
Posteriormente, se acortd esa escena, y en su lugar, se intercald en la
escena anterior una buena cancion estréfica que mostraba con
profundidad el amor de los dos jovenes, de modo que se acumulara la
vida. Como resultado, en la primera parte de la obra pudieron
organizarse con verismo los sentimientos para la escena de la despedida,
aun mostrando el amor entre Chun Hyang y Mong Ryong.

Una vez establecidos, al organizar el drama, las etapas y los motivos
principales para su desarrollo y destinadas a ellos las canciones pilares y
otras importantes, es necesario coordinar con esmero los sentimientos, de
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modo que se resuelvan con precision la acumulacion de la vida y la
manifestacion emotiva en funcion de las canciones en estrofas.

En la creacion de operas al estilo Mar de sangre hay que elevar la
funcioén y el papel del pangchang.

Este es un poderoso recurso que hemos descubierto e introducido por
primera vez en la oOpera. Por su caracteristica narrativa de varias
vertientes constituye una forma omnipotente capaz de organizar
libremente el drama. Es preciso aplicar activamente esta caracteristica en
la creacion operistica y encontrar otras nuevas para elevar todavia mas la
funcioén y el papel del pangchang.

Con vistas a materializar cabalmente los principios de la creacion
operistica al estilo Mar de sangre es importante también elevar el papel
de la orquesta.

En la 6pera la orquesta no debe cumplir simplemente el papel de ligar
mecanicamente las canciones estroficas. Es importante que las una con
armonia a tono con su modalidad y el argumento de la obra. Cuando se
creaba la Opera revolucionaria Una verdadera hija del Partido, se
hicieron buenas canciones en estrofas, pero la orquesta no lograba
unirlas, por eso se repitié varias veces el ensayo. La orquesta para la
opera tiene manera de ejecucion, por tanto su ensayo ha de efectuarse
acorde con ella.

Debemos dar realce a la idea tematica y los caracteres de los
personajes mediante las descripciones musicales logradas con la union
organica de las canciones estroficas, el pangchang, la orquesta y otros
recursos principales de la creacion operistica al estilo Mar de sangre, en
estrecha combinacion con el trabajo de los actores, la direccion, la danza
y la escenografia, y de esta manera, incrementar el poder creativo de esa
opera, una forma del arte sintético.
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3. INTERPRETACION

1) LA INTERPRETACION ES UN
ARTE CREATIVO

En el arte musical, la interpretacion constituye el recurso principal
para realizar una pieza dada como una obra artistica completa. Cumple
un importante papel para plasmar con ricas y diversas descripciones
artisticas el contenido ideoldégico y tematico de la pieza musical y
realizar la funcion y la misidén cognoscitivo-educativa del arte musical.

Como la obra musical se crea en dos etapas, la composicion y la
interpretacion, es esencial hacer bien ésta, lo mismo que aquélla. Una
buena cancion, para lucir como tal, requiere que sea bien ejecutada. Si la
interpretacion es mala, no puede impresionar al publico.

La interpretacion es una forma de la creacion artistica llamada a
convertir en sonidos reales los signos musicales marcados en el
pentagrama. Se trata de un campo especial de la descripcion musical, y
por su conducto las piezas se convierten en melodias vivas.

En lo que respecta a la literatura y las bellas artes, el proceso de la
creacion termina con la encarnacion del pensamiento del creador en
letras o pinturas, mas, en la musica, ese proceso no concluye ni aun
después de ser marcadas con signos en el pentagrama las ideas creativas
del compositor. Solo después de pasar por la etapa de la interpretacion
del musico puede adquirir el aliento vivo de la representacion. Huelga
decir que la labor del compositor termina con llenar el pentagrama. Pero,
dado que el mundo interior del hombre y sus experiencias emotivas
descritos con signos musicales se perciben por el oido, es ineludible
convertirlos en sonidos reales. El trabajo descriptivo destinado a hacer
realidad esta exigencia es, precisamente, la interpretacion. La obra
musical se compone teniendo como premisa su interpretaciéon por el
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musico, y ésta, a su vez, le da el aliento vivo de descripcion; he aqui el
procedimiento peculiar de la creacion musical.

La interpretacion es un arte creativo. Reproduce la pieza con sonidos
reales, pero no lo hace mecanicamente, sino supliendo y enriqueciendo el
contenido estético de la partitura en virtud de la activa influencia de la
personalidad creativa del ejecutante. Este es su rasgo peculiar.

Ejecutar con exactitud los signos de la partitura es el requisito
primario de la interpretacion, aunque no por eso el miisico pueda trabajar
sin espiritu creador. La interpretacion tiene su propia tarea de
descripcidn, su mundo de creacion peculiar.

Las ideas y los sentimientos reflejados en la obra se enriquecen con la
interpretacion. Es dificil expresar con las grafias los fenémenos
sicolégicos, incomparablemente mas ricos, delicados y complejos que
los fenomenos exteriores de la vida humana. ElI compositor,
profundizando en la vida y el mundo interior del hombre, capta ideas y
sentimientos esenciales y medulares y los refleja en la partitura. Ello,
empero, no significa marcar limites a las posibilidades descriptivas en lo
que respecta a la expresion de esas ideas y sentimientos. Con buena
interpretacion es posible poner de relieve hasta los detalles emotivos que
no se pueden reflejar en la partitura, extendiendo extraordinariamente el
mundo emotivo de la musica. Si se trata de una pieza que describe la
feliz y digna vida de nuestro pueblo y sus sentimientos, la interpretacion
los expresa con profundidad, con varios métodos técnicos, ora tranquila
y apaciblemente, con emocion lirica interior, ora calida y
vehementemente. Cuanto mas delicados sentimientos, que no pueden
representarse con grafias, se manifiesten con sonidos en la
interpretacion, tanto mas rico y fecundo se vuelve el mundo descriptivo
de la obra.

La interpretacion pormenoriza, amplia y profundiza el propodsito
descriptivo del compositor.

No puede existir el trabajo creativo del musico al margen del
proposito descriptivo del compositor. Su interpretacion de la obra
musical es el proceso de llevar a la practica vivida y profundamente este
proposito. El espiritu creativo del musico que se manifiesta en la
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interpretacion parte de la voluntad de materializar mejor el propoésito
descriptivo del compositor.

Este proposito se encarna en el pentagrama en virtud de las grafias.
Mas, estos signos no pasan de marcar los requisitos fundamentales,
indispensables, para la interpretacion de la pieza; de ninguna manera
representan por completo el propodsito descriptivo del compositor. Por
muchas grafias que se pongan, es imposible reflejar en el pentagrama
todas las exigencias que el compositor presenta a la interpretacion. La
concrecion y profundizacion de los detalles del proposito descriptivo del
compositor, imposibles de representar con grafias, pertenece a la esfera
de la creacion original del intérprete. Si con signos musicales se indica
ampliar o acelerar ciertas partes de la obra, la ejecucion debe determinar
con cuanta amplitud y rapidez hacerlo. El intérprete debe analizar cada
grafia en varios aspectos para conocer el propdsito descriptivo del
compositor, y con su ejecucion original, pormenorizarlo, ampliarlo y
profundizarlo. Entonces la interpretacion producira mayor impresion.

La ejecucion, con sus peculiares recursos y métodos de expresion,
crea imagenes musicales originales. Se basa en distintos timbres y
tesituras de las voces y la gran capacidad expresiva de los instrumentos.
Sus recursos de expresion son: la dindmica, la regulacion de la
velocidad, el fraseo, la articulacion, la coloristica y otros. Estos
proporcionan suficientes posibilidades para, con la ejecucion original,
dar representaciones infinitamente variadas y nuevas.

La musica da gusto diferente cuando se canta o se toca. Aun
tratindose de las voces, la interpretacion produce variados efectos segin
sean femeninas o masculinas, o sean soprano, bajo o tenor. Lo mismo
sucede con los instrumentos, segiin sean nacionales u occidentales, de
cuerdas, de madera o de metal.

La musica cambia de caracter segin como se usan los recursos de
ejecucion. Una misma melodia produce sentimientos estéticos diferentes
cuando se toca fuerte o débil, rapido o lento, y segiin el modo de la
respiracion, la pronunciacion y el timbre.

Si se ejecuta bien utilizando con eficiencia los medios y recursos de
expresion propios de la interpretacion, la descripcion musical puede
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resultar original e impresionante al representar con profundidad el
contenido ideoldgico y estético anotado en el pentagrama.

La interpretacion tiene tres etapas de representacion. Para interpretar
perfectamente una pieza, el musico tiene que pasar por la etapa de
conocerla, la de ensayarla y la de elevar el nivel de representacion,
haciéndola emotiva. Si un cantante quiere ejecutar un numero, primero
debe analizarlo suficientemente e interiorizarlo, luego aprender a
cantarlo con belleza y finalmente elevar el nivel de representacion. Las
etapas de analisis, de ensayo y de representacion son los procesos
ordenados de la ejecucion que no pueden cambiar de lugar ni saltar. Sin
respetarlos no es posible realizar debidamente la dificil y compleja tarea
de la creacion musical destinada a interpretar las piezas de modo
intachable en el escenario.

El musico empieza su trabajo creativo por el analisis de la pieza.
Analizarla y conocerla a fondo constituye la condicion primaria para
interpretarla de modo inmejorable. Unicamente sobre la base de su
analisis y conocimiento puede ejecutarla bien a tono con sus
caracteristicas. So6lo entonces puede elaborar correctamente el plan de
interpretacion, aplicar habilmente sobre su base los recursos y métodos
de ejecucion y, de esta manera, plasmar con propiedad las caracteristicas
de la pieza y sus requisitos, desde la melodia, la armonia, el ritmo y la
textura hasta la instrumentacion. La falta del andlisis y conocimiento
puede traer como resultado que la interpretacion resulte improvisada vy,
por tanto, subjetiva.

No se puede llegar a conocer facilmente una composicion musical
después de una o dos lecturas de su partitura. El musico tiene que
profundizar en su estudio y analisis junto a la personalidad del autor,
hasta conocer con certeza el contenido ideoldgico y estético de la obra y
las caracteristicas de su forma para encarnarlos en la interpretacion.

El trabajo creativo del musico se profundiza durante el ensayo.

Una vez hecho el analisis del texto el miisico debe centrar su atencion
en interpretarlo de manera habil y exacta segun lo escrito en el
pentagrama. De no resolver este problema no puede desenvolverse en el
mundo descriptivo de la obra ni expresar debidamente los sentimientos.
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Interpretar con habilidad y exactitud segun la exigencia de lo anotado
en el pentagrama es un problema que sélo se resuelve con un incansable
ensayo. Sin el ensayo es imposible satisfacer con propiedad los
requisitos descriptivos en la ejecucion. El ejecutante debe ensayar sin
descanso hasta resolver completamente los problemas técnicos que le
presenta el texto e interiorizarlo perfectamente. So6lo entonces puede
interpretar la pieza con alto nivel, manteniendo constantemente el tono y
la velocidad correctos y sin cometer ningun error.

El trabajo creativo del ejecutante se completa en el proceso de
perfeccionar la representacion con una patética manifestacion de los
sentimientos. Una vez analizada plenamente la pieza y adquirida la
habilidad para ejecutarla libremente, queda por cumplir so6lo la tarea de
perfeccionar la representacion musical mediante la manifestacion de los
sentimientos. En esta etapa, el ejecutante se sumerge en el mundo de la
musica e interpreta patéticamente lo descrito con garfias mediante la
manifestacion veridica de sentimientos fecundos. Cuando llega a
expresar con profunda emocion mediante su ejecucion virtuosa los
sentimientos musicales, se perfecciona la interpretacion de lo descrito
con signos musicales y termina el trabajo del intérprete.

Lograr una buena cancidén y una ejecucion virtuosa viene a ser el
objetivo principal de la creacion musical. Ambas no pueden considerarse
separadas. Cuando la cancioén es buena, da gusto tocarla, y cuando se
toca con habilidad, la melodia suena impresionante, preciosa.

2) MANIFESTAR DE MODO APROPIADO LOS
SENTIMIENTOS NACIONALES Y EL GUSTO
ESTETICO ACTUAL EN LA EJECUCION

Un problema importante que se presenta en la ejecucion es interpretar
a tono con el gusto y los sentimientos nacionales de nuestro pueblo.

Para hacerlo asi es necesario ejecutar a nuestro estilo. Con una
manera exotica es imposible interpretar con gusto coreano la musica
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coreana. S6lo a nuestra manera es posible ejecutar con virtuosismo la
musica nacional, poniendo de relieve su naturaleza.

No hacemos la revolucion en un pais extrafio, sino hacemos la
revolucion coreana en la tierra coreana. Por eso, aun cuando toquemos
una composicion, debemos elegir una pieza coreana apropiada a los
sentimientos de nuestro pueblo y que refleje la realidad del pais.
Ejecutando a nuestro estilo debemos interpretar las composiciones de
modo inmejorable, a tono con los sentimientos de nuestro pueblo, y
siempre dejar constancia del gusto y la fragancia peculiares de nuestra
musica.

Aun en el caso de ejecutar la musica exdtica, debemos hacerlo a
nuestra manera. Para estar al tanto de la tendencia del desarrollo de la
musica moderna, conocer las composiciones de otros paises y la musica
clasica, patrimonio comiin de la humanidad, es ineludible tocarlas. Esto
tiene importancia también para ampliar y desarrollar los intercambios
con otros paises en el campo del arte musical.

Un importante principio que ha de observarse en la ejecucion de las
composiciones exoticas es hacerlo con las sanas y revolucionarias,
ajustadas con el gusto de nuestro pueblo. Interpretarlas a nuestra manera
no significa, desde luego, que cambiemos, incluso, los sentimientos
estéticos peculiares permeados en ellas, para adaptarlos a los nuestros.
Hay que ejecutarlas a nuestra manera de modo que satisfagan el gusto
musical de nuestro pueblo, sin alterar sus sentimientos estéticos
originales. Entonces esas composiciones seran apreciadas por nuestro
pueblo.

Para desarrollar con originalidad la musica vocal, es necesario
observar los postulados que establecimos para la articulacion y la manera
de cantar.

Lo basico en la vocalizacion lo constituyen el sonido y la respiracion.
De no resolverlo, no se puede cantar como es debido. S6lo con una
buena voz y respiracion apropiada, es posible interpretar bien
manifestando libremente los sentimientos musicales.

En la musica vocal el sonido y la respiracion se resuelven en virtud de
las articulaciones. La calidad del sonido y la respiracion estan
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relacionadas en parte con las condiciones fisicas innatas del cantante,
pero si éste no domina los métodos cientificos de articulacion, no puede
cantar con propiedad, por muy bueno que sea el color de su voz y por
suficiente que sea su volumen y profunda la respiracion.

La articulacion refleja también las caracteristicas nacionales. En el
pasado hubo quienes trataron de introducir por entero los métodos
extranjeros de articulacion, aduciendo que es comun al mundo y no
refleja las caracteristicas nacionales. Este es un criterio no cientifico que
la considera como algo puramente fisico.

La articulacion no representa una simple cuestion técnico-practica. Es
mas una cuestion estética relacionada con la sensualidad musical
nacional que un problema técnico-practico relacionado con las
condiciones fisicas del hombre. Los dones concretos que a cada uno
permiten percibir y aceptar la musica se manifiestan directamente en la
articulacion, y segun como se hace ésta se expresan diferente las ideas y
los sentimientos de la pieza, al igual que su estilo estético.

En cuanto a las condiciones fisicas humanas, las de los coreanos no
pueden ser iguales a las de los occidentales, por tanto, la pronunciaciéon y
la estructura de los organos actsticos basadas en ellas tienen sus
caracteristicas peculiares, que se dejan sentir en la articulacion.

He aqui la razéon por la que un italiano puede cantar
irreprochablemente canciones de su pais, pero tiene dificultades con las
nuestras. El método de articulacion italiano es ampliamente conocido en
el mundo, mas su aplicacion mecéanica hace imposible interpretar
nuestras composiciones a tono con los sentimientos del pueblo. Con
métodos de articulacion extranjeros no se puede dar cauce a las diversas
y delicadas técnicas de articulacion de caracter popular de nuestro pais ni
realce al peculiar gusto de nuestras canciones populares. En lo que
respecta al principio cientifico de la articulacidon existen puntos comunes,
pero, en lo tocante a sus maneras concretas, cada nacion tiene
peculiaridades que han de manifestarse con nitidez.

Debemos optar por un método que permita producir sonidos claros,
suaves, bellos, solidos, despejados, majestuosos, conforme a nuestros
sentimientos. Los rudos, asperos, oscuros, tristes, tortuosos y agudos no
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se avienen a la sensualidad estética de nuestro pueblo. A nadie le gusta
oir una cancion ejecutada con tales sonidos.

Los cantantes de otros tiempos lanzaban sonidos tan estridentes que
era dificil distinguir si eran de hombre o de mujer. Pese a ello, ciertas
personas, que, segin decian, se dedicaban a la musica vocal nacional,
trataron de restaurar esas voces arguyendo que ellas se basaban en la
articulacion tradicional. Calificar de tradicional y tratar de restaurar lo
que entra en contradiccion con la sensualidad estética nacional de
nuestro pueblo, que prefiere la musica bella y suave, y que no esta a tono
con su gusto actual, es una manifestaciéon del restauracionismo.
Establecer el Juche en la articulaciéon no tiene nada que ver con el
restauracionismo.

Producir sonidos bellos no solo es un requisito para permear la
interpretacion musical de sentimientos nacionales, sino también para
reflejar con verismo el gusto estético del pueblo.

