A filmzene kialakulása, fejlődése

A némafilmek kialakulása és hanyatlása
A mozgókép megjelenésével az emberek egy addig ismeretlen új médiummal ismerkedhettek meg a 19. és a 20. század fordulóján. Az első ismertté vált műalkotást Lumiére készítette, melynek címe A munkaidő vége. A kamera egyetlen beállított képből veszi fel, ahogyan az emberek a gyárból –munkaidejük végeztével- hazafelé indulnak. Azonban mégsem ez a legismertebb filmje, hanem A vonatérkezés, valamint A megöntözött öntöző. Ezekből a filmekből jól látszik, hogy a dokumentarista stílus az, ami érdekelte. Vele ellentétben a kor másik meghatározó alakja George Melié a szórakoztatást tűzte ki céljául. Nem az volt a filmjeiben az elsődleges szempont, hogy valóságszerűen ábrázoljon, hanem hogy szórakoztasson. Nem csak ebben különbözött Lumierétől, hanem abban is, hogy a filmjeiben elkezdett különböző plánokat használni. Ez az újítás megváltoztatta az addigi filmművészetet. 
E két különböző nézetből alakult ki két különböző iskola. A Lumierét követők a dokumentarista stílusban alkottak, míg a Meliet követők viszont a fantázia világát jelenítették meg a filmvásznon. 	
A kezdeti lelkesedés a mozgófilmek iránt hanyatlani kezdett, többek között a filmszínházak életveszélyes állapota miatt. A színházak bezárását követően azonban nem szűntek meg a vetítések, a vándormutatványosoknak köszönhetően. Ők ugyanis városról városra járva, sátrakban mutatták be az újabb műalkotásokat. Ennek köszönhetően egyre több ember kezdte ismét felfedezni ezt a szórakozási lehetőséget. Az érdeklődés növekedésével párhuzamosan megnőtt az emberek igénye az egyre hosszabb és cselekményében gazdagabb filmek iránt. Az eleinte egy beállítású filmek átalakultak és egyre több beállításból láthattuk az eseményeket, valamint megnőtt az igény az egyre hosszabb filmek iránt is. Ez is megvalósulhatott az egyre fejlettebb vetítőgépeknek köszönhetően, valamint ennek köszönhetően megjelenhettek az egész estés filmek is. Az első többtekercses film Mark Sennett rendezésében készült, Kékszakáll címmel. 	
A növekvő kereslet átalakította az addigi filmipart, hiszen megjelentek az új műveket forgalmazó nagy stúdiók. 1908-ra azonban átláthatatlanná vált az ipar a sok stúdió miatt, ezért létrehozták az Egyesült Államokban a Motion Pictures Patents Company (MPPC), ismertebb nevén a Trösztöt. Az elsődleges cél ezzel a társasággal az volt, hogy rendszert vezessenek be az egyre kaotikusabb állapotok megszűntetésére. Ennek érdekében több dolgot is megszabtak a felügyeletük alá került amerikai, valamint az USA-ban jelenlévő külföldi gyártók számára. Ilyen volt például a filmtekercsek ára, vagy, hogy egy stúdió egy héten maximum 2-3 filmet hozhat forgalomba. A rendszer szigorú szabályai ellen többen lázadtak fel, valamint ki is léptek. Ezek a gyártók saját stúdiókat hoztak létre. Az egyik legismertebb ilyen stúdió a David Wark Griffith által, Charlie Chaplin, Douglas Fairbanks és Mary Pickford együttműködésével létrehozott United Artists volt. A sok vita és elégedetlenség miatt nem ők voltak az egyedüliek, akik a Tröszt nélkül próbáltak boldogulni, és ennek meg is lett a hatása. Az amerikai kormány végül megszüntette a Trösztöt. 	
Azonban nem csak a stúdiórendszerben történtek változások az 1910-es években, hanem a műalkotásokban is. Az egyik legfontosabb változás volt, hogy egyre nagyobb hangsúlyt kapott az elbeszélés, ami végett a vágás és a beállítások is mind ez alá rendelődtek. Ugyanakkor érdekes technikai és műfaji újítások is megjelentek, többek között ilyen új technikának számított az animáció, új műfaj pedig az avantgárd volt. Az újhullám ellenére a legnépszerűbb filmek továbbra is a vígjátékok voltak, azok közül is Charlie Chaplin filmjei. Ezek a filmek még némák voltak, de zenei kísérettel rendelkeztek, melyek segítették a hangulatot, érzéseket vagy csupán a történetet átérezhetőbbé, átélhetőbbé tenni. 