Hay que cantar a tono con el ideal estético del pueblo. Gozar de una
musica bella es el unanime ideal estético del pueblo; a éste le gusta oir
cantar con sonidos bellos. Actualmente, en algunos paises existen
cantantes que, diciendo que asi es la musica moderna, interpretan de
modo extravagante, con voces broncas, asperas e, incluso, asfixiantes. Se
trata de una tendencia que se burla del gusto estético del pueblo, y una
manifestacion del concepto estético burgués que paraliza la sana
mentalidad de las personas y aspira a la musica erdtica. En nuestra
musica no puede tolerarse la mas minima manifestacion de lo que se
opone a la exigencia y aspiracion del pueblo; al adoptar las maneras de
articulacion hay que hacerlo con las que permiten entonar de modo
agradable conforme al gusto estético del pueblo.

Para articular sonidos hermosos, es indispensable dominar el
principio y los métodos cientificos de formarlos.

Los sonidos se oyen bellos cuando se producen con naturalidad. A
menos que resuelva el problema de formarlos con naturalidad, el
cantante no puede emitir bellos sonidos.

Para producir los sonidos con naturalidad hay que atenerse al
principio cientifico de su formacion. Siempre son enteros y naturales los
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sonidos cuando los d6rganos acusticos del hombre funcionan de modo
natural y eficiente, sin ningin impedimento. Si sus funciones se ven
obstaculizadas por causas artificiales, no pueden formarse agradables
sonidos.

Las correctas maneras de articular producen sonidos bellos y
espontaneos. Cuando la resonancia es libre, la respiracion correcta y
holgada, las notas superiores ¢ inferiores unidas con armonia y la
pronunciacion correcta, pueden formarse con naturalidad sonidos
exquisitos. La resonancia, la respiracion, la modulacion y la
pronunciacion constituyen los recursos principales de la formacion de
sonidos, que el cantante debe dominar perfectamente.

Emitir mucho sonido nasal no es un método cientifico de resonancia.
En ese caso la cancion se oye vulgar. La voz del cantante ha de partir
desde el registro del pecho de una manera natural y libre.

El cantante que no ha logrado modular con habilidad no puede
unificar las notas superiores e inferiores con un mismo volumen ni
timbre ni asegurar con naturalidad las ligaduras. El hecho de que algunos
cantantes no emiten con facilidad sonidos altos, mas bien gritan o hacen
inflexiones, se debe a que no han logrado dominar las reglas de la
modulacion.

Respirar con exactitud es una de las condiciones preliminares para
producir sonidos de modo facil y comodo y manifestar con naturalidad
los sentimientos musicales. El cantante que no sabe respirar debidamente
no puede interpretar la pieza de modo natural y satisfactorio porque
puede faltarle el aire.

De igual modo, pronunciar con exactitud constituye un problema
importante de la articulacion. La pronunciacion incorrecta no permite
transmitir debidamente el significado de la letra ni expresar con claridad
las ideas ni los sentimientos de la obra. Dado que la letra contiene
concretamente la idea de la pieza, ha de transmitirse al oyente con
claridad. El cantante que no sabe transmitirla, no puede crear una obra
musical realista. El cantante, ademas de saber emitir sonidos con belleza,
debe dominar las reglas que le permiten pronunciar con exactitud y
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expresar los delicados matices y los colores estéticos de las palabras
coreanas.

El color estético y el gusto de una pieza musical cambian segin la
manera de cantar. Para hacer una interpretacion musical a tono con los
sentimientos estéticos y las ideas de nuestro pueblo es ineludible aplicar
nuestras prescripciones en la manera de cantar. Por excelentes sonidos
que uno emita, si no sabe interpretar la pieza segun esas prescripciones,
no puede ser apreciado como un buen cantante.

En el pasado no eran pocos los que consideraban que nuestra manera
de cantar se cifie tinicamente a las canciones de caracter popular, y no
tiene que ver con las de origen occidental. Pensaban asi porque no
conocian la esencia de la manera coreana de cantar ni poseian conceptos
correctos del caracter popular y del caracter occidental.

La manera coreana de cantar no se determina segun si es de indole
popular u occidental. Por supuesto que es diferente la manera de cantar
que rige las canciones de caracter popular y las del occidental. Pero la
manera coreana de cantar no depende de esto. Si una cancion es del
caracter popular o del occidental no constituye un problema para definir
esta manera, lo importante es si tiene encarnados correctamente o no los
sentimientos estéticos nacionales de nuestro pueblo y el gusto estético
actual. Si una manera de cantar de indole occidental se aviene a la
expresion de estos sentimientos y gusto, puede asimilarse en la nuestra.

La manera de cantar refleja la exigencia de la época, por tanto, consta
de lo tradicional y lo renovado. La de phansori de otro tiempo,
caracterizada de estridente, no puede ser apropiada a nuestras melodias
nacionales, y aun tratandose de la que se aplica en la ejecucion de
canciones populares, si se mantiene como antes no puede encarnar
correctamente el gusto estético de la actualidad en la interpretacion
vocal. De igual modo, la manera de cantar las piezas folcldricas
desarrollada en un nuevo plano en nuestra época, no se aviene a las
canciones ordinarias, es s6lo propia de aquellas piezas y otras de la
misma indole.

En lo que respecta a las canciones ordinarias, deben interpretarse a la
manera apropiada a las de caracter occidental, pues solo asi pueden dar
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su gusto propio. Esto no quiere decir que esta manera permite ignorar los
sentimientos estéticos nacionales. La manera de cantar para las canciones
ordinarias debe ser de tal indole que coadyuve a interpretarlas dando
vida a las caracteristicas occidentales y manifestando a la vez los
sentimientos estéticos nacionales. Si cubre estos requisitos, puede
llamarse manera coreana de cantar.

No es nada extrafio que en la musica de caracter occidental pueda
aplicarse el modo coreano de cantar. La musica occidental significa,
originalmente, musica vocal introducida desde esa parte del planeta. En
virtud del intercambio de la cultura musical, desde hace mucho tiempo
pervive en el arte musical de nuestro pais la de caracter occidental, junto
con la popular. Con el paso del tiempo en ella se reflejaron las
caracteristicas nacionales y penetraron las peculiaridades de la musica
nacional, como resultado de lo cual, paulatinamente, ha ido cobrando
nueva forma, distinta a la anterior, y hoy ha llegado a consolidarse como
la nuestra. Por esta razon, la musica de caracter occidental de la que
hablamos no es igual a la musica occidental. Si usamos las palabras
nacional y occidental es para diferenciar, en todo caso, la musica vocal
basada en las canciones populares de la basada en las modernas, las
cuales integran la musica coreana, aunque tienen caracteristicas
diferentes. Dado que la de indole occidental constituye una forma de la
nuestra, es natural que admita la manera coreana de cantar, diferente a la
que los occidentales aplican en la suya. Hay que tener un amplio
concepto de la manera coreana de cantar; no se debe considerar
circunscribiéndose Unicamente a la musica nacional o a la occidental.

Hay que aplicar el modo coreano de cantar a tenor de las
caracteristicas de la musica nacional y la de caracter occidental.

Hacer valer ese modo tanto en la musica nacional como en la de
caracter occidental no significa mezclarlas. La musica nacional debe
manifestar sus peculiaridades, y la de indole occidental las suyas. Ya
hace mucho nuestro Partido recalcd que en nuestra musica no deben
estar fundidas las canciones populares y otras ordinarias, ni la musica
nacional y la de caracter occidental deben aparecer como un hibrido. El
modo coreano de cantar debe ser tal, que, delimitando claramente la
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musica nacional y la de caracter occidental, permita, en general,
interpretar a tono con los sentimientos estéticos y las ideas del pueblo.

Actualmente, en nuestro pais se ha creado una forma que combina lo
nacional con lo de caracter occidental, como por ejemplo, el solo y el
coro de canciones populares, que es apreciada por el pueblo. La
combinacion de lo nacional con lo de indole occidental, que nos hemos
propuesto promover recientemente, viene a ser una importante via para
desarrollar con sentido moderno la musica nacional. En este sentido,
debemos guardarnos de confundir lo nacional con lo de caracter
occidental. Para combinarlos correctamente se debe prevenir que ambos
se destaquen por separado como resultado de absolutizar sus
peculiaridades o se confundan a causa de ignorarlas.

La nacional se distingue claramente de la de caracter occidental por
su peculiar trino y trémolo. Dar a la obra un sabor exquisito afiadiendo
diversos micréfonos a las notas escritas, tomadas como su esqueleto, y
empleando delicados trinos, representa la peculiar técnica que caracteriza
a la musica popular. Entre las variedades del trino de la musica nacional
esta la que se ejecuta, a guisa del floreo, con corta distancia de uno o dos
tonos, y la que se prolonga melddicamente ligando varios tonos.

Esta técnica particular de la manera de cantar de la musica nacional
no se limita al trino ni al trémolo; tiene tan ricas y diversas variantes,
unas nacidas de otras, que es dificil optar por las mas adecuadas. El
cantante que no sabe aplicar con acierto esa técnica no puede ser
intérprete de canciones populares, no puede hacerlo bien, a tono con sus
caracteristicas.

La musica occidental tiene también su manera, por tanto, el cantante
especializado en ella tiene que estimar sus peculiaridades especificas. La
musica popular no puede sustituir a la occidental en la técnica de
interpretar con fuerza y amplitud las canciones. Lo que se debe tener en
cuenta infaliblemente al plasmar las caracteristicas de la musica popular
y la occidental es apreciar el gusto estético de la época y los sentimientos
estéticos nacionales de nuestro pueblo.

No se debe cantar de modo antiguo, so pretexto de hacer valer la
manera de cantar de la musica popular. Si al cantar las piezas populares
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se introducen mas trinos de lo necesario o trémolos demasiado intensos,
eso no corresponde con los sentimientos estéticos de nuestro pueblo ni
con el gusto estético de la época. Si aparecen frecuentemente trémolos
intensos, pueden sonar a lo antiguo, y si se abusa del trino o se le da un
tratamiento complicado, ninguna parte de la cancion puede interpretarse
con propiedad, y resultara inarmoénica al escucharla.

Al aplicar la manera de cantar de la musica occidental no hay que
imitar por entero lo ajeno.

En el pasado, ciertos cantantes consideraban que las caracteristicas de
la musica occidental se manifiestan al emitir sonidos altos y prolongados
como lo hacian otros. Esto no le gusta a nuestro pueblo; le gusta oir
cantar con voces bellas, suaves y seguras. Pronunciarse por las
caracteristicas de la musica occidental, ignorando los sentimientos
estéticos de nuestro pueblo, es una expresion de dogmatismo. El
restauracionismo y el dogmatismo no tienen que ver con nuestra forma
de ser, y al margen de los requisitos del modo coreano de cantar, no
puede hablarse de las caracteristicas de la musica popular ni de la
occidental.

En la ejecucion de los instrumentos musicales hay que procurar que
se manifiesten de forma apropiada las peculiaridades de los nacionales y
los occidentales.

Lo que en ella se debe resolver con preferencia es el problema de la
técnica. Cada instrumento tiene una técnica peculiar de ejecucion. Sus
caracteristicas se revelan en ésta, que, ademas, ejerce grandes influencias
sobre el timbre y volumen de aquél.

Los instrumentos nacionales y occidentales tienen diferente
ejecucion. Violin y sohaegum son, por igual, instrumentos de cuerda,
pero su ejecucion es diferente; lo mismo ocurre con la flauta travesera y
el oboe, y jotae y saenap, que son instrumentos de viento y madera. La
técnica de ejecucion del trémolo y los microtonos es un don peculiar de
los instrumentos nacionales que los occidentales no poseen.

El ejecutante debe sacar mayor provecho de las caracteristicas de su
instrumento, sea nacional u occidental.
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En lo que se refiere a la ejecucion del kayagum se debe hacer bien el
trémolo, pues solo asi es posible dar su gusto peculiar. También es grato
oir a danso, jotae y otros instrumentos, cuando se tocan intercalando los
trémolos. En un tiempo, los ejecutantes del kayagum, con el pretexto de
que modernizaban su ejecucion, desecharon el trémolo, y resulté que no
se podia distinguir del arpa o la guitarra. En la ejecucion de los
instrumentos nacionales como el kayagum saber hacer trémolos es un
don virtuoso, por lo que no hacerlo es renunciar a dar el gusto principal
de esos instrumentos, y ese no es nuestro método de creacion artistica. Es
loable modernizar la ejecucion de los instrumentos nacionales, mas no es
aceptable debilitar su colorido nacional o hacerles producir timbres
iguales a otros.

Su modernizacion ha de efectuarse dando vida al trémolo y otros
rasgos propios. Por supuesto, en la ejecucion del kayagum y demas
instrumentos no es necesario intercalar trémolos demasiado intensos
como se hacia en el pasado. Para dar colorido nacional no hay que hacer
sentir el regusto antiguo. El trémolo debe emplearse en los compases
adecuados de modo que luzca; sélo entonces pueden manifestarse los
sentimientos estéticos nacionales y estar a tono con el gusto estético
actual.

Los ejecutantes de los instrumentos nacionales, al aplicar con
habilidad la peculiar técnica de su ejecucion, sobre todo el trémolo y los
microtonos, deben procurar que en su trabajo se aprecie palpablemente el
excelente talento musical de nuestro pueblo.

También en la ejecucion de los instrumentos occidentales ha de
destacarse lo propio de éstos. No es permisible que bajo el pretexto de
establecer el Juche los toquen como los instrumentos nacionales. Si se
tocara el violin como se toca el haegum, ignorando sus caracteristicas, no
habria razén de promover ese instrumento en nuestra musica. Los
instrumentos occidentales tienen sus caracteristicas y puntos positivos,
por tanto, en la ejecucion se deben poner de manifiesto. La tarea es
lograr que con ellos se interprete bien nuestra muisica y se manifiesten
los sentimientos estéticos del pueblo, sin que la ejecucion deje de ser
apropiada a las caracteristicas de esos instrumentos.
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Si con ellos se interpreta bien nuestra musica, a tono con las
cadencias coreanas, no habra problema. Si se ejecutan de modo que
suenen perfectamente esas cadencias, sin dejar de dar libre cauce a la
técnica peculiar de su ejecucion, también con ellos pueden dar el gusto
coreano.

En lo que se refiere al timbre, hay que hacer prevalecer, en lo posible,
el nuestro. De los instrumentos occidentales se debe descartar lo turbio y
agudo de su timbre, y sacarles sonidos seguros, suaves y blandos, pues
solo entonces pueden estar a tono con el gusto y los sentimientos
estéticos de nuestro pueblo.

Si con los instrumentos occidentales se ejecuta con propiedad la
musica coreana, concediendo relevancia al timbre adecuado a las
cadencias coreanas y a la sensibilidad estética nacional, seran aplaudidos
por el pueblo.

Los ejecutantes, interpretando las composiciones con virtuosismo y a
nuestra manera, tienen que expresar excelentemente los sentimientos
estéticos nacionales y las ideas del pueblo.

3) ENCARNAR LA PERSONALIDAD
EN LA EJECUCION

La interpretacion musical ha de ser nueva, original. Esta es la
exigencia consustancial del arte musical jucheano, y una importante
condicion para fortalecer la funciéon cognoscitivo-educativa de la obra.
Tal interpretacion puede expresar de modo vivido y veridico las ricas y
diversas ideas y sentimientos de los seres humanos y la belleza estética
de la vida; da gusto oirla.

Para presentar una interpretacion musical nueva, original, es
necesario expresar con claridad los matices estéticos de las
composiciones conforme a sus caracteristicas peculiares.

Cada composicion musical tiene sus caracteristicas peculiares. Las
ideas y los sentimientos del hombre y su sensibilidad estética de la vida,
que debe reflejar la musica, son ilimitadamente ricas y diversas. Ellas se
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convierten en contenido de la obra musical y determinan su forma. En
las composiciones se deja impresa la personalidad creativa de sus
autores, por lo cual cada una de ellas tiene caracteristicas peculiares en el
contenido tematico e ideologico y la forma expresiva.

Las caracteristicas de una obra musical se manifiestan palpablemente
en sus matices estéticos. Solo interpretando correctamente esos matices
el ejecutante puede presentar excelentes nimeros peculiares conforme a
sus caracteristicas. Lo principal de la ejecucion es comprender de modo
correcto el sentido estético de la pieza y expresar fielmente sus ideas y
sentimientos.

Para expresar correctamente los matices estéticos de una composicion
es indispensable conocer a fondo su tema y su contenido ideologico y
estético.

Sélo asi el ejecutante puede captar con acierto el matiz estético
peculiar de la pieza dada, y al expresarlo con claridad, puede interpretar
de modo caracteristico y original.

También en las composiciones lo principal es el contenido. Sus
matices estéticos han de depender, en todos los casos, del contenido y
estar orientados a expresarlo con mayor claridad. Un matiz estético que
no se avenga al contenido desvirtia el caracter de la obra y destruye la
veracidad de la interpretacion.

Es preciso, asimismo, conocer bien el motivo histdrico de la obra para
expresar correctamente su matiz estético en la ejecucion.

El analisis de las obras que quedan frescas por largos tiempos en la
mente del pueblo evidencia que tienen sendas circunstancias sociales de
creacion y motivos historicos significativos.

En la cancion Mayo victorioso esta reflejada la emocion de los
obreros, quienes, marchando a paso firme por la plaza el dia de la fiesta
que disfrutaban por primera vez después de la liberacion, enviaban
efusivos saludos de agradecimiento, con ardorosas aclamaciones, al gran
Lider que levantara el Estado de los obreros y campesinos y les trajera la
verdadera felicidad a las masas populares trabajadoras, humilladas y
oprimidas. Si se canta esta pieza musical con clara nocién de las
circunstancias sociales en que se cre6 y de su motivo historico, se
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expresara su caracter con mayor claridad en lo estético y conmovera mas
a los oyentes.

De igual modo, el ejecutante debe poner de manifiesto con fineza las
caracteristicas expresivas de la melodia.

Dado que en la musica la melodia constituye el recurso principal para
expresar el contenido ideoldgico y estético, la tarea primordial de la
factura es interpretarla con propiedad.

Toda melodia tiene caracteristicas distintivas en tono y ritmo, escala y
armonia, compas y velocidad. Cada composicion es distinta también en
el modo del movimiento y la progresion de la melodia. Para interpretar
con originalidad una pieza musical conforme a su caracter, el ejecutante
tiene que expresar detalladamente en la factura las caracteristicas
expresivas de su melodia.

Cancion de movilizacion general y Cancion de emancipacion de la
mujer son revolucionarias en el contenido, pero sus melodias tienen
diferentes formas expresivas. Para interpretarlas a tenor con sus
caracteres, hay que tocar allegro la primera y moderato con holgura la
segunda. Solo entonces aquélla puede dar su gusto emprendedor y
combativo y ésta su sabor estético sencillo y calmado. Si canciones de
distinto caracter se interpretan de una misma manera, sin tener en cuenta
las peculiaridades expresivas de sus melodias, es posible que sus aires
cambien.

Para interpretar las composiciones de una manera nueva, original, el
ejecutante debe procurar que se pongan de manifiesto las caracteristicas
de sus géneros y las de sus formas de factura.

Toda composicién musical tiene sus caracteristicas genéricas y se
apoya en determinada forma de ejecucion. Las caracteristicas de las
canciones liricas y de las marchas son distintas; lo son también las del
solo, el coro pequefio y el pangchang. La ejecucion debe hacerse a tono
con las caracteristicas de su forma y del género de la pieza.

Algunas composiciones exigen del virtuosismo profesional, y otras,
de ser interpretadas de modo sencillo para que las masas puedan
cantarlas con facilidad. Aqui es el paraiso socialista s6lo puede
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proporcionar placer con el alto virtuosismo del cantante; mas, Cancion a
la arada es agradable oirla cuando se entona con sencillez y amenidad.

El virtuosismo en el solo vocal o instrumental es diferente al que se
aplica en la ejecucion de piezas de la forma de ensamble. En el primer
caso, el solista debe manifestarlo con primor. Si el solo vocal o
instrumental tiene buena ejecucion o no, eso depende del solista porque
¢l es el encargado de la melodia principal.

Al solo vocal e instrumental es importante asegurarle un buen
acompafamiento. Pero si el solista no ejecuta con propiedad, no se logra
la musica por destacado que sea el acompafiamiento.

El solista tiene que exhibir sin reservas su destreza en la factura,
mientras el acompafiamiento ha de estar sometido a exaltarla. El solista
no debe seguir al acompafiamiento para darle realce. En la interpretacion
musical el acompanamiento debe seguir al cantante, y no al revés. Es asi
que el cantante, sin restringirse por el acompafiamiento, puede cantar
bien ostentando su virtuosismo en alto grado.

En lo tocante a la ejecucion de una pieza de ensamble, el virtuosismo
individual de los ejecutantes ha de someterse a la armonia general. En
ese caso no hay que absolutizar la destreza individual de una voz.

La fuerza atractiva de la interpretacion de un ensamble radica en la
belleza de la armonia artistica.

El ensamble tiene dos aspectos: el técnico y el escénico. Una
composicion de la forma de ensamble puede lograr la perfecta unidad de
armonia artistica cuando tiene asegurados estos dos aspectos: el primero,
que se percibe por el oido, y el segundo, que se abarca con la vista.

El aspecto técnico, destinado a alcanzar la unidad de sonidos, la
armonia de las vibraciones musicales, constituye lo principal en la
interpretacion del ensamble. La sonoridad musical se escucha armoniosa
cuando el timbre y el volumen se unen en la interpretacion. El timbre y
el volumen, recursos principales para expresar los sentimientos estéticos
musicales, logra su unidad y concordancia en virtud del ensamble
técnico.

En las composiciones de la forma de ensamble no hay que
menospreciar el aspecto escénico por dar importancia al técnico. La
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armonia escénica tiende a asegurar la unidad de los gestos y
movimientos de los ejecutantes, por eso en las funciones escénicas es de
suma importancia lograrla. También en la abertura de la boca de los
cantantes ha de apreciarse la unidad armoénica. Si uno o dos cantantes
abren poco la boca, mientras otros la abren mucho, no es grato verlo ni
se produce buena sonoridad.

En la orquesta, los ejecutantes de instrumentos de cuerdas deben
mover el arco como un solo hombre. Si, al tocar una misma melodia o un
mismo ritmo, un ejecutante desliza el arco hacia arriba mientras el otro lo
hace hacia abajo, el escenario se vera desordenado, los sonidos no
tendran unidad, y en consecuencia no se produciran debidamente las
sensaciones estéticas musicales.

En la interpretacion musical el ensamble técnico y el escénico estan
inseparablemente relacionados. So6lo a condicioén de que con la completa
solucion del problema de la técnica de ejecucion se asegure la plena
armonia en las vibraciones musicales, se resuelve con facilidad el
problema de alcanzar la uniformidad de los gestos y movimientos, y solo
si el escenario presenta concordancia en funcion de la unidad de los
movimientos y los gestos, las vibraciones musicales pueden producir
efectos armoniosos. Sin alcanzar el ensamble técnico, no es posible
lograr el ensamble escénico, y viceversa.

Para el ensamble, en el que los efectos musicales deben estar
armonizados perfectamente, tanto desde el punto de vista del oido como
desde el visual, vale solo la destreza de ejecucion que concuerda con la
armonia general, y no la individual que desentona con ella. La habilidad
individual de los ejecutantes debe someterse a la armonia general, y su
fantasia artistica y virtuosismo estar unidos en los efectos musicales.

Para alcanzar un alto nivel de ensamble es indispensable unificar los
métodos de ejecucion por una misma pauta. De no lograrlo no se pueden
esperar sonidos armoniosos ni coordinar los gestos y movimientos. S6lo
unificandolos, se logra la unidad del timbre y se aclara el caracter de la
obra.

En el ensamble vocal deben unificarse los métodos de articulacion y
las maneras de cantar. Si éstos son diferentes, el timbre desentona y
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resulta dificil cantar conforme a las exigencias descriptivas de la obra.
Las voces deben ser uniformes, como si se rigieran por una misma pauta,
y la respiracion y el empleo del trino han de ser al unisono; éste es el
unico camino para lograr efectos vocales pulidos y unificados en
ensamble.

Para el ensamble instrumental es preciso unificar los métodos de
tocar. Solo asi es posible asegurarle un alto nivel de expresion. De lo
contrario, se desentonan las vibraciones y el timbre sale turbio.

También para mantener vivas las caracteristicas peculiares de cada
instrumento es necesario unificarlos. El ensamble instrumental no es
jamas la mezcla de sonidos de varios instrumentos en la que sean
ignoradas sus caracteristicas peculiares. Al contrario, tiene por premisa
mantenerlas vivas.

En el método de tocar se reflejan las caracteristicas peculiares del
instrumento dado. En el ensamble instrumental cuando los métodos de
tocar se unifican, estas caracteristicas se manifiestan palpablemente y las
diferentes vibraciones de los instrumentos alcanzan la concordancia que
redunda en el mejor efecto armonico.

La unidad de ideas y voluntad de los ejecutantes es un importante
requisito para lograr un alto nivel de ensamble en la interpretacion
musical.

El efecto del ensamble no es de una simple tarea técnico-practica. En
la musica concertante se alcanza la refinada concordancia en virtud de la
elevada destreza de los ejecutantes y la unidad de sus ideas y su
voluntad. Esta unidad permite a los ejecutantes someter su personalidad
creativa y talento artistico a la concordancia general conforme al objetivo
comun de alcanzar un efecto musical.

El que cada ejecutante manifieste palpablemente su personalidad es
un importante problema para lograr un efecto nuevo, original.

Todo ejecutante tiene su personalidad. Dado que todos poseen su
idiosincrasia, sus gustos y preferencias en cuanto a la musica son
distintos y lo son también la habilidad con que manejan los recursos y
métodos de expresion. Cuando un intérprete manifiesta notoriamente su
personalidad, el efecto musical sera peculiar, original. Una nueva
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composicion musical no puede lucir si no es penetrada por la
personalidad del ejecutante.

Para que un intérprete exhiba su individualidad, es necesario escoger
composiciones adecuadas. Esta es la condicion preliminar para ejecutar
en la mejor forma. Al elegir composiciones adecuadas el ejecutante
puede exhibir sin reservas su virtuosismo haciendo gala de su caracter
peculiar y ofrecer efectos musicales nuevos, originales.

Las composiciones para escoger deben ser apropiadas a las
condiciones fisicas de cada ejecutante y sus peculiaridades técnicas.

Si analizamos coémo ejecutan, algunos tocan mejor las melodias
rapidas, agiles, mientras otros se muestran mas diestros con las lentas y
liricas. Asi se expresan el caracter sicologico de los intérpretes y sus
condiciones fisicas y peculiaridades técnicas.

Las condiciones fisicas innatas de los ejecutantes son diferentes. Asi
son las capacidades de los organos sonoros de los cantantes, la
disposicion de las manos de los instrumentistas de arco y la flexibilidad
de los labios y las lenguas de los de viento.

También lo son sus caracteristicas técnicas. Resultan distintas las
peculiaridades técnicas de los solistas y operistas, y de los cantantes de
canciones populares y occidentales. Dado que cada ejecutante tiene
diferentes condiciones fisicas y peculiaridades técnicas, si se escogen
composiciones sin tenerlas en cuenta, no puede tocarlas bien.

En el caso del cantante debe escoger canciones en correspondencia
con sus Organos sonoros y respiratorios.

Para exaltar su personalidad en la interpretacion musical, el ejecutante
debe aplicar con originalidad el método de ejecucion.

En los métodos de interpretacion musical no pueden tener cabida
esquemas ni moldes. Dado que la vida es diversa y las composiciones
son de distintos caracteres, no es necesario interpretarlas segin
determinado esquema o molde. En la interpretacién musical el esquema
y el molde constituyen un tabi. Ambos dan pie a la repeticion y la
similitud, que son sin6nimos de la muerte en el arte.

Los métodos de interpretacion musical se rigen por principios
generales de acuerdo con el género y la forma de las obras. No son
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iguales el de interpretacion de la orquesta que produce la sensacion de
amplitud y esplendidez y el del concierto instrumental que ha de dar un
gusto ameno y apacible. Tratandose de la 6pera, son distintos el método
de interpretacion del solo que ha de ejecutarse con emocion dramatica y
el del pangchang, cuyo sonido debe ser algo flotante y claro. Estas son
caracteristicas generales de los métodos de interpretacion, y no recetas
concretas apropiadas a las exigencias descriptivas de cada obra. Esos
métodos han de aplicarse de modo original y no repetitivo, a tono con las
caracteristicas generales del género y forma de la obra dada, exaltando
las peculiaridades concretas de ésta y la personalidad de los ejecutantes.

Para aplicar un método de interpretacion el ejecutante debe hacerlo
con uno nuevo, no empleado por otros, y cuando sea forzoso valerse de
un método ya usado, afiadirle un gusto nuevo. Por notable que sea un
método, si se aplica repetidas veces, menoscaba la calidad de la
interpretacion; el ejecutante que imita a otros no puede presentar su cara
peculiar.

La personalidad creativa del ejecutante no debe estar fija.
Constantemente ha de forjarse y enriquecerse con lo nuevo a tenor de las
exigencias de la época de la revolucion y del desarrollo del arte y la
literatura. Lo que era nuevo ayer, no puede serlo también hoy, por tanto,
la personalidad que permanece inmutable no puede presentar sin cesar
nuevas creaciones. Una personalidad creativa que no se manifiesta con
originalidad no es personalidad auténtica, y la que no se desarrolla sin
cesar no puede lucir por largo tiempo. El ejecutante debe desarrollar,
enriquecer y completar constantemente con lo nuevo su personalidad
creativa en diversos aspectos. Quien la considera invariable, finalmente
perdera la creatividad, sujeto al molde que él mismo fabricara.

La personalidad del intérprete no es inviolable ni absoluta.

Negar la individualidad del artista es igual a negar la creacion
artistica misma. Sin embargo, no hay que respetar ni apoyar cualquier
individualidad de artista.

Dar vida a las caracteristicas peculiares y obrar con liberalismo son
cosas distintas. Exigir que se pongan de manifiesto las caracteristicas
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peculiares no significa fomentar algun gusto personal o permitir la
“libertad” en la creacion artistica.

Nuestros trabajos para la creacion artistica deben realizarse, en todos
los casos, bajo la direccion del Partido y todos nuestros artistas tienen
que desempefiarse conforme a su orientacion y exigencias. Los
ejecutantes, en lugar de dar importancia s6lo a su individualidad o
absolutizarla en la interpretacion musical, deben analizarla a la luz de la
orientacion y las exigencias del Partido, procurando que no se detecte ni
el minimo fenémeno liberal.

La dignidad de la vida del intérprete no reside en la cantidad de
composiciones que ha tocado sino en el grado de novedad y originalidad
con que las haya ejecutado. Los ejecutantes, al presentar efectos
musicales que patenticen las caracteristicas y la personalidad de la obra,
deben llenar su vida de méritos.

4) EJECUTAR CON PASION

La ejecucion debe prender en el corazon de los oyentes y dejarles una
profunda impresion.

Se debe ejecutar con pasion. La musica, cuando se ejecuta de ese
modo, conmueve al publico.

En virtud de los sentimientos y la sensibilidad estética el hombre
percibe la musica y llega a conocer su mundo. Este es un mundo de
ideas, sentimientos y sensaciones estéticas reflejados en la obra musical.

Una musica, cargada de fuertes sentimientos y ricas sensaciones
estéticas, puede presentar efectos profundos y llegar a lo vivo en el
corazén de los oyentes. Una pieza seca en sentimientos y sensaciones
estéticas no es musica ni puede conmover al auditorio.

Los sentimientos y sensaciones estéticas musicales se expresan de
modo pujante y caudaloso con la ejecucion apasionada.

La pasion es la erupcion concreta de los sentimientos en elevadas
sensaciones estéticas. La ejecucion apasionada condensa y profundiza en
lo estético las ideas y los sentimientos de la pieza dada, e induce a los
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oyentes a sumergirse espontanecamente en el mundo musical. Si se
ejecuta sin pasion, de modo apacible y flojo, no se pueden manifestar los
sentimientos y sensaciones estéticas, ni dar impresionantes efectos
musicales ni llegar al corazon de los oyentes.

Es necesario tocar con pasion, entre otras cosas, para que se deje
sentir vivamente el aliento de nuestra época revolucionaria.

La musica debe palpitar con el espiritu de la época. La realidad de
hoy, en que florece a plenitud la vida independiente y creadora de las
masas populares trabajadoras, esta llena de impetu revolucionario, de
optimismo y de fervoroso entusiasmo. Nuestra musica debe reflejar con
verismo los sentimientos estéticos que desbordan la vida en la realidad
de hoy y expresarlos con claridad. Solo entonces puede transmitir el
aliento de la época y hacer repercutir estéticamente en el oido de los
oyentes las significativas ideas y sentimientos reflejados en la pieza
dada. Sin la ardorosa pasion que da pulso y viveza a la interpretacion
musical es imposible representar con emocion el animo y el optimismo
revolucionarios desbordantes de nuestra vida.

La entusiasta ejecucion ha de efectuarse con sentimientos veridicos.

La interpretacion musical siempre ha de ser veridica. Solo las obras
musicales veridicas pueden prender en el corazén de los oyentes e
inducirlos a un mundo de emociones ilimitadas.

Para interpretar con verismo no debe dejarse llevar por el
sentimentalismo en la ejecucion. Tocar con pasion no quiere decir
dominarse por el sentimentalismo. Son cosas distintas.

Si el intérprete se deja dominar por el sentimentalismo, los efectos
musicales pierden veracidad. En ese caso, es imposible adoptar la
velocidad adecuada y dar los efectos musicales deseados, asi como se
tornan inseguros los intervalos. De ello resulta que la obra, al comienzo
melodiosa y atractiva, ahora, lejos de impresionar, deja un mal sabor.

Si se deja dominar por el sentimentalismo en la ejecucion, se incurre
en el subjetivismo y la hipérbole. La musica debe estar compuesta de
modo tal, que los oyentes se impresionen, dejandose atraer
espontaneamente por sus manifestaciones veridicas, y se hagan eco de
ellas. Si el ejecutante, embriagado por su propio sentimiento, se muestra
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emocionado por si solo, no puede impresionar al auditorio. Esto es una
expresion de la hipérbole en la interpretacion musical, la que no debe
permitirse, al igual que el subjetivismo.

En la ejecucion los sentimientos deben responder al curso natural de
la expresion sentimental en la vida.

Los sentimientos deben emanar del corazén. De lo contrario no
pueden ser auténticos ni impresionar al auditorio.

Los sentimientos se manifiestan por la accion de la psiquis humana,
mas, no se limitan simplemente a ser fendomenos sicologicos. Un
sentimiento humano tiene expresiones exteriores correspondientes;
cuanto mas se acumula y condensa en el interior, tanto mas
palpablemente se expresa al exterior. Se manifiesta directamente, con
lujo de detalles, en los gestos y acciones. Si por un gesto o una accion de
una persona se puede leer su psicologia y ver su mundo espiritual, es
porque sus sentimientos se exteriorizan por ellos.