A zene fontossága a némafilmekben
A korai némafilmeknél még nem volt lehetőség a hangok rögzítésére, majd annak a képpel való szinkronizálására, ezért a vetítések alatt élőben –általában egy zongorista- játszották a zenei kíséretet. Ez a zenei aláfestés azért volt fontos, mert a segítségükkel a vásznon megjelenő érzelmeket, illetve az események hatását tovább tudták fokozni. Ugyanakkor zene nélkül nem válhatott volna szórakoztatóvá a filmnézés, mert a vetítőgépek kattogása élvezhetetlenné tette volna, valamint kizökkentette volna a nézőket. Így tehát a zenei kíséretnek egyre nagyobb jelentősége lett. A kezdeti zongorakíséret fokozatosan egészült ki különböző vonósokkal, és fúvósokkal, míg végül egy kisebb zenekar nem állt össze a vetítések alkalmából. Az azonban korántsem volt egységes, hogy ezek a zenészek milyen művet játszanak a filmek alatt. Ezt mindig az döntötte el, hogy a zongorista, majd később a karmester milyen műveket ismert. Ezért fordulhatott elő az, hogy különböző mozikban, különböző zene szólt ugyanazon a film alatt. 	
A hangosfilmek megjelenését követően, teljesen átalakult a zene szerepe. Már nem voltak meghatározóak a filmek egészét tekintve. Használatuk sem volt kötelező, hiszen a dialógusoknak, zörejeknek köszönhetően ki tudtak fejezni mindet. Ám ez mégsem jelentette azt, hogy a későbbiekben már nem használtak zenét a vásznon. Továbbra is volt szerepük, a dialógusokat kötötték össze, illetve a cselekmény előre haladását segítették. Nem csak a szerepük alakult át, hanem abban is változás történt, hogy már nem csupán klasszikus darabokat használtak fel, hanem a filmekhez saját dalokat írtak. Ernst Lindgren szerint ennek az volt az oka, hogy ha egy film alatt megszólaló zenét később ismét meghallunk, akkor megjelenik előttünk a film, vagyis nem tudjuk elkülöníteni a kettőt „A legkínosabb ilyen eset saját praxisomban az volt, ahogy Disney kezelte Beethoven Pastorale szimfóniáját a Fantáziában (1940). Ez úgy megviselte a zenével kapcsolatos érzéseimet, hogy hosszú ideig attól féltem, sohasem leszek képes Disney képeit kitörölni az agyamból, ami a zene élvezését tartósan tönkretette volna számomra.”[footnoteRef:1]. [1:  Ernst Lindgren: Filmzene (ford. Pap Mária). In: Kenedi János (szerk.): Film+Zene=Filmzene?. Budapest: Zeneműkiadó, 1978. pp. 50-63] 

A hangosfilm megjelenése
A hangosfilmekkel már az 1890-es évek végén elkezdtek kísérletezni. Csakhogy ezek a próbálkozások mind kudarcba fulladtak, a gyártok, stúdiók kételkedési miatt. Szerintük a hangosfilmek nem aratnak majd sikert a nézők között, így a technika fejlesztését leállították. Ellenben a Warner Brothers nem így tett. Míg a legtöbb stúdió felfüggesztette a kísérletezést, addig ők egyre több pénzt kezdtek befektetni az új technika fejlesztésébe. Ennek a befektetésnek köszönhetően 1927-ben elkészült az első hangosfilm A dzsesszénekes címmel. Óriási újításnak számított a film, amelyet aztán követett az Éneklő bolond című mű, mely a A dzsesszénekes sikereit is felülmúlta. A bevételt tekintve a Ben Hurt is letaszította az első helyről és mindenidők egyik legnagyobb bevételét hozó filmjévé vált. Az óriási sikereket követően a hangosfilmek egyre népszerűbbek lettek és a némafilmeket a háttérbe szorították. Ezek a hangosfilmek azonban még nem a mai értelembe vett hangosfilmek voltak. A A dzsesszénekes is egy szinkronizált film, mely azonban már tartalmazott dialógusokat is a dalok mellett. Az első „százszázalékosan” hangos film az 1929-ben bemutatott New York fényei volt. Ámde a felsorolt filmeknek csak Amerikában voltak nagy sikerei. Ennek oka többek között az volt, hogy az európai emberek idegenkedték a nem saját nyelvükön megszólaló filmektől. 
A hangosfilmek sikerei ellenére még voltak olyanok rendezők, gyártók, akik felszólaltak ellenük. A Kiáltvány címmel egy kiadvány jelenítettek meg, melyben megfogalmazták ellenszenvüket az új művek ellen. Feleslegesnek tartották a hang filmvásznon való megjelenését. Sokkal inkább a rendezés fontosságára hívták fel a figyelmet, illetve a montázsokat tartottak a legfontosabb elemnek. A Kiáltványt aláírók között szerepelt Charlie Chaplin, René Clair valamint Eizenstein is. 
A hangosfilm korszakában vált tehát a filmzene a filmművészet szerves részévé, és nyert dramaturgiai funkciót, egy újabb stilizációs lehetőséget teremtve. Eleinte voltak ugyan kételyek a hang, és maga a hangosfilm „hasznosságával” és létjogosultságával kapcsolatban, illetve az akkori esztétikai felfogás szerint, a filmművészetet elválaszthatatlannak hitték a csend „finom feszélyezettségétől”. Attól féltek ugyanis, hogy ezt a hangosfilm realizmusa csak értelmetlen zűrzavarrá változtatná. Azt a  következtetést is levonhatjuk a két korszak ismeretében, hogy a némafilm egyes értékes vonásai a hangosfilmben is továbbéltek, még pedig azért, mert nem a „hangost” és a „némát” kell egymással szembeállítanunk, hanem az egyikben is, és a másikban is a filmi kifejezésmód alapvetően eltérő felfogásait és a stílusváltozásokat. 
André Bazin szerint, a film az egyetlen olyan művészet, mely el tudja rejteni az általa felhasznált eszközöket. A zenei elemek, eszközök esetében, melyekkel a rendező él, fontos, hogy a „háttérben maradjanak”, azaz ügyesen elrejtsék őket és komplex rendszerként működjenek a kép világgal – legalábbis a néző számára.

Filmzene ma 
A film történetének szerves részévé vált a zene, a filmzene, mint műfaj ma már elfogadott és megkérdőjelezhetetlen. A történeti áttekintés után, érdemes tehát megvizsgálni, mi jellemzi napjainkban a filmzenéket, magát a műfajt, a legnevesebb és legsikeresebb szerzőit, valamint a modern technológia nyújtotta új lehetőségeket ezen a téren. Mai értelemben, röviden, a lényeget összefoglalva, a filmzene definíciója így hangzik: a film képsorait kísérő muzsikát jelenti, a film megnézése által keltett élmény szerves része. Nevezik a film harmadik dimenziójának is. Feladata elsődlegesen a szereplők érzelmeinek, az általuk megélt események hatásainak közvetítése. Tágabb értelemben a film végén, vagy a filmben elhangzó különféle betétdalok is beleérthetőek a fogalomba, szűkebb értelmezésben csak a képeket kísérő, leggyakrabban szimfonikus és szöveges énekhang nélküli zenét értjük alatta.
A mai trendek, szokások a filmzene-írás területén, az 1960-as években elkezdődött folyamat eredményei. Akkoriban még a jazz zene adta a fő irányelvet a zeneszerzőknek: Alex North például, aki az 1951-es Streetcar named Desire című filmhez a new orleans-i jazz világából merített ihletet. 1961-ben pedig, egy fiatal jazz-zongorista, Henry Mancini vihette haza a legrangosabb amerikai filmes díjat, az Oscart, az Álom luxuskivitelben című, azóta klasszikussá vált alkotás zenéjéért. A Mancini által komponált filmzene merész, vidám, dallamos, szintén a már említett irányba terelte a hollywoodi irányzatokat a zeneszerzésben. Később pedig Hollywood – ahogyan ezt ma is tapasztaljuk – teljes mértékben meghatározóvá vált a filmzene- írás szempontjából, és Európában is hasonló trendek jelentkeztek, kezdett begyűrűzni a „hollywoodi módi”. Ennio Morricone spagettiwestern-filmzenéi már fordulatot jeleztek a hatvanas évek elején, Nino Rota (A Keresztapa, 1972.) pedig megteremtették a filmzene olykor igen gazdag, olykor klisékkel teletűzdelt, de mindig az érzelmi katarzis felé törekedő, nemzetközi stílusát. A hetvenes években aztán újabb forradalmi változás következett: megjelentek az első szintetizátorok, melyek teljesen új hangzást kölcsönöztek a filmeknek, valamint egyszerűbb is lett a zeneszerzők dolga. Ezekkel az eszközökkel ugyanis, akár egy egész zenekar is helyettesíthető volt (Vangelis nevéhez fűződik a legnagyobb siker ezen a téren a korszakban). Napjainkban a filmzenére ugyanúgy hatással vannak a legkülönbözőbb zenei stílusok és irányzatok. A digitális hangtechnika fejlődésével a zeneszerzők már akár teljes egészében számítógépen dolgozhatnak. A wagneri vezérmotívum öröksége a mai filmzenékben is tovább él, a fontos szereplőknek, eseményeknek gyakran saját dallamuk van, mely a film zenéjében számtalanszor ismétlődhet, variálódhat. A filmzenék terjedelme meglehetősen széles skálán mozog, kezdve az olyan filmektől, melyekben alig szól bármiféle muzsika, egészen azokig, melyeket szinte teljes egészében kitölt a zene. Érdekesség, hogy a filmtörténet során, eddig két olyan alkotóról tudunk csupán, akik nem, vagy alig használtak zenét filmjeik során: az egyik Luis Bunuelt (híres alkotása az Andalúziai kutya, 1929.) a másik pedig Robert Bresson.