La pasion del ejecutante en la interpretacion debe manifestarse con
verismo conforme al curso natural de la expresion sentimental en la vida.

Los sonidos no deben salir simplemente de los drganos sonoros o de
los golpes dactilares, sino del corazon.

Los sentimientos de la musica se manifiestan marcadamente en los
sonidos. Si éstos no son estéticamente completos ni denotan entusiasmo,
no puede apreciarse la pasion de su ejecutante. Los sonidos quietos y
vagos en lo estético no transmiten la pasion del ejecutante ni dan efectos
musicales impresionantes.

Para ofrecer una interpretacion impresionante, con sonidos pletoricos
de entusiasmo, hay que percibir en las fibras del corazon la belleza de la
vida y el contenido ideologico-estético de la obra. Si el cantante expresa
espontaneamente, con sonidos musicales, los sentimientos que surgen del
corazon, el canto tendra un desarrollo fervoroso, aunque no eleve la voz.

El ejecutante debe saber manifestar los sentimientos musicales
también mediante gestos y acciones. Esto permite transmitir mejor el
contenido ideoldgico y estético y el proposito descriptivo de la pieza
musical. Una pieza ejecutada con cara inexpresiva y cuerpo rigido, no da
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gusto escucharla ni produce impresion veridica alguna, porque esta vacia
en cuanto a sentimientos.

También para asegurar de la mejor forma la comunicacion entre la
musica y el auditorio es necesario que el ejecutante manifieste
libremente los sentimientos musicales con gestos y acciones. Cuando se
toca un numero en el escenario, el publico no lo escucha solamente con
los oidos sino también ve los gestos y acciones del intérprete. Por tanto,
se debe procurar que el foco de la interpretacion se ponga al mismo
tiempo en los oidos y los ojos de los oyentes.

Sin embargo, no se debe gesticular mas de lo necesario ni mover
demasiado el cuerpo. Si con los gestos y acciones se acentian los
factores externos, la interpretacion musical produce una impresion
artificial. Los sentimientos forzados no so6lo se oyen poco naturales e
impropios, sino también menoscaban la calidad de la interpretacion.
Cuando parezca que el ejecutante se mueve, aunque en realidad no lo
hace y no da la impresion de moverse aunque se mueva, puede decirse
que manifiesta con verismo, en lo artistico, los sentimientos musicales.

Para lograr este resultado cada gesto y accion ha de ser la
exteriorizacion natural de la sicologia humana. Cuando se percibe la
irrefrenable pasion del ejecutante, cuyos gestos y movimientos delatan
fielmente los sentimientos interiores que llenan su corazén, la
interpretacion impresionard verdaderamente al auditorio.

Hay que regular bien los sentimientos en la ejecucion. La
interpretacion musical debe tener variaciones y cambios. No ha de ser
unicamente bella por expresar sentimientos sencillos ni ser enérgica
desde el comienzo hasta el fin por ejecutarse con pasion. Aunque se trate
de una cancion pequeia, sus compases han de ser interpretados con
suavidad, energia o amplitud segun lo exijan. Las variaciones y cambios
dan a la musica el gusto de oir e impresionan profundamente a los
oyentes al poner en tension y luego relajar su estado de animo.

Desde luego, el cambio de los sentimientos no debe ser motivo para
dar a la musica colores estéticos policromados. El curso principal de los
sentimientos en la musica debe ser constante y los distintos colores que
adquieren con los cambios deben derivar del sentimiento fundamental.
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Solo entonces es posible mantener patente el color principal de los
sentimientos y ofrecer impresionantes efectos musicales entre los claros
y oscuros estéticos que se alternan en diversa forma.

Para presentar una obra musical tejida con variaciones y cambios es
necesario regular adecuadamente los sentimientos en la ejecucion. Quien
es pletorico de sentimientos y sabe contenerlos o reprimirlos, es un
artista auténtico. El ejecutante que no sabe expresar libremente los
sentimientos no puede ofrecer destacadas representaciones musicales.

El ejecutante debe saber regular los sentimientos conforme a la l6gica
de la vida.

La vida es la fuente de los sentimientos, por eso, al margen de su
logica, éstos no pueden manifestarse con naturalidad. Si hay tension hay
distension, y si algo se acumula, llega a la erupcion; éste es el curso del
desarrollo de los sentimientos acorde con la logica de la vida. El
ejecutante, siguiendo tal curso de sentimientos, debe dar a los
sentimientos musicales una regulacion con cambios, pero natural.

En la ejecucion es importante comenzar bien. El ejecutante debe tocar
pletdrico de sentimientos desde el comienzo. Sélo si comienza asi puede
embriagar desde el inicio el corazon de los oyentes. Si desde el comienzo
no da buena impresion y no se ve dispuesto en lo animico, no infunde la
esperanza de ver una buena interpretacion y el publico no se dejara atraer
por el mundo musical.

Comenzar lleno de sentimientos no significa que se inicie con gritos.
Este no es nuestro estilo. Por lo general, en la musica los sentimientos se
manifiestan primero con sosiego y luego con creciente impetu; éste es el
curso natural de los sentimientos.

En el comienzo, los sentimientos pueden expresarse de modo distinto
en lo estético, segun el caracter de la pieza. Algunas piezas pueden
comenzar sosegadamente, con tranquilidad, y otras fuertemente, con
sentimientos estéticos elevados. En este tltimo caso no se deben expresar
los sentimientos con gritos.

Los sentimientos elevados no se manifiestan con gritos o ruidos. Aun
con la ejecucion suave y natural y con sentimientos exuberantes es
posible manifestarlos con excelencia. Si las notas moderadas transmiten
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sentimientos pletoricos y sensaciones estéticas profundas, en la misma
medida la ejecucion puede presentar efectos impresionantes desde el
comienzo.

A medida que avanza la musica, el ejecutante debe acumular con
holgura los sentimientos, profundizandolos y enriqueciéndolos en lo
estético.

Si la emocion no crece con el paso del tiempo y se mantiene
estéticamente quieta, la interpretacion no puede impresionar con
profundidad, sino resultar tediosa. De lo contrario, si un sentimiento
cambia bruscamente o se altera con frecuencia sin acumulacidén, no
parece veridico sino tosco, llegando incluso a romper con la emocion que
ya empieza a experimentarse. En la ejecucion es importante combinar
adecuadamente la duracién y el cambio de los sentimientos.

El intérprete debe escoger con acierto los compases susceptibles de
producir grandes efectos artisticos y dar salida en ellos oportunamente a
los sentimientos acumulados.

En la interpretacion de una pieza no se debe menospreciar ningun
compads, mas, no se puede dar a todos el mismo tratamiento. Si se trata de
destacarlos todos en la misma medida, considerando que son importantes
por igual, ningin compas puede destacarse como es debido.

Para interpretar una pieza se debe determinar una melodia cuyo valor
artistico merece ser destacado de modo especial. El intérprete debe saber
coordinar los sentimientos en favor de una o dos melodias de tal valor.
Cuando en esas melodias se manifiestan libremente los sentimientos que
haya acumulado y contenido para que no salgan a expresarse, la
interpretacion puede producir profunda impresion en medio de un claro
contraste estético.

El cambio de los sentimientos en la ejecucion depende en gran
medida del cambio de la velocidad, el timbre y el volumen.

En la interpretacion se debe respetar el compas, pero acelerar o
aminorar la velocidad en los periodos que lo necesiten, a tono con los
sentimientos estéticos de la obra. La amplitud de la interpretacion gana
extraordinarias proporciones cuando, aminorando la velocidad, se
acentiia en lo estético, con suficiente reserva, el intento descriptivo
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concreto de la pieza. Mas, no se puede aminorar continuamente la
velocidad de la ejecucion para dar mayores proporciones a la amplitud
musical. Si se disminuye demasiado, se pierde la respiracion musical y se
dilata la emocion. Una vez que la interpretacion adquiera amplitud, se
debe tornar a la velocidad establecida en la partitura.

También el timbre y el volumen deben tener diversos cambios en la
interpretacion musical.

La velocidad es un importante factor del cambio de los sentimientos,
mas, solo con ella no pueden cambiarlos de modo diverso y delicado.
Aunque dicen generalmente que la disminucion de la velocidad hace
agrandar la amplitud de la interpretacion y su aceleramiento la reduce, si
no cambian el timbre y el volumen, pueden producirse resultados
contrarios.

Combinando organicamente el cambio de la velocidad y el del timbre
y el volumen, es como el intérprete puede expresar libremente el cambio
de los sentimientos y elevar al maximo la eficiencia de la ejecucion.

En la ejecucion deben expresarse de modo artistico los sentimientos
musicales valiéndose de una probada técnica.

La pasion es la erupcion de los sentimientos, pero no se desborda en
la obra musical simplemente porque existen éstos. Aunque los
sentimientos son fuertes, si no se apoya en la destreza artistica, la
interpretacion no puede hacerse apasionada.

El intérprete debe exhibir una destreza probada en las
representaciones.

La destreza artistica es la habilidad con que se emplean con maiia los
recursos y métodos de la descripcion. Cuando los sentimientos se
describen con destreza artistica, pueden transmitirse con verismo y diluir
con naturalidad en calida pasion que impresiona a los oyentes. Solo con
los sentimientos no se logra la interpretacion, y en aquellos sentimientos
que se revelan aridos, directamente, sin ser tratados con la destreza, es
imposible sentir la calida pasion que inflama el corazon del artista.

El virtuosismo del intérprete ha de ser pulido en lo musical.

La destreza de la garganta o de los dedos no es destreza artistica
verdadera. La del musico ha de estar asimilada en el concepto comun de
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la interpretacion musical y fundida con el desarrollo estético natural de la
musica, de modo que los oyentes no se den cuenta de ella. S6lo una
destreza musicalmente pulida puede lograr que se manifiesten los
sentimientos de modo tan veridico como se experimentan en la vida, y
transmitir el calido aliento del intérprete.

La interpretacion artistica de una pieza musical es refractaria a
adornos o retoques innecesarios.

En otros tiempos ciertos cantantes, cuando se les exigia interpretar la
musica con calidad artistica, frecuentemente recurrian al método de
reducir la velocidad y subir la tonalidad, en un intento de exhibir su
habilidad y virtuosismo, en lugar de interpretar con verismo, con
profunda emocién. Tratar de producir la emociéon con la dilacion de
melodias y de mostrar la destreza con altos sonidos es un procedimiento
arcaico. El virtuosismo del intérprete no debe ser nunca un virtuosismo
por el virtuosismo.

Hay que ejecutar la musica de modo que se deje escuchar con
seguridad y naturalidad.

Puede calificarse de buena solo aquella ejecucion que, ademas de ser
segura y natural, transmite los sentimientos y denota el virtuosismo.
Interpretar con seguridad es en si la destreza. La verdadera destreza es
aquella cuyo poseedor, aunque toca con seguridad y naturalidad, atrae a
los oyentes al mundo de la musica con gran emocion y entusiasmo y los
encanta con su primoroso y delicado virtuosismo.

Para tocar con pasion debe adentrarse en el mundo de la musica.

El corazon del intérprete se embarga por la pasion creativa cuando
siente el fuerte impulso de cantar la vida con todo su ser. Este impulso se
origina de la afirmacion de la vida. Si no existe la afirmacion, no se
mueve el corazon, y si no se mueve el corazon, no puede manifestarse la
pasion. Para que el corazon de un intérprete se caliente por la afirmacion
de la vida y se inflame de pasion, debe adentrarse en el mundo de la
musica. Cuando de esta manera se empape de los exuberantes
sentimientos estéticos que se desbordan en ella, puede aceptar como suya
la vida musicalizada e interpretarla con pasion, con profunda emocion.
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El musico debe tener fantasia artistica. Esta fantasia pone alas a la
interpretacion de la obra y sirve de fuente a la pasion creadora. La
fantasia artistica permite al intérprete volcar su pasion en profundizar la
representacion, imaginandose vividamente la vida humana y el mundo de
sentimientos reflejados en la pieza. Sin fantasia artistica e imaginacion
no se puede expresar con profundidad el contenido de la vida reflejado
en la obra en forma de sentimientos estéticos, al realizar la
representacion con sonidos faltos de emocion y aliento.

La fantasia artistica del intérprete ha de profundizarse en el sentido de
dar mayor amplitud estética a los sentimientos musicales reflejados en la
obra, completar y enriquecer sus manifestaciones en un nuevo plano, sin
dejar de respetar esos sentimientos.

No hay que hacer una representacion abstracta ni orientarse por el
gusto personal, pretendiendo realizar fantasias nuevas y audaces. Una
fantasia alejada de la vida descrita en la obra no tiene sentido ni puede
ayudar a la interpretacion. La fantasia del intérprete debe ser tipica y
veridica, basada en la vida y tender a desplegar con mayor emocion el
contenido ideologico y estético de la pieza dada.

El intérprete debe dominar la partitura. Sélo con tal dominio puede
interpretar libremente y ofrecer magnificos efectos musicales haciendo
alarde de su pasion.

Dominar la partitura no significa inicamente aprenderla de memoria,
sino asimilar completamente, de acuerdo con el intento del compositor,
el contenido ideologico y estético y el desarrollo de sus sentimientos
reflejados en ella.

Si se domina la partitura, se llega a tener la conviccion de interpretar
bien, sin el minimo error, y dedicar la pasion a expresar los sentimientos
musicales y a ejecutar bien. Quien domina la partitura puede interpretar
libremente, y en consecuencia, los sonidos salen claros y la ejecucion
adquiere mayor valor cultural. En el caso contrario, no puede expresar
plenamente los sentimientos ni tocar con pasion porque debe dedicar
parte de la atencion a ver la partitura.

Bien consciente de que sin la pasion no puede ofrecer impresionantes
manifestaciones musicales, el intérprete debe observar con pasion cada
aspecto de la vida y ejecutar de la misma manera cada pieza musical.
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5) EL INTERPRETE DEBE SER UN EXCELENTE
CREADOR

La apreciacion que los oyentes otorgan a una pieza musical depende
en gran medida, ademas del compositor, del intérprete que la lleva al
escenario. El andlisis de las famosas obras musicales conocidas
ampliamente en el mundo da a conocer que llevan consigo, junto con los
nombres de sus compositores, los de sus intérpretes a lo largo de la
historia.

El intérprete es un creador independiente de descripciones musicales.
Debe resolver de modo independiente todo lo relacionado con la
representacion musical, a partir de la seleccion de la pieza.

En la representacion musical, el intérprete puede recibir ayuda del
compositor, del director u otros colegas, pero eso no debe restringir su
independencia, sino orientarse a elevar su papel creador. Tiene que ser
un excelente creador capaz de resolver de manera independiente
cualquier tarea de interpretacion por dificil que sea, y ofrecer siempre
magnificas representaciones.

Para serlo debe dotarse de un correcto concepto estético basado en la
idea Juche.

Esto se presenta siempre como un asunto primordial en la creacion
artistica. Solo con un correcto concepto de la estética es posible percibir
y apreciar justamente la belleza de la vida sobre la base del conocimiento
cientifico de las relaciones estéticas entre la realidad y el arte, y crear
hermosos cuadros artisticos conforme al ideal estético del hombre. Los
que no poseen tal concepto no pueden desplegar con fuerza la creacion
artistica con un claro propdsito y conviccion y pueden tropezar con tales
0 mas cuales contratiempos en su trabajo creativo. El hecho de que
algunos creadores y artistas, contrariamente a su proposito personal,
hayan manchado su vida creadora con obras mediocres en lo ideologico
y artistico y dudosas en lo estético, se debe, principalmente, a que no
tienen un correcto concepto de la estética.
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Si un intérprete quiere ejecutar con excelencia una pieza, a tenor de
las exigencias de la época y las aspiraciones del pueblo, es indispensable
que se forme un correcto concepto de la estética basado en la idea Juche.
Sélo si se forma en este concepto de la estética puede ofrecer magnificos
espectaculos musicales, a tono con el ideal estético del hombre
independiente, y que puedan contribuir grandemente a la educacion
ideologica y estética de las gentes.

El concepto estético sostenido en la idea Juche es la mas cientifica y
original concepcion que, basada en el principio filoséfico
humanocéntrico postulado por esta idea, esclarece las relaciones estéticas
del hombre y el arte con la realidad. La estética jucheana humanocéntrica
no solo permite conocer y comprender correctamente los objetos de la
estética que existen objetivamente en el mundo real, sino también
esclarece cientificamente las particularidades de la literatura y el arte y
las leyes que rigen en éstos. Solo si aprecia correctamente la vida a partir
del principio estético jucheano y resuelve todos los problemas que se
presentan en la interpretacion sobre la base del concepto de la estética
fundamentado en la idea Juche, el intérprete puede abrir el mundo de los
sentimientos musicales conforme al ideal estético del hombre.

Para poseer el concepto jucheano de la estética es necesario estudiar
con afan la ideologia Juche y los conceptos que ésta ha esclarecido de la
literatura y el arte.

La idea Juche es la base filosofica de la teoria estética jucheana. El
caracter revolucionario y la cientificidad de esta teoria son asegurados
plenamente por la idea Juche que esclarece las relaciones del hombre con
el mundo, tomando como centro a aquél.

Las ideas literarias y artisticas jucheanas constituyen la guia directriz
mas correcta para la creacion del arte musical socialista y comunista.
Sefialan con claridad la direccién general de la creacion de este arte e
iluminan en todos los aspectos el principio fundamental y las vias
concretas para escribir las piezas musicales.

El intérprete, estudiando con profundidad la doctrina Juche y los
conceptos que ella ha enunciado sobre la literatura y el arte, debe
tomarlas como guia en su trabajo creativo; Unicamente asi puede
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encarnar irreprochablemente en la representacion la noble aspiracion
estética del hombre independiente.

La formacion del concepto jucheano de la estética esta estrechamente
vinculada con el estudio a fondo del caracter y la vida del hombre de tipo
Juche.

Lo que debe destacar nuestra literatura y arte no es el hombre y su
vida en general, sino el nuevo hombre de tipo Juche y su vida. Se trata
del prototipo de hombre verdadero, mas hermoso que cualquier otro en
cualidades humanas, mas noble en aspiraciones a la vida.

Para mostrar con profundidad en lo estético, mediante su trabajo, el
hermoso mundo espiritual del hombre de tipo Juche descrito con grafias,
el intérprete debe conocer bien su caracter y vida.

Estudiar a fondo las caracteristicas ideoldgicas y estéticas de las
famosas composiciones que ama el pueblo constituye también una
importante garantia para establecer el concepto jucheano de la estética y
presentar bellas e impresionantes manifestaciones musicales.

Tal como las cosas se comprenden mejor a la vista de los hechos
concretos y solo son utiles los conocimientos ligados con la practica, asi
también s6lo estudiando y analizando con profundidad las peculiaridades
ideologicas y estéticas de buenas canciones es posible resolver con
facilidad el problema de la formacion del concepto jucheano de la
estética y lograr éxitos en la practica de la interpretacion.

Para ser maestro de la creacion el intérprete debe poseer una alta
destreza artistica.

Responder con alto nivel técnico a la confianza politica del Partido es
un deber insoslayable de los creadores y artistas. So6lo si posee
virtuosismo el intérprete puede ejecutar con relevancia la obra y asi
responder con fidelidad a la confianza y esperanza del Partido.

Siempre debe estar dispuesto a interpretar con habilidad la musica,
sin verse restringido por las condiciones y circunstancias, y mantener el
nivel de interpretacion fijado por el Partido. Pretextar las condiciones y
cosas por el estilo es una expresion del sentimentalismo y un vestigio del
viejo estilo de vida del ejecutante. Un intérprete virtuoso no prueba
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fortuna en su trabajo ni se deja influenciar por las circunstancias, sino
que su ejecucion siempre resulta exitosa.

Igualmente, es necesario elevar sin cesar el virtuosismo del intérprete
para situar el nivel de nuestro arte a la altura de la tendencia actual de su
desarrollo.

En la esfera musical debemos aspirar siempre a lo nuevo y
adelantarnos a la tendencia del desarrollo de la musica moderna. Aun
cuando nos ocupemos de la musica clasica, debemos estar al tanto de la
tendencia actual.

Actualmente, en el campo del arte musical del mundo se aprecian
muchas formas de pequefas estructuras, junto con las de grandes
estructuras. Cuanto mas pequefia es la estructura, tanto mas técnica
artistica requiere del intérprete. Solo el intérprete virtuoso puede resolver
satisfactoriamente la compleja y delicada destreza que requiere la
representacion del ensamble de pequefia estructura y emplear con
habilidad los nuevos recursos y métodos de interpretacién que se aplican
en la musica moderna.

Para elevar la técnica artistica es importante asentar sélidos cimientos
en la ejecucion.

Sin cimientos es imposible desarrollar ningtn arte. Sélo sobre firmes
cimientos el intérprete puede resolver con éxito las nuevas y diversas
exigencias en la interpretacién musical, y los complicados y dificiles
problemas de la destreza.

El intérprete debe tener su color actstico peculiar.

La interpretacion es un arte que describe con sonidos, por eso en ella
lo principal es producirlos gratos. Sélo hermosos y peculiares colores
sonoros permiten saturar la musica de profundos sentimientos estéticos.
Con sonidos sin colores ni peculiaridades es imposible producir melodias
impresionantes por muy habil que sea la ejecucion. La musica ha de ser
interpretada de modo tal, que seguin el color de sus sonidos se pueda
distinguir quién canta o toca.

En la ejecucion los sonidos han de ser elaborados en lo musical y
pulidos en lo artistico.

153



El propio y peculiar color actistico que el intérprete debe tener no se
refiere simplemente a sonidos naturales que salen de los érganos sonoros
o los instrumentos. Aunque no se puede pensar en tal color al margen del
matiz propio de la voz o el instrumento dado, solo exaltando la calidad
innata de la voz o los rasgos generales del instrumento es imposible
presentar efectos profundos y originales. Una musica interpretada con
sonidos fisicamente puros no produce elevadas emociones ni tiene
expresiones claras. El color del sonido, aunque se basa en las
condiciones innatas de los drganos sonoros y las vibraciones generales
de los instrumentos, puede ser un poderoso medio para dar exuberantes
efectos musicales, s6lo cuando se elabora en lo musical y se pule en lo
artistico.

La elaboracion de sonidos no debe dar pie a una impresion artificial.
Sonidos elaborados artificialmente son peores que los fisicamente puros.
Solo los tratados musicalmente, pero que se oyen con naturalidad sin dar
la impresion de haber sido tratados, pueden expresar con verismo los
ricos sentimientos musicales.

El intérprete debe tener correcto sentido de la velocidad y el sonido.

En la ejecucion musical es importante tomar con exactitud, y
mantener invariablemente, la velocidad y los intervalos. Si no se toma la
debida velocidad o ésta cambia, se altera el caracter de la pieza dada y no
impresiona. El intérprete tiene que saber tomar correctamente la
velocidad establecida en la partitura y mantenerla de modo invariable,
independientemente del cambio de emociones.

Los métodos cientificos de respiracion y pronunciacién son también
importantes aspectos de la técnica de ejecucion que el intérprete debe
dominar.

En la elevacion de la destreza artistica es importante, ademas,
resolver satisfactoriamente lo concerniente a la técnica de ejecucion, que
presenta la tendencia actual del desarrollo del arte musical.

El intérprete debe saber cantar y tocar un instrumento. Si los
ejecutantes saben cantar y tocar es posible lograr grandes efectos en la
representacion con reducido nimero de ellos y asegurar un alto nivel a la
armonia artistica entre el canto y el acompaiamiento. Para interpretar la
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musica de masas de caracter combativo y llena de vida, es apropiada la
forma de cantar y tocar a la vez. Si los cantantes no saben tocar y los
instrumentistas no saben cantar, es imposible elevar nuestro arte de
ejecucion al nivel que requiere la época.

Puede afirmarse que el piano es la base de la musica. Se trata de un
instrumento capaz de plasmar globalmente el intento descriptivo de las
composiciones, por eso, para conocer bien de la musica es preciso saber
tocarlo.

El intérprete debe saber emplear el micréfono. Como éste se usa
mucho en el escenario teatral, debe prestar gran atencion a emplearlo con
habilidad. Si lo utiliza adecuadamente, aun tocando en tono bajo puede
lograr que la interpretacion adquiera gusto y color agradables.

El intérprete tiene que resolver el problema del movimiento ritmico
corporal. Sdlo entonces puede moverse libremente y producir sonidos
seguros y mejores, y dar al auditorio buena impresion visual.

El virtuosismo del intérprete ha de estar vinculado con una rica
experiencia teatral.

Aunque tenga una elevada destreza para la ejecucion, si no posee
experiencia teatral, no puede interpretar bien la partitura. Quien no la
posee, se queda perplejo en el escenario, y al ponerse tenso, no puede
exhibir su técnica con el debido nivel. Una rica experiencia teatral es lo
que le permite actuar con valor y osadia en el escenario para mostrar sin
reservas y con tranquilidad su pulida técnica, sin verse restringido por el
lugar y las circunstancias.

Para acumular esa rica experiencia el intérprete tiene que ensayar
mucho con composiciones de diverso caracter y formas. De esta manera
es como puede comprobar y consolidar en la practica su técnica de
ejecucion y descubrir ingeniosas maneras y secretos para presentar
representaciones musicales de elevada calidad, aplicando diversos
métodos y procedimientos.

El virtuosismo del intérprete ha de estar basado en amplios
conocimientos de la musica.

Soélo aquel que posee amplios conocimientos del arte musical, junto
con una alta técnica de interpretacion, puede ser maestro de la creacion
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capaz de interpretar sin dificultades cualquier composicién. Las
manifestaciones musicales del intérprete con fecunda vocacién y diestro
en este arte, son siempre originales, profundas e impresionantes.

El intérprete debe conocer perfectamente las canciones famosas.
Quien no las conoce como es debido, no merece ser considerado
especialista en la musica. Unicamente los que conocen bien muchas
canciones famosas y pueden interpretarlas en cualquier momento,
pueden ser calificados de competentes y ser aplaudidos por el auditorio
en el escenario que sea.

Conocer muchas melodias famosas viene a ser un patrimonio del
intérprete. Este debe dominar las mejores de nuestro pais y las
extranjeras conocidas en el mundo para hacer de ellas un valioso recurso
de su trabajo.

Ademas, debe adquirir la capacidad de analizar las obras musicales.
El andlisis es el punto de partida del conocimiento de las obras musicales
y una importante garantia para expresar con profunda emociéon su
contenido ideoldgico y estético. Solo sobre la base de un correcto
analisis y conocimiento del contenido y la forma de las composiciones,
de la época historica en que se escribieron, de las tendencias creativas de
distintas escuelas, e incluso, los rasgos caracteristicos de cada
compositor, es posible ofrecer representaciones originales e
impresionantes. Un intérprete con poca capacidad de analizar las obras
no puede comprender correctamente sus caracteristicas ni manifestar el
profundo mundo de interpretacion musical.

El virtuosismo no es innato. Crece con incansables ensayos. Con
tesoneros esfuerzos, busqueda y ensayo el intérprete debe prepararse
como maestro de la creacién dotado de gran virtuosismo.

6) EL DIRECTOR ES EL COMANDANTE DEL
CONJUNTO MUSICAL

Tal como para vencer en la guerra el ejército debe contar con el
comandante, asi también el conjunto musical debe contar con el suyo
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para ofrecer una buena ejecucion. La calidad de la interpretacion
depende en gran medida de como el director guia y dirige al colectivo de
intérpretes. Si €l no tiene suficiente capacidad de mando ni dirige con
destreza, no puede ofrecer buenas representaciones musicales.

La tarea principal del director consiste en realizar debidamente la
labor organizativo-politica para el colectivo de intérpretes y dirigir bien
su representacion.

El director debe ser, mas que el artista creador de obras musicales, el
educador y organizador encargado de todo el proceso del trabajo creativo
de los intérpretes.

La representacion instrumental es producto del talento y esfuerzo
colectivos de los ejecutantes. Para que ella resulte buena, todos éstos,
unidos firmemente con una sola idea y voluntad, deben cumplir con su
responsabilidad y papel, desde la posicion de ser duefios.

A fin de lograr la unidad de ideas y voluntad de los ejecutantes y
despertar su conciencia politica y el entusiasmo creativo para cumplir la
tarea de interpretacion al mayor nivel, el director, comandante del
conjunto, debe realizar con esmero la labor organizativa y politica para
con ellos. Dando prioridad a la labor politica, la labor con las personas,
debe mover el corazéon de los intérpretes y con una cuidadosa labor
organizativa, guiar correctamente el colectivo; s6lo de esta manera puede
alcanzar éxitos en la interpretacion.

El director tiene que prestar gran interés a la direccion sobre la
representacion.

Se trata de la esfera principal en que se exhibe su talento y capacidad
como quien se ocupa de la creacion de imagenes musicales. Realizar con
propiedad esa direccion es la tarea especifica, el papel destacado del
director que se responsabiliza de la representacion musical; a €l no puede
sustituirlo ni el compositor ni el intérprete.

El director debe dar instrucciones acertadas no s6lo sobre problemas
técnicos de la ejecucion, sino también sobre el movimiento y los gestos
de los intérpretes.

Tiene que fijar la atencion primordial en la solucién de la técnica en
el trabajo del intérprete.
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El nivel de la representacién musical esta relacionado directamente
con la técnica de ejecucion del musico. Este, si posee alta técnica de
ejecucion, puede interpretar con maestria cualquier composicion.

Esta técnica estd relacionada con la virtuosidad personal del
gjecutante, mas, Unicamente con su talento y esfuerzos es imposible
resolver plenamente la destreza que se requiere en la ejecucion musical.
Unificar los métodos de tocar y las personalidades creativas de los
gjecutantes, presentar y resolver exigencias sobre la interpretacion
constituyen tareas importantes del director en el proceso de la
descripcion musical. Cuanto mas atento y exigente se muestra el director
para resolver los aspectos técnicos de ejecucion que se presentan en la
practica, tanto mas se elevan la destreza de los intérpretes y el nivel de
representacion musical.

El director tiene que prestar profunda atencién a los movimientos y
gestos de los intérpretes.

En el ensamble han de ir al unisono hasta los movimientos y gestos
de los intérpretes. Por magistral que sea la ejecucion, si no hay unidad en
ellos, se da la impresion de que no hay armonia.

El intérprete no se puede observar sus propios movimientos ni gestos,
por eso, el director debe sefialarle los defectos que observara. Lograr la
unidad de los movimientos y gestos en la ejecucion es la tarea exclusiva
del director, quien situado frente a los ejecutantes dirige la
representacion.

En la practica musical de hoy las composiciones no se interpretan
unicamente en el escenario, sino también se graban en muchos casos, por
eso el director debe prestar la atencidn a la grabacion y la edicion.

Actualmente, en escala mundial se producen muchos medios sonoros
modernos y se emplean ampliamente en la representacion musical. Esto
da grandes posibilidades a la introduccion de la estereofonia en la musica
teatral. El empleo de esos medios permite aumentar la eficiencia de los
sonidos y oir la musica de modo estereofénico.

En lo que respecta a perfilar el timbre de los instrumentos y hacer
estereofonica la musica es importante grabar y editar con calidad.
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El nivel de la grabacion y edicion de la musica esta relacionado con la
capacidad del grabador o editor, pero también depende, en gran medida,
de cuan exigente se muestra el director al respecto.

Dado que ¢l dirige la representacion musical desde el comienzo hasta
el fin, debe prestar profunda atencion al uso del micréfono, al manejo del
regulador de sonidos y resonancias y a los demas problemas que surgen
en la grabacion y la edicion musicales en general.

Para una eficiente direccion a la interpretacion, el director tiene que
trazar correctamente el plan técnico de la ejecucion, que es el proyecto
general para llevar a la escena con sonidos reales, mediante la ejecucion,
lo escrito por el compositor. Para que la ejecucion pueda resultar
emocionante es preciso elaborar bien el plan técnico.

Este plan tiene que reflejar en detalle todas las exigencias que la
interpretacion musical presenta a la ejecucion. So6lo un plan técnico que
las refleje irreprochablemente, desde el aseguramiento del contraste y la
unidad al conjunto de la representacion y la organizacion correcta de los
sentimientos hasta los problemas concernientes a la velocidad y los
tiempos fuertes y débiles, los cambios del volumen y el timbre, puede
llamarse proyecto completo para la ejecucion.

Un plan técnico completo no se elabora con facilidad transcribiendo
simplemente la partitura. Al elaborarlo, el director, adentrandose en el
mundo musical reflejado en la partitura debe figurarselo con sonidos
reales para afiadir o completar lo que el compositor omitiera o
descuidara, y trabajar en los pormenores de la representacion en el
sentido de que dé mayor efecto en la ejecucion. Desde luego, este trabajo
no debe realizarse con subjetivismo, sino concordar con el intento
descriptivo del compositor y someterse al contenido ideologico y
emotivo de la obra.

Cuando traza el plan técnico de la composicion, el director debe
someter su proyecto e intencion a la discusién colectiva y aceptar
sinceramente las opiniones de los ejecutantes y plasmarlas en él
suficientemente. Confeccionandolo de esta manera puede resultar un
plan soélido, que no se altere en las distintas etapas de la representacion.
Con el sistema y el procedimiento de la direccidon y la representacion
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arbitrarias que reprimen las opiniones creadoras de los ejecutantes e
imponen las opiniones subjetivas del director, es imposible despertar el
sentido de responsabilidad y el entusiasmo creador de éstos y esperar
éxitos en la creacion musical.

Aceptar el director las opiniones de los ejecutantes a la hora de
confeccionar el plan técnico y defender su criterio en la etapa del ensayo
de la representacion son cosas diferentes.

El director debe realizar la obra musical segin su propio criterio. Si
vacila sin tener su criterio, vacilara también el colectivo de ejecutantes y
quedara desorientada la representacion.

Por mantener su criterio, el director no debe desoir las opiniones de
los intérpretes ni tratar de imponer las suyas desde el principio. Hacerlo
asi no es ejercer su criterio, sino dar muestras de arbitrariedad y
voluntarismo. Sin embargo, una vez que inicie el ensayo de la
representacion con la batuta en la mano, debe ser muy exigente y
mantener su criterio creativo. Dar amplia acogida a las opiniones de los
intérpretes en la etapa de la elaboracion del plan técnico y después, una
vez trazado éste, obedecer estrictamente al director, resulta,
precisamente, el rasgo esencial del sistema y procedimiento de direccion
y representacion de nuestro estilo que han dado al traste con los
arbitrarios del pasado.

Después de trazado el plan técnico concreto, el director tiene que
dirigir de modo sistematico y escalonado los ensayos de los intérpretes.

Solo con los ensayos sistematicos en varias etapas puede lograrse un
ensamble perfecto. Para crear una obra con alto grado de armonia
artistica, el director debe dar prioridad a los ensayos individuales de los
ejecutantes de modo que cada uno de ellos pueda interpretar con
habilidad la partitura, y llevar a cabo los ensayos por grupos destinados a
lograr la armonia parcial, los colectivos destinados a conseguir la
armonia general, y finalmente, los ensayos conjuntos encaminados a
elevar el nivel de la representacion. El proceso de la direccion sobre los
ensayos de los intérpretes es precisamente el de llevar la obra a la escena,
el de crear un perfecto ensamble.
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El director debe presentar claras metas y tareas de interpretacion para
cada etapa del ensayo y mostrarse muy exigente en cuanto a su
cumplimiento. El nivel de la representacion musical se eleva tanto mas
cuanto el director exige por los ensayos de los intérpretes. Teniendo
presente las metas y tareas planteadas para la representacion el director
debe mostrarse cada vez mas exigente, para que se cumplan en su
correspondiente etapa del ensayo.

Si la direcciéon no es tan consecuente que rectifique oportunamente
incluso los mas pequefios defectos que se observen en los ensayos, no se
superan hasta la etapa de representacion obstaculizando en gran medida
la armonia general. Corregir un mal habito es muchas veces mas dificil
que comenzar de nuevo. Si se descubren errores en el ensayo, el director
debe sefialarlos de inmediato y exigir que se repita el ensayo hasta
rectificarlos.

La direccion descriptiva ve su resultado en la etapa de representacion
cuando la pieza se interpreta con sonidos reales escénicos. En esta etapa
el director debe desempefiar bien su papel haciendo gala de su talento y
capacidad.

El resultado de los esfuerzos del director para presentar
impresionantes efectos musicales depende de como dirige en la etapa de
representacion.

Lo principal de la direccion es determinar correctamente la velocidad
y marcar con exactitud los tiempos previos y los acentos.

La velocidad representa la vida del director. Debe establecerla con
exactitud y mantenerla invariablemente. De no mantenerla de modo
estricto, es imposible expresar como es debido los sentimientos
musicales.

En la interpretacion musical, para dar cambios a los sentimientos se
aceleran o aminoran algo el compas y la velocidad en algunas notas o
pasajes parciales. Una vez imprimido el cambio al compas o la velocidad
segun la exigencia de la interpretacion, inmediatamente se debe volver a
la velocidad original. En la direccioén no debe suceder que por acelerar o
disminuir la velocidad con demasiada frecuencia no se mantenga con
regularidad la velocidad establecida. El director debe mantener
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invariablemente esta velocidad, pero saber darle con habilidad cambios
parciales.

Para mantener estrictamente la velocidad, el director debe controlar
en forma debida los tiempos fuertes y débiles. El hecho de que la
velocidad no se mantenga con regularidad, acelerandose o
disminuyéndose mas de lo establecido, se debe, en gran medida, a que no
se respeta la métrica.

El director debe marcar con acierto los tiempos previos y los acentos.
Marcar los tiempos previos posibilita que los intérpretes conozcan a
tiempo y con exactitud el momento de su entrada e interpretar con calma
aun en medio de la complicada unién de los sonidos de diversos
instrumentos y voces. De lo contrario, ellos, al ponerse tensos, no pueden
controlarse los sentimientos ni observar el compas.

La acentuacion regulariza la ejecucion y da fuerza y animo a la
interpretacion. Cuando el director da sefial de acentuacion en las partes
necesarias, manteniendo invariable la velocidad, la musica puede resultar
animosa e impresionante. Si no la da, limitandose a marcar compases
para mantener Unicamente la velocidad, no puede interpretar con calidad
la pieza. Sin la acentuacion, la representacion musical pierde dinamica y
su desarrollo sigue un curso llano, por eso no da gusto escucharla.

Para marcar con exactitud los tiempos previos y los acentos, el
director no debe hacer movimientos innecesarios ni tratar de exhibir
inatilmente su destreza. Mover con agilidad los brazos no significa
dirigir bien. Quien marca oportunamente los tiempos previos y sefiala
con claridad los acentos, manteniendo la velocidad establecida, aunque
no mueva mucho los brazos, es un director competente. Si hace muchos
movimientos pequefios, acompafiandolos frecuentemente con los grandes
circulares, los intérpretes no pueden distinguir cuales son los que
corresponden a tiempos previos o los acentos, y en consecuencia, no
pueden interpretar debidamente la partitura.

En la direccion es importante manifestar con propiedad los
sentimientos musicales.

Una musica sin sentimientos no puede ser interpretada. Una musica
secamente ejecutada, sin emocidn, resulta insulsa y monoétona. El
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director que lleva a la escena una composicion, debe dedicar la atencion
principal a manifestar los sentimientos musicales de acuerdo con las
exigencias de la partitura, y ponerle el foco de la representacion.

Su batuta es el medio principal para dar salida a los sentimientos
musicales. Sus brazos, aunque no hagan mas que describir una linea en el
aire, deben arrancar la musica y despertar sentimientos. S6lo entonces
los intérpretes pueden entrar profundamente en el mundo de los
sentimientos musicales.

La direccién no se realiza solamente por las manos que llevan la
batuta y los movimientos de los brazos. Ademas de ellos el director debe
aprovechar también los gestos, la mirada y los movimientos corporales
para expresar los delicados sentimientos musicales. Unicamente aquel
director que percibe y expresa con todo su cuerpo los sentimientos
musicales, puede conmover al auditorio con descripciones
impresionantes.

Para que la ejecucion manifieste con amplitud los sentimientos
musicales, el director debe dirigirla con gran entusiasmo. De lo
contrario, no puede inducir a los intérpretes hacia un mundo de
profundos sentimientos.

El entusiasmo le surge cuando interioriza completamente la partitura.
Tiene que estudiarla con profundidad hasta conocer perfectamente no
solo la idea y el contenido de la pieza sino las exigencias de su
representacion. Cuando se identifica completamente con estas exigencias
y llega a expresarlas libremente, puede dirigir con habilidad, lleno de
entusiasmo, y centrar en un punto hasta los pensamientos y las miradas
de los intérpretes.

La fantasia artistica despabila el entusiasmo. Por ella el director
puede intentar con audacia lo nuevo, lo que otros no hayan hecho en la
descripcion musical, y dirigir con mayor entusiasmo, bien consciente de
que a la obra se afiade su pensamiento creativo.

El director no debe confundir el entusiasmo con la excitacion. El
entusiasmo es un importante factor que despierta los sentimientos,
mientras la excitacion es un obstaculo que los sofoca. Un director
excitado no puede dirigir en debida forma. Entonces puede pasar por alto
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los momentos importantes y no mantener el compas ni la velocidad
establecidos y, en consecuencia, se hace imposible expresar con
propiedad los sentimientos musicales.

Para cumplir bien con su papel, el director debe conocer de la muisica
con profundidad.

La direccion, arte de mando destinado a interpretar las
composiciones, requiere los conocimientos generales e integrales de la
musica. El director, comandante del conjunto musical, debe poseer mas
que todos esos conocimientos, pues solo asi puede llevar a un alto nivel
la preparacion general de los intérpretes y cumplir a tiempo y con honor
cualquier representacion que se le confie sin verse impedido por
dificultades.

Ademas, los amplios y profundos conocimientos de la musica forjan
en el director un agudo oido y osadia escénica, importantes rasgos
distintivos de su capacidad.

El director debe tener oido agudo. Con la ayuda del oido agudo puede
distinguir con exactitud los intervalos, descubrir inmediatamente las
notas fallidas y lograr la armonia entre el timbre y el volumen. Que un
director tenga tal oido, no significa que escucha bien los sonidos, sino
que posee un sutil sentido de audicion tonal, un oido musicalmente
agudo que distingue con claridad el acorde y el desacorde de los sonidos.
Cuando tiene amplios conocimientos de la musica y esta tan bien
preparado que puede expresar con el lenguaje musical sus ideas y
sentimientos tan libremente como cuando habla en la vida cotidiana,
puede poseer el agudo oido capaz de apreciar cada nota, aun en medio de
la complicada ligazén de sonidos.

El director debe tener osadia. El que no tiene osadia escénica no
puede mandar un conjunto musical ni dirigir con seguridad la musica de
gran envergadura como la orquesta. Cuando uno oye mucha musica y
conoce mucho de ella, llega a tener osadia escénica, corazon escénico,
que le hace sentir capaz de interpretar cualquier pieza complicada y
dificil.

El director tiene que conocer a fondo, tanto tedrica como
practicamente, todos los detalles relacionados con la creacion y
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ejecucion de la musica, y poseer conocimientos enciclopédicos de
musica en su conjunto.

El director es un creador llamado a pulir y completar mediante las
representaciones, las piezas escritas por el compositor y, a la vez, un
intérprete que participa directamente en su reproduccion en el escenario.
Debe saber, pues, hacer arreglos con no menos destreza que el
compositor, y tocar el piano con tanta habilidad como el pianista. Es asi
como puede interpretar las composiciones de modo profundo y refinado
y tener el derecho de palabra como director. Un director que no sepa
hacer arreglos ni tocar debidamente el piano no puede ser valorado como
tal.

Para ser un buen director hay que poseer la técnica de direccion
cientifica. So6lo quien posea esa técnica, con sus mudos movimientos
puede transmitir facilmente a cualquiera sus intenciones descriptivas y
mover con la batuta a todos los intérpretes como un solo hombre.
Aunque posea profundos conocimientos musicales y sea muy sensible, si
no tiene la técnica de direccion cientifica, no puede interpretar bien la
musica.

Con vistas a lograr un buen ensamble y expresar de modo mas
refinado los sentimientos musicales, el director puede hacer un
compromiso con los intérpretes respecto a la representacion. Si dirige
después de hacer tal compromiso, ambos pueden tener seguridad
espiritual durante la representacion e interpretar mejor hasta los mas
pequetios detalles. Mas, tal compromiso ha de hacerse sobre la base de
una técnica de direccion cientificamente asegurada que obligue a los
intérpretes a un mismo movimiento aunque la representacion se repita
cien veces. Cuando no se hace el compromiso de interpretacion sobre la
base de la direccion cientifica, puede variar la musica cada vez que se
ejecuta.

La técnica de direccion puede ser cientifica cuando se basa en las
leyes generales del movimiento y su principio universal.

La direccion es un arte que expresa el sentido descriptivo de la
musica con los efectos plasticos del movimiento. En ella actian las leyes
objetivas del movimiento y se reflejan los conocimientos sensoriales del
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hombre sobre las diversas formas del movimiento y su belleza plastica.
Por esta razon, conocer las leyes y los principios mas generalizados del
movimiento en las actividades fisicas del hombre y plasmarlos en figuras
plasticas viene a ser una importante garantia para que la técnica de
direccion resulte cientifica.

Para que la técnica de direccion sea cientifica ha de ser claramente
distinta la funcion expresiva de cada parte del cuerpo. De lo contrario, el
intérprete puede equivocarse al captar el propdsito descriptivo del
director y no plasmarse en la técnica de direccion todas las exigencias
concretas de la representacion musical. En la direccion debe ser distinto
el papel del brazo derecho y el izquierdo, y también las funciones
expresivas de los gestos y los movimientos corporales.

Segun las cualidades y la capacidad del director se aprecia el nivel del
colectivo de intérpretes y se decide el éxito de la creacion de las
imagenes musicales. Para cumplir satisfactoriamente su importante deber
como comandante del conjunto musical, el director debe formarse mas
solidamente que nadie en lo politico e ideoldgico, en lo técnico y
practico.

4. FORMACION DE LA RESERVA
DE MUSICOS

1) UNA SOLIDA CANTERA DE MUSICOS ASEGURA
EL DESARROLLO DE ESTE ARTE

Los musicos son los encargados directos de la creacion del arte
musical jucheano que florece esplendorosamente bajo la sabia direccion
del Partido. Para desarrollarlo de modo continuo es necesario formar un
gran numero de talentosos creadores y artistas.

Este es uno de los problemas fundamentales relacionados con el
porvenir del arte musical jucheano.
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La causa de la creacion del arte musical socialista y comunista es una
obra que se realiza durante largo tiempo, por generaciones que se
sustituyen. Cambios de generaciones se han registrado en las filas de los
musicos también en el periodo que va desde el comienzo de la era de la
gran prosperidad de la musica jucheana hasta hoy, cuando existe una
nueva coyuntura para su desarrollo. A fin de llevarla a una nueva etapa a
tono con las exigencias de la realidad en desarrollo y fortalecer mas su
funcion y papel, es preciso suplir ininterrumpidamente esas filas y
reforzarlas cualitativamente con talentosos artistas de la nueva
generacion. El futuro de la musica jucheana depende mucho de esta
labor.

Formar gran numero de compositores y musicos competentes es
menester también para hacer florecer plenamente ante la faz del mundo
las originales ideas del Lider sobre la literatura y el arte. Para lograr el
resonante triunfo de estas ideas es necesario emprender una enconada
lucha de clases contra el arte musical burgués en todas las esferas de la
teoria y practica de la musica. La degradada musica burguesa y las
corrientes reaccionarias de la literatura y el arte de toda laya,
ampliamente difundidas desde hace mucho tiempo en Corea del Sur y los
paises capitalistas, es veneno ideologico que so6lo se neutraliza al calor de
una enérgica batalla por una musica revolucionaria y popular. Para
erradicar las viejas y corruptas musicas y corrientes de la literatura y el
arte burgueses que impiden el desarrollo de la musica nacional socialista
es indispensable preparar de modo mas sélido nuestras fuerzas interiores
en el campo del arte musical. S6lo formando a un mayor niimero de
musicos jovenes compenetrados con las ideas literarias y artisticas
jucheanas y dotados de gran virtuosismo, es posible desplegar con vigor
la lucha para poner al desnudo y neutralizar en lo ideoldgico y tedrico la
esencia reaccionaria y la ponzofia de la musica burguesa y coronar con
relevantes resultados el arte musical jucheano.

La necesidad de formar una nutrida reserva de musicos con alto
virtuosismo estd relacionada también con las caracteristicas del arte
musical en que el solo ocupa un lugar importante.
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En la musica la forma solista, como el solo vocal y el instrumental,
tiene gran importancia. El solo y su técnica son desarrollados por solistas
con excepcional talento musical y destacado virtuosismo; también el
nivel del ensamble de caracter colectivo se eleva mas cuanto mds solistas
de tales dotes participan, y asi se desarrolla y enriquece cada vez mas.

La forma solista se difunde ampliamente a escala mundial. El recital
de solistas renombrados y los concursos internacionales donde compiten
los virtuosismos individuales, constituyen importantes oportunidades
para demostrar el nivel de cada pais, y elevar la técnica de ejecucion y el
nivel de representacion. Nuestra musica jucheana debe alcanzar un nivel
mundial no sélo en las obras musicales y los ensambles de alta calidad
ideoldgica y artistica, sino también en el virtuosismo individual, y asi
tomar la supremacia en los concursos internacionales. Hay que formar a
muchos solistas virtuosos capaces de interpretar con habilidad cualquier
obra clasica o moderna de otras naciones con complicadas figuraciones,
para no hablar de las nuestras.

La realidad de hoy necesita de una numerosa reserva de musicos
firmemente preparados en lo ideologico y artistico.

El objetivo principal de la formacién de esta reserva lo constituye la
preparacion de los solistas de tipo jucheano, so6lidamente armados en lo
politico e ideoldgico y dotados con excepcional talento y virtuosismo.

Un artista musical de la nueva generacion ha de ser, ante todo, un
artista revolucionario preparado en el plano politico e ideoldgico. Lo
importante en este aspecto es poseer una correcta concepcion
revolucionaria del mundo y armarse con firmeza con las ideas originales
del gran Lider y la excepcional teoria del Partido en cuanto a la literatura
y el arte. S6lo poseyendo el concepto revolucionario del mundo se puede
ser creador revolucionario y popular del arte musical, y sélo conociendo
a fondo las ideas y teorias jucheanas sobre la literatura y el arte puede ser
digno encargado del desarrollo del arte musical jucheano. Cuando los
jovenes artistas de musica de la nueva generacion hayan hecho su fe
segura y revolucionaria de la justeza de esas ideas y teorias y se
esfuercen con empefilo e incondicionalmente para defenderlas y
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materializarlas hasta sus ultimas consecuencias, es que estara asegurado
solidamente el ilimitado desarrollo de nuestro arte musical jucheano.

Formar en los miembros de las nuevas generaciones el espiritu de dar
la primacia a la nacion coreana es uno de los importantes requerimientos
de su preparacion politica e ideologica.

Para prepararlos como fidedignos trabajadores de la musica nacional,
que se encarguen del futuro de este arte jucheano, hay que imbuirles con
firmeza ese espiritu y guiarlos a plasmarlo cabalmente en su practica
musical.

Materializarlo en la esfera del arte musical significa que con el alto
orgullo nacional por la musica coreana, que es la mejor para los
coreanos, la exalten y desarrollen pues se ajusta a las aspiraciones y
exigencias de nuestro pueblo, sirve a su revolucion y refleja sus
caracteristicas nacionales, sus costumbres, sus sentimientos, su vida y
sus manifestaciones estéticas.

Debemos dar a conocer ampliamente a los integrantes de las nuevas
generaciones las sanas y nobles ideas y sentimientos de nuestro pueblo,
sus polifacéticas y desbordantes manifestaciones estéticas plasmados en
la musica nacional, y las caracteristicas peculiares de los recursos
expresivos de ésta, como las melodias y cadencias nacionales, para que
la desarrollen y enriquezcan a nuestra manera, conforme a los
sentimientos, aspiraciones y anhelos de los coreanos.

Para hacer realidad el espiritu de dar la primacia a la nacién coreana
es menester que los manuales, los estudios, los métodos de tocar y otros
sean escritos principalmente con lo nuestro. Por supuesto que pueden
utilizarse los extranjeros necesarios como referencia en el estudio de los
elementos basicos de la técnica y en la practica basica. No estd mal
tomarlos como referencia para conocer y superar Sus normas y
convencerse de las ventajas de nuestro arte musical jucheano.

Sin embargo, la musica de cada pais tiene sus caracteristicas
peculiares y, por tanto, es diferente su técnica de ejecutar y su sistema de
ensayo para interpretar las obras musicales. Por esta razon, para
representar nuestra musica de la mejor forma, hay que acumular el
virtuosismo sobre la base de nuestros métodos y nuestros estudios. Aun
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en el caso de aprovechar los métodos y estudios de otros paises, su
objetivo ha de consistir, en todos los casos, en utilizar sus aspectos
técnicos para el desarrollo de nuestra musica, sin aceptarlos por entero o
apoyarse en ellos exclusivamente.

Hacer que las jovenes generaciones tengan amplios y profundos
conocimientos sobre la musica y adquieran un alto virtuosismo, es un
requisito indispensable para formarles las cualidades esenciales y la
capacidad de trabajo como musicos profesionales.

Esos conocimientos y virtuosismo constituyen los rasgos distintivos
principales del musico y una de las condiciones basicas que le permiten
cumplir con honor sus deberes. La intensificacion del aprendizaje de
conocimientos y técnica profesionales en la formacion de los jovenes
artistas musicales, junto con su educacion politica e ideologica,
posibilitara preparar a talentosos creadores y musicos capaces de ofrecer
efectos musicales de altos valores ideologicos y artisticos.

En la formacion de musicos profesionales el ejercicio practico es la
via fundamental para cultivar el virtuosismo. So6lo intensificandolo es
posible formar a competentes creadores y artistas, con capacidad para
presentar originales descripciones sonoras con excepcional talento y
destacada técnica. En esta preparacion, el ejercicio practico es el que
conduce a la destreza artistica que permite resolver con habilidad y de
modo independiente cualquier tarea dificil relacionada con la técnica y
cubrir las exigencias descriptivas que presentan la creacion e
interpretacion musical.

En el ejercicio practico, hay que asegurar con rigor el caracter
ordenado y sistemdtico del progreso de la técnica y ensefiar puntual y
profundamente las distintas piezas didacticas y los estudios. Es asi como
se puede elevar sin complicaciones la destreza artistica y poseer una
técnica de ejecucion polifacética.

El adiestramiento practico ha de realizarse sobre la base del principio
cientifico y conforme al nivel del desarrollo técnico y las condiciones
fisiologicas de cada aprendiz. Solo cuando se acabe con la errénea
manera de realizar mecanicamente el ejercicio practico y se ensefle,
aunque so6lo sea una técnica de ejecucion de manera que se conozca
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correctamente la razén cientifica de lo ensefiado, es posible formar a los
relevos como maestros de la creacién de imagenes musicales capaces de
manifestar su fuerte peculiar, aun valiéndose de la misma destreza
artistica.

Para adquirir amplios y profundos conocimientos de la musica y
destacado virtuosismo es preciso intensificar el estudio de la teoria
basica sobre la técnica musical.

Un intenso estudio tedrico combinado organicamente con el ejercicio
practico permite obtener esos conocimientos y desarrollar con mayor
rapidez este ejercicio sobre la base cientifica y tedrica.

Originalmente, la teoria basica sobre la técnica musical, producto de
la generalizacion y sistematizacion de las peculiaridades actstico-fisicas
y psicologico-estéticas de los elementos musicales y sus recursos
expresivos que se han experimentado y conocido en el largo proceso de
la vida musical, esta basada en las experiencias practicas y constituye el
fundamento cientifico y tedrico creado con el objetivo de que se aplique
en la practica musical. Debemos reescribir y perfeccionar a nuestra
manera el contenido de las asignaturas de la teoria musical sobre la base
de los éxitos y experiencias acumuladas en la practica de nuestro arte
musical jucheano, de modo que proporcionen conocimientos utiles
susceptibles de aplicarse realmente en la creacion y ejecucion. Para
nosotros es un motivo de gran orgullo tener un excelente y polifacético
patrimonio de la musica nacional y tradiciones musicales
revolucionarias, asi como valiosos éxitos y ricas experiencias en la
creacion de la musica jucheana, lo cual constituye un solido caudal para
permear la teoria musical de lo nuestro y desarrollarla y perfeccionarla a
nuestra manera. En cuanto a las asignaturas que tratan la teoria musical,
incluidas Acordes, Polifonia y Analisis de las Composiciones, que no se
hayan liberado totalmente de los caducos esquemas de la teoria musical
de Europa ni sistematizado de modo cientifico, debemos rectificarlas a
tono con nuestras demandas sobre la base de los grandes éxitos practicos
de nuestra musica. El hecho de que algunos creadores, cantantes e
instrumentistas no creen muchas obras de diversos géneros y formas ni
las interpreten bien a nuestra manera, estd relacionado, ademas de con
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sus limitaciones ideologicas y estéticas, con la falta de la formacion
basada en la teoria original y cientifica sobre la musica. Nos compete
confeccionar todos los materiales didacticos de la teoria musical
conforme a nuestra realidad, basandonos estrictamente en las ideas y
teorias literarias y artisticas jucheanas de nuestro Partido, y elevar su
nivel cientifico y tedrico.

Dar un criterio cientifico de los factores principales del desarrollo del
arte musical y un concepto jucheano del patrimonio musical viene a ser
importante exigencia en la docencia de la historia musical.

La musica es un reflejo concreto de la vida nacional, un producto de
la época. A medida que progresa ésta y cambian las costumbres, los
sentimientos estéticos y las ideas de las personas, cambian y se
desarrollan el contenido y la forma de la musica. Las composiciones
escritas en cada etapa del desarrollo socio-histérico de nuestro pais
tienen reflejadas las aspiraciones y anhelos del pueblo y las
peculiaridades y limitaciones de cada época.

Para tener clara conciencia del proceso legitimo del desarrollo del arte
musical e incrementar la capacidad para crear un arte musical
revolucionario, a tono con la demanda y aspiracion de la época sobre la
base del patrimonio de la musica nacional progresista y las tradiciones
musicales revolucionarias, debemos conocer claramente la historia de
nuestra musica.

En la historia de la musica cada renovaciéon o cambio radical se
produce, invariablemente, en una cierta coyuntura y sobre la base de
heredar su patrimonio progresista y desarrollarlo conforme a la demanda
de la nueva época.

En general, esas coyunturas en el desarrollo de la musica atafien a los
tiempos en que se agudizan las contradicciones nacionales y clasistas y
se incrementa la lucha revolucionaria de las masas populares; en que en
la revolucidn y la construccion se registran hechos trascendentales, y en
que se producen impactantes cambios socio-historicos. Si pensamos, por
ejemplo, en la historia de nuestra musica en la edad moderna y actual,
recordaremos que en el periodo en que se incrementaban las ideas
patrioticas de nuestro pueblo contra la dominacidén colonial japonesa
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surgieron y progresaron las canciones de ilustracion, las canciones para
ninos, las liricas, las populares modernas, y las de otros géneros y
formas, las cuales contribuyeron a fomentar las ideas y sentimientos
antijaponeses en los jovenes estudiantes y demas habitantes patrioticos.
En ciertos documentos se afirma que en nuestro pais las canciones de
ilustracion se crearon bajo la influencia de la musica occidental,
especialmente la religiosa; ésta es una tergiversacion del hecho historico,
y una manifestacion del servilismo a las grandes potencias por parte de
los historiadores burgueses de la musica que adoraban a la musica
occidental. Esas canciones y otras posteriores pudieron ver la luz gracias
a las nuestras que les precedieron.

Las inmortales obras clasicas creadas por el gran Lider y otras
composiciones del periodo de la Lucha Revolucionaria Antijaponesa
ocupan un lugar de especial importancia en el desarrollo de la musica
moderna de nuestro pais. La musica de la revolucion antijaponesa es el
prototipo clasico del arte musical revolucionario imbuido de las ideas de
los obreros y el resto del pueblo trabajador sobre la liberacion nacional y
de clases, de firme espiritu combativo por la independencia de los seres
humanos y de optimismo revolucionario por el porvenir del socialismo y
el comunismo. Asimismo, constituye la raiz historica de nuestro arte
musical jucheano. En el estudio de la historia musical la atencion
principal debe estar dirigida a conocer profundamente en lo cientifico y
tedrico, cOmo se establecieron las tradiciones de la musica revolucionaria
antijaponesa, cuales son sus caracteristicas ideologico-artisticas y como
han sido continuadas y desarrolladas después de la liberacion. Sélo asi,
los musicos de la nueva generacion pueden formarse como
revolucionarios capaces de defender con firmeza y hacer brillar mas las
referidas tradiciones, piedra angular del arte musical jucheano, y los
preciosos méritos de nuestro Partido en la lucha por continuarlas y
desarrollarlas.

Para adquirir amplias nociones de la musica es menester conocer
también la historia musical de otros paises. Solo asi se puede estar al
tanto de la historia de la masica mundial y la tendencia de su desarrollo
actual, lo cual redundaria en favor del progreso de la musica jucheana.

173



En lo hondo de los materiales o manuales de la historia musical de los
paises europeos esta latente la idea de considerar a Europa como el
centro de la musica, ademds de que no estan aclaradas nitidamente las
coyunturas, circunstancias y condiciones socio-historicas para su
desarrollo. En esa historia las concepciones sobre las canciones famosas
o los criterios para la apreciacion de los valores artisticos se basan,
preferentemente, en el esteticismo y la concepcion burguesa de la
estética. La historia musical de otros paises necesariamente se debe
analizar y apreciar de manera correcta sobre la base de la concepcion
jucheana al respecto y rechazar categdricamente las erroneas nociones de
toda clase de corrientes musicales burguesas formalistas que se propagan
en los paises europeos.

Lo importante en la formacion de la reserva de artistas de la musica es
dirigir gran atencion a asentarles s6lidos cimientos musicales.

Los artistas, que recibieron la ensefianza de la musica, se desarrollan
rapidamente y tienen alto nivel de interpretacion, en comparacion con
otros; esto se debe a los firmes cimientos que les ha asentado esa
enseflanza.

Para establecer tales bases es importante intensificar los ejercicios con
el piano. Este, instrumento integral con varias funciones de ejecucion,
constituye un medio indispensable para la creacion y ejecucion de la
musica. S6lo quienes saben tocar habilmente el piano pueden llegar a
tener solidas bases musicales y elevar su capacidad en la especialidad.
Los vocalistas e instrumentistas deben saber tocarlo con tal destreza que
les permita acompaiiar la pieza que ejecuten.

Preparar firmes bases musicales requiere conocer bien, ademas, de la
musica nacional y las cadencias coreanas.

La cadencia es uno de los importantes medios de expresion de las
caracteristicas y los sentimientos estéticos nacionales en la musica. Hay
que conocerla bien, entre otras causas, para encarnar correctamente los
sentimientos estéticos nacionales en la composicion y el arreglo y
estimular la euforia y el gusto nacionales en la direccion y la
interpretacion.
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A fin de dominar perfectamente las cadencias coreanas es menester
conocer sus caracteristicas en lo tedrico, y a la vez, realizar con
intensidad los ejercicios de ejecucion, de modo que de su gusto y gracia
estén impregnados los gestos y movimientos.

Debemos esforzarnos también para que los vocalistas sepan tocar con
habilidad los instrumentos y los instrumentistas cantar bien. Si a los
primeros se les ensefia el método de ejecucion de la guitarra, el acordeon,
el kayagum y otros instrumentos, y a los segundos la manera de cantar,
sera favorable tanto para elevar su nivel de destreza en las esferas
especializadas como para diversificar las actividades musicales.

2) HAY QUE FORMAR DE MODO SISTEMATICO Y
CIENTIFICO A LOS RELEVOS DE MUSICOS
CON DOTES EXTRAORDINARIAS

A los artistas musicales con sobresalientes dotes se les puede formar
con excelencia descubriendo con acierto los brotes con marcada
vocacion y talento y dandoles una ensefianza cientifica y sistematica.

Seleccionarlos sin equivocacion deviene premisa para formar a
solistas de renombre mundial. No todos poseen una marcada vocacion y
talento musical. Cada persona los tiene en diferente grado, como
diferentes son también su fisonomia, caracter y gusto. Para ser solista
con virtuosismo se debe contar con vocacioén y talento musicales y
determinadas condiciones fisicas.

Los nuevos brotes talentosos han de ser seleccionados directamente
por el Centro y no por el sistema de recomendacion, y hay que permitir
que todos participen en el examen. Si se limita a personas recomendadas
por las escuelas e instituciones es posible que permanezcan desconocidos
los brotes prometedores que se encuentran entre las amplias masas de
trabajadores, jovenes y nifios. Ademas, en vista de que se eleva cada dia
mas el nivel de cultura musical de las masas y se acrecienta rapidamente
el nimero de miembros de la nueva generacién que poseen vocacion y
talento musicales, no debe ser limitada la fuente de su seleccion.
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Hay que incorporar a esta labor a muchos especialistas competentes
con ricas experiencias. La participacion de los profesores y demas
especialistas, que seran encargados directos de la formacion de los
relevos, posibilitarda apreciar correctamente su aptitud y talento y
seleccionar entre ellos a los mas prometedores con alta capacidad.

Organizar regularmente concursos musicales entre los estudiantes
jovenes y nifios, constituye una importante via para descubrir a los
dotados de aptitud y talento para la musica. Si se efectiian conforme a la
realidad a nivel central y local, sera bueno para desarrollar de modo
masivo el arte musical y seleccionar con eficiencia a los futuros musicos.

En la formacién del relevo musical es importante instruirlo de modo
cientifico y sistematico para que esos retoflos con sobresaliente vocacion
y talento den magnificos frutos.

Aunque una persona posea una aptitud extraordinaria, si no se la
cultiva con propiedad, no puede formarse debidamente como su
exponente.

Para formar a futuros musicos nuestro Partido recalcod fortalecer la
educacion de talentos con destacadas dotes y aptitudes. El talento
musical del que hablamos es radicalmente diferente al que cacarean los
imperialistas y los estudiosos venales burgueses. En el tltimo caso éstos
dividen a las personas desde el principio en “talentosos” y “torpes” y lo
absolutizan. Asi arguyen sobre la base del reaccionario “racismo” y el
“fatalismo” burgueses. Se trata de una idea antipopular de las clases
explotadoras para justificar su dominacion sobre las masas populares,
una teoria no cientifica que tergiversa el papel decisivo de la educacion
en el desarrollo de la conciencia ideoldgica y el intelecto de las personas.
Los imperialistas y los revisionistas contemporaneos niegan el caracter
ideologico y clasista de la musica y sus caracteristicas nacionales, se
pronuncian por la “musica pura” y llaman “talento” a los que tienen
capacidad en la practica creativa y elevada destreza en la interpretacion.
Pero nosotros no consideramos “talento” a tales individuos deformados,
indiferentes a la politica y que mno conocen ni siquiera los principios
generales del desarrollo social, ni a los que, sumergidos en un
individualismo extremado, han perdido el raciocinio y la mas elemental
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conciencia humana, y persiguen unicamente el honor y bienestar
personales. Oponiéndonos categéricamente a ese argumento burgués
sobre el talento debemos intensificar la instruccion y educacion de los
miembros de la nueva generacion con sobresalientes dotes y vocacion
musicales para, de esta manera, formarlos como talentos de la musica de
tipo jucheano, que sirvan con abnegacioén al Partido y al Lider, a la Patria
socialista y al pueblo.

Con miras a formar solistas de renombre mundial es necesario darles
una enseflanza temprana, intensa desde la nifiez. La vocacion musical se
aprecia desde la nifiez, por eso, solo si se le descubre y cultiva desde
temprano es posible hacerla brillar mas. En las etapas del jardin infantil y
la escuela primaria se preparan las condiciones intelectuales y fisicas,
susceptibles de asimilar los conocimientos y la técnica musicales, y se
desarrollan rapidamente. Hay que ofrecer la ensefianza especializada
desde la nifiez en que la sensibilidad musical es aguda y la flexibilidad
fisica permite aprender los complejos y delicados procedimientos
técnicos, para asentar sélidos cimientos musicales.

Para impartir con eficiencia la ensefianza temprana de la musica es
preciso establecer su contenido y método a tenor con el desarrollo
legitimo del intelecto y la capacidad practica de los nifios.

Esta ensefanza constituye la primera etapa de la instruccion
especializada para dar a los nifios los conocimientos fundamentales de la
musica.

En ella se deben determinar con acierto, ante todo, los instrumentos
musicales para su especialidad sobre la base de un analisis global y
profundo de sus aptitudes y talento musicales y sus condiciones fisicas.
Unicamente de esta manera es posible desarrollar sin tropiezos su técnica
de ejecucion. En la referida etapa se debe poner el énfasis en sembrar los
conocimientos elementales de la musica, mientras se efectiian en correcta
combinacion los ejercicios destinados a refinar las sensibilidades sonoras
y ritmicas, y observar de modo cabal el orden de prioridad y respetar el
caracter sistematico en el desarrollo técnico.

Lo que se aprende en la nifiez perdura grabado en la mente, sirve de
base para el desarrollo del intelecto, la técnica y la capacidad practica.
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Un refran coreano dice: Habito contraido a los tres afios, va hasta el
octogenario. Esto significa que es muy dificil cambiar las costumbres
adquiridas cuando nifio. Si, por impaciencia, no se observa estrictamente
el orden de prioridad en el desarrollo de la técnica o se ensefia una cosa y
otra, sin atenerse a un sistema, se adquieren malos habitos, que impiden
el avance en el virtuosismo.

En esa etapa, cuando se ensefa y adiestra a los nifos, hay que hacerlo
correctamente, tomando en consideracion hasta su futuro desarrollo, y
sobre bases cientificas, de modo que ello constituya un solido cimiento
para su virtuosismo. Profunda atencidén se prestara también para hacer
que los niflos adquieran conocimientos multifacéticos y se cultiven
delicados sentimientos y sensibilidades musicales. A los nifios del grupo
musical de instruccion temprana se les debe permitir que asistan a
menudo a las veladas y conciertos y vean muchas obras de artes
hermanas, asi como impartirles la ensefianza en diversas formas
conforme a su contenido y al desarrollo del intelecto de los educandos,
valiéndose de medios visuales, muestras y hechos reales. Solo asi, ellos
pueden prepararse como relevantes musicos capaces de expresar con
refinadas y profundas manifestaciones el contenido ideoldgico y estético
de las obras, y cumplir con habilidad cualquier tarea técnica dificil y
compleja.

Cultivarse una firme voluntad y constancia mediante los ejercicios de
técnica elemental de la especialidad constituye un importante
requerimiento para ser musicos; eso ha de ser una parte de su vida, un
habito que deben tomar desde la nifiez. La destreza musical se acumula y
perfecciona so6lo en virtud de un alto entusiasmo creador e intensos y
repetidos ejercicios. También los solistas virtuosos pueden mantener su
nivel técnico, consolidarlo y desarrollarlo hacia una etapa superior,
cuando realizan normalmente los ejercicios basicos. Desde la fase de la
ensefanza temprana, se debe cultivar en los nifios la costumbre de
realizar con constancia y paciencia, los ejercicios de destreza, como parte
de su vida cotidiana.

Hay que formar solistas con alto nivel de virtuosismo a tenor con las
caracteristicas de la musica.
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La musica es un reflejo estético de la vida, las ideas y los
sentimientos del hombre, los cuales se manifiestan en el lenguaje musical
que tiene su propia capacidad expresiva. Formar a los relevos de musicos
con elevada destreza conforme a las caracteristicas de este arte, significa
basarse en las formas y los métodos docentes convenientes a las
peculiaridades de la expresion del contenido de la musica y sus
representaciones. Los sentimientos estéticos musicales que se
manifiestan en virtud del propio lenguaje y gramatica de la musica se
caracterizan por encarnar nitidamente la individualidad del ejecutante,
aunque son muy delicados, concretos y universales.

La preparacion de los relevos de musicos con elevada destreza e
individualidad, capaces de expresar excelentemente las distintas ideas,
sentimientos y sensibilidades estéticas de los seres humanos es una tarea
creativa muy dificil y complicada, por tanto, se deben aplicar formas y
métodos docentes apropiados.

Fortalecer el sistema de docencia individual en los ejercicios de la
especialidad es un requisito insoslayable para formar los solistas con
elevada destreza e individualidad.

Como los ejercicios de especialidad se realizan con personas de
distintas aptitudes musicales, desarrollos e individualidades, s6lo con
lecciones generales y métodos de docencia colectiva es imposible
alcanzar el objetivo de la preparacion de relevos de los solistas. Para
formar a un retofio como un solista con extraordinario virtuosismo y
marcada individualidad es indispensable realizar la instruccion de la
especialidad en forma de docencia individual. Intensificar esta forma de
ensefanza en la instruccion practica de la musica es una invariable
orientacion de nuestro Partido.

El objetivo de dar lecciones individuales no se alcanza de por si,
dictandolas simplemente. Con miras a formar a los alumnos como
creadores de gran destreza artistica y de originales imagenes musicales
es preciso aplicar acertadamente diversos métodos de docencia
convenientes al nivel de su preparacion y al contenido de las lecciones, y
erradicar el esquematismo y la imitacion. Impartir de modo uniforme a
los alumnos un mismo material didactico bajo el pretexto de que son de
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un mismo curso o ensefiarselo de igual manera sin considerar el nivel de
preparacion e individualidad de cada uno, no permite elevar debidamente
su destreza ni poner de relieve su fuerte individual. En las instrucciones
individuales hay que poner coto a los fenomenos de que los profesores se
impongan a los alumnos diciendo “hagan como yo”, o los guien a imitar
tal como estan las obras e interpretaciones extranjeras que se utilizan
como referencia.

Para potenciar el sistema de instruccion individual es preciso
seleccionar con tino los materiales didacticos y aplicar métodos correctos
para darlos a conocer rapida y exactamente, sobre la base de un detallado
y profundo analisis de los méritos y defectos de cada alumno.

En la instruccion practica de la especialidad se deben combinar de
modo correcto los procedimientos descriptivos, susceptibles de dar
impresiones vivas y concretas, con los teodricos, destinados a dar a
conocer, sobre la base de los principios, las razones cientificas de los
recursos de expresion y los métodos de ejecucion de la musica. La
musica es un arte que se percibe por los drganos del oido. Se crea por los
movimientos intencionales de varias partes del cuerpo humano, como los
organos sonoros en el caso del cantante y los dedos en el del
instrumentista. En la instruccion practica de la especialidad se debe
lograr que éstos adquieran la capacidad de distinguir con habilidad sus
propios sonidos, producirlos bellos y dulces conforme a sus condiciones
fisicas y resolver con gran destreza cualquier problema de técnica dificil
y complicado. Cuando llegan a tener tal capacidad coordinadora, es
posible que se conviertan en solistas virtuosos. Para que los alumnos
comprendan con exactitud el contenido de las instrucciones, es necesario
ensefiarles la estructura fisica del cuerpo humano y los principios de su
funcionamiento, darles el ejemplo de cantar y ejecutar, introducir
grabadoras, videos y otros equipos técnicos modernos, asi como utilizar
espejos para que, mirandose en ellos, se rectifiquen los gestos, los
movimientos de los labios y brazos.

Para preparar a virtuosos relevos de los solistas acorde con las
caracteristicas de la musica, es preciso realizar en estrecha vinculacion
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las instrucciones practicas de la especialidad y las actividades practicas
de creacion.

Aunque la docencia individual constituye la forma principal de los
ejercicios de la especialidad, con ella sola es imposible formar de modo
satisfactorio el relevo de musicos con alta técnica artistica y amplios
conocimientos. Solo intensificando las practicas junto con los ejercicios,
el relevo en preparacion puede consolidar los conocimientos adquiridos
en las instrucciones, experimentar la realidad, adquirir nuevos
conocimientos en esas actividades practicas y cultivarse la audacia para
actuar en el escenario.

Para intensificar las practicas es necesario combinar de modo racional
las distintas formas, como el solo vocal e instrumental, el ensamble y la
creacion operistica, y todas a un nivel mas alto y con mayor eficiencia.
Para ello hay que establecer correctamente el objetivo y el contenido de
las practicas, hacer suficientes preparativos y condiciones y
aprovecharlas para dar a conocer el original sistema y los reglamentos
implantados por nuestro Partido para la creacion, y ser exigentes para
que se observe estrictamente la ética teatral.

Una importante via para acerar la audacia teatral es presentar
frecuentemente a los noveles en el escenario para que se familiaricen con
éste. Cuando ellos asisten a menudo a la reunion para la demostracion de
la maestria y se presentan de modo sistematico en las funciones de
agitacion econdémica y otros espectaculos, en los que establecen
comunicacion con el publico, pueden familiarizarse con el escenario,
cobrar osadia teatral y elevar la maestria artistica.

A fin de formar mejor a los solistas con destacado talento y
virtuosismo es indispensable elevar la funcion y el papel de las
instituciones de ensefianza musical.

Soélo con una ensefianza especializada sistematica es posible formar
con éxito competentes creadores y artistas de musica preparados en lo
politico-ideoldégico y con virtuosismo.

Si reciben esa ensefianza, el relevo de artistas musicales puede tener a
su cargo el arte musical del Juche con una so6lida base ideologica y
artistica y profundos y polifacéticos conocimientos.
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La conciencia ideoldgica y la maestria de los artistas se desarrollan
también en cierta medida, al calor de las actividades practicas de
creacion. Sin embargo, los que no han recibido la ensefanza
especializada sistematica no pueden avanzar con rapidez y su nivel es
limitado.

La ensefanza especializada sistematica es la inica que les posibilita
conocer con amplitud las ideas y la cultura acumuladas por la
humanidad, poseer nociones correctas de la naturaleza y la sociedad, y
s6lo mediante el estudio de las ciencias y la técnica para transformar
éstas, pueden dotarse perfectamente de cualidades y atributos que les
permiten cumplir la responsabilidad y el papel como protagonistas de la
sociedad. También a los artistas de la musica, recibir instrucciones
musicales sistemadticas, les da la oportunidad de conocer con profundidad
las originales ideas del gran Lider y teorias del Partido sobre la literatura
y el arte junto con la cultura musical de la humanidad y la tendencia del
desarrollo de este arte en el mundo, y poseer solidas bases y la capacidad
creadora para solucionar por sus propios medios los problemas teéricos y
practicos que se presentan en la creaciéon musical.

Ahora en nuestro pais existe un ordenado sistema de ensefianza
musical para formar a los relevos de creadores y artistas musicales como
son: la ensefianza preescolar, la regular y la de los prometedores que
estudian sin dejar el trabajo.

En el dificil periodo de la construccion pacifica, el gran Lider hizo
levantar el Conservatorio de Pyongyang, el cual fue el primer centro de
ensefanza musical en la historia de nuestro pais.

El Instituto Superior de Musica y Danza es el forum supremo de la
ensefanza artistica y el centro formador del relevo de los artistas que se
encargara del desarrollo del arte Juche del pais. El futuro desarrollo de
nuestro arte teatral depende en gran medida de como forma este centro al
relevo. Le incumbe preparar a muchos creadores y artistas capaces de
desempefiar un papel importante en el desarrollo de nuestro arte teatral a
un nivel superior, y a un nutrido nimero de solistas con talento y
virtuosismo, que merezcan considerarse como cumbre en el mundo.
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Las escuelas artisticas establecidas en Pyongyang y las provincias
bajo la sabia direccion de nuestro Partido son centros locales destinados
a preparar a talentosos artistas y maestros de artes. Hay que estructurar
mejor sus bases materiales y técnicas, mejorar e intensificar sin cesar las
instrucciones para elevar ain mas el nivel de los artistas y los maestros
de artes de las localidades y satisfacer por propia cuenta la creciente
demanda de artistas de la musica.

Los institutos de enseflanza musical y las escuelas de todos los
niveles deben perfeccionar aun mas el sistema de docencia musical
existente y manifestar sus ventajas a plenitud, para cumplir con honor
sus misiones y tareas, asi como mejorar el contenido y los métodos de
docencia musical existente conforme a las exigencias de la realidad en
desarrollo y elevar sin cesar su calidad.

La calidad de la ensefianza se determina por la capacidad del maestro.
Por muy bueno que sea el contenido de la docencia y por suficientes que
sean sus condiciones, si no es alto el nivel de preparacion del maestro,
encargado directo de la docencia, no es posible formar a los estudiantes
como artistas musicales con destacado talento y virtuosismo. Sélo los
maestros que poseen amplia vision politica, fecundos y polifacéticos
conocimientos y suficiente preparacion docente, y dominan su
especialidad, pueden formar a los estudiantes como artistas musicales
revolucionarios con sélida concepcion jucheana sobre la revolucion y
destacado talento musical.

Para elevar la capacidad de los maestros se debe establecer el
ambiente revolucionario de estudio y hacerse éste parte de su vida y
costumbre. Solo asi ellos pueden elevar sin cesar su capacidad artistico-
practica y ejercer influencias positivas sobre los educandos para que
estudien con ahinco y eficiencia.

Con el fin de elevar la capacidad de los maestros, basar el contenido
de la docencia musical en la politica del Partido y hacerlo cientifico y
moderno, es necesario intensificar entre ellos la investigacion cientifica.
Los profesores ¢ investigadores del sector musical, intensificandola,
tienen que escribir valiosos articulos y textos de referencia que aclaren
con profundidad los problemas cientifico-teoricos de la ensefianza
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musical y la practica de creacidon y ejecucion y componer muchas mas
melodias docentes y métodos de tocar de alto nivel a nuestro estilo. Esta
es la manera con la que pueden dar a los educandos mas amplios y
profundos conocimientos, modernizar la ensefianza musical y ponerla
sobre base cientifica, y establecer solidamente el Juche.

Realizar con intensidad la investigacion cientifica musical en los
institutos de ensefianza y de investigacion en el sector viene a ser una
importante via para formar mejor a los relevos y desarrollar la musica
jucheana hacia una etapa superior.

Actualmente la investigacion cientifica musical se encuentra atrasada
en comparacion con la practica de creacion e interpretacion y no se
promueven con vigor las actividades relacionadas con la teoria y la
critica sobre la musica.

Han transcurrido 20 afios desde que produjimos una revolucion en la
opera y creamos la de estilo Mar de sangre, que marcara un cambio
trascendental en la historia operistica mundial, y hemos acumulado
muchos éxitos y experiencias al abrir campos nuevos en la creacion de
distintos géneros y formas musicales revolucionarios y populares. Al
sector musical le compete escribir muchos mas libros teoéricos sobre la
musica, que analicen con profundidad los méritos y experiencias que
nuestro Partido acumulé en la creacion de la musica jucheana, y
generalicen los éxitos en la creacion e interpretacion. Asimismo debe
promover vigorosamente la critica llamada a desempefar un papel
inductor para divulgar ampliamente los éxitos y las experiencias en la
creacion musical y la practica de interpretacion y llevarlos a una etapa
superior.

Hay que descubrir y conservar con propiedad el patrimonio musical
de la nacion y apreciarlo correctamente sobre la base de los principios
historicista y modernista para que las futuras generaciones conozcan con
claridad el pasado de nuestra musica, la lleven adelante y desarrollen con
sentido critico, conforme a las exigencias de la época actual. Debemos
formar un mayor numero de relevos de tedricos y criticos de la musica y
equipar solidamente los institutos de investigacion cientifica musical
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para alcanzar nuevos cambios en el desarrollo de nuestra musicologia
jucheana.

Debemos mejorar la impresion musical acorde con las demandas de la
realidad de nuestra musica en desarrollo, aumentar la variedad de las
publicaciones y elevar decisivamente su calidad, de modo que
contribuyan activamente a la formacioén de relevos y al desarrollo del
arte musical jucheano.

La ensefianza artistica es una labor honrosa y digna llamada a formar
al relevo de creadores e intérpretes, fiel al Partido y a la revolucion y con
talento. Los profesores y funcionarios de los centros de ensefanza en el
sector musical bien conscientes de su honrosa y noble mision, tienen que
hacer acopio de su talento y capacidad para formar muchos mas
creadores musicales y artistas competentes que sirvan activamente al
Partido y al Lider, a la sociedad y al pueblo.

No resulta facil crear excelentes piezas musicales.

El protagonista y creador de la musica es el hombre. La musica no
solo es un reflejo de las ideas y sentimientos del hombre, sino también
un producto de su meditacion, busqueda, esfuerzo y pasion. Una musica
genuina se caracteriza por ser bella, noble, profunda y poderosa.

El creador de musica jucheana puede escribir una pieza hermosa y
noble a tono con las ideas y los sentimientos de las masas populares,
cuando esta dotado s6lidamente con la doctrina Juche y experimenta en
lo vivo la vida que la encarna.

Si el musico tiene el noble espiritu de servir al pueblo, su meditacion
y busqueda para crear una musica auténtica pueden seguir un curso
correcto, y secundadas por su fecunda capacidad, dar magnificos frutos.
Si a esto se afladen un incansable esfuerzo y pasion, saldra una musica
verdaderamente poderosa.

El musico debe ser sincero siempre ante el pueblo y el arte.

So6lo el musico que, fiel a la direccion del Partido, mantiene la
correcta posicion y actitud de servir al pueblo con el arte y es abnegado,
en la préctica, por el Lider, el Partido y el pueblo, puede crear excelentes
piezas que se recordaran eternamente en la historia. Lo corroboran los
significativos tiempos en que bajo la direccion del Partido se efectud la
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revolucion musical, sobre todo en lo referente a canciones, Opera y
piezas para orquesta, abriendo la época de prosperidad de la musica
jucheana.

Defender las originales ideas literarias y artisticas del gran Lider y los
méritos alcanzados por nuestro Partido en la creacion de la musica
jucheana constituye la tarea principal para el desarrollo de nuestra
musica hacia una etapa superior.

El gran Lider concibi6 las originales ideas literarias y artisticas y
prepar6 la raiz de nuestra musica, y el Partido heredd e hizo florecer a
plenitud su tradicion revolucionaria. S6lo defendiéndola hasta el fin y
llevandola adelante con brillantez es posible mantener el caracter
revolucionario y popular de nuestra muisica y desarrollarla como musica
socialista y comunista.

Los funcionarios y musicos del sector, con el gran orgullo y dignidad
de haber sido formados por el Partido, y de desplegar a plenitud
actividades creativas, deben ser fieles a su mision principal como
musicos del Partido, musicos revolucionarios que no vacilan ante
ninguna tempestad ni se dejan tentar por ninguna palabra endulzada, y
crear con entusiasmo muchas obras musicales revolucionarias.
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