DOHNÁNYI ERNŐ: SZIMFONIKUS PERCEK

Dohnányi Ernő (1877-1960) Bartók és Kodály mellett a 20. századi magyar zene legjelentősebb személyisége. Korának nemzetközi viszonylatban is kimagasló zongoraművésze, aki mint tanár, a Zeneakadémia főigazgatója, karmester és a magyar zenei élet fáradhatatlan energiájú szervezője, múlhatatlan érdemeket szerzett a magyar zene történetében. Rendkívül tehetséges és nagytudású zeneszerző. Noha személyes jóbarátság fűzte Bartókhoz és Kodályhoz, zeneszerzői hitvallása különbözött az övékétől: Dohnányi nem kötelezte el magát a népzene mellett. Néhány jelentős művében ő is népi témákat dolgoz fel (Ruralia Hungarica), alapvetően azonban az európai zene későromantikus áramlatához csatlakozott, művei invenciózusak, választékosak, gyakran humorosak (Változatok egy gyermekdalra).


1923-ban történelmi jelentőségű hangversenyt vezényelt: Pest, Buda és Óbuda egyesülése és ezzel Budapest főváros létrejöttének 50. évfordulója alkalmából rendezett díszhangversenyen mutatták be Bartók Táncszvitjét, Kodály Psalmus Hungaricus-át és Dohnányi Ünnepi nyitányát. Tíz évvel később újabb jubileumra került sor: a Budapesti Filharmóniai Társaság Zenekara alapításának 80. évfordulóját ünnepelte, ismét a három nagy zeneszerző egy-egy új művének bemutatásával. „Melyik nemzet tud ma egyszerre három ilyen géniuszt felmutatni?” — írja lelkesülten Tóth Aladár. Ezen a hangversenyen csendült fel először Kodály egyik legnépszerűbbé vált műve, a Galántai táncok, Bartók Öt népdalfeldolgozása zenekari kísérettel, Dohnányi pedig saját vezényletével Szimfonikus percek, op. 36. c. művét mutatta be.


Dohnányi felesége, Galafrés Elza, a kiváló színésznő, akit sokat és komolyan foglalkoztatott a modern balett-művészet is, táncjátékot tervezett Dohnányi Ruralia Hungarica c. művére. A darab azonban rövidnek bizonyult, ezért Dohnányi néhány tételt komponált hozzá kiegészítésül. Ezeket mutatta be később Szimfonikus percek címen, a két ciklus kombinációjából létrejött Szent fáklya c. tánc-legendát pedig 1934-ben nagy sikerrel vitte színre az Állami Operaház.


Tóth Aladár, a neves kritikus a jubileumi hangversenyről szóló beszámolójában a következőket írta: „Csupa harmónia, csupa formásság és könnyedség ez a három kis bagatell, ahol csintalankodik vagy szeszélyeskedik, ott is csupa dalolás, szellemessége mindig egyúttal lelkesség is, azaz olyan „divertimento”, mely nemcsak a szellemet szórakoztatja, hanem felüdíti a lelket is. Lebilincsel és felszabadít...”


A mű (a Tóth Aladár kritikájában említett háromtól eltérően) öt tételes.

I. Capriccio. Vivacissimo possibile. „A lehető legélénkebben” — írta a szerző a valósággal sziporkázó tétel elé.

II. Rapsodia. Halk, kitartott vonósakkord felett az angolkürt nagy szólójával 2

kezdődik az érzelemgazdag tétel. A témát más fafúvós hangszerek folytatják, majd a zene izgatottá válik és igazi rapszodikus kitörés után, megnyugodva a fuvola szólójával cseng ki.

III. Scherzo. Igazi zenei tréfa, változó ütemei mókás botladozás benyomását keltik.

IV. Tema con variazioni. Andante poco moto. A variációk alapjául szolgáló témáról a szerző maga írta oda a kottába, hogy a 16. századból, tehát a reneszánsz zene korából való. Régi lantmuzsikára emlékeztető hárfakísérettel az angolkürt mutatja be a szép, archaikus témát. A variációk során a zene felgyorsul, szenvedélyessé válik, majd újra megnyugszik és egészen halkan, éteri hangon fejeződik be.

V. Rondo. Presto. Táncos karakterű, nagyon virtuóz tétel.
MOZART: ESZ-DÚR ZONGORAVERSENY  K. 449
I. Allegro vivace  II. Andantino   III. Allegro ma non troppo

A zongoraverseny műfaja végigkíséri Wolfgang Amadeus Mozart (1756-1791) egész életét: tizenegy éves korában írta első zongoraversenyeit (igaz, ezek még átiratok, első eredeti zongoraversenye 1773-ból való), az utolsót pedig halála évében komponálta. Ebben a sorban figyelemreméltó fejezetet képez az 1782-84 között komponált négy mű, melyek közül a negyedik csendül fel ma este. Mozart nemrég szabadult a nyomasztó salzburgi szolgálatból, néhány hónapja mutatták be a Szöktetés a szerájból c. operát és ebben az időben kezdte megalapozni bécsi karrierjét. A zongoraversenyeket ún. Akadémiákon, mai nyelven szerzői esteken mutatta be, a zongoraszólamot ő maga játszotta. Mivel közismerten remek zongorista volt, a zongoraszólamok nehezek, igényesek, de nagyon „hangszerszerűek”. Apjához írt levelében 1782 decemberében a következőképpen jellemzi ezeket a  darabokat: „A koncertek középúton állnak a nagyon nehéz és a nagyon könnyű között, briliánsak, kellemesek a fülnek, természetesen anélkül, hogy ürességbe hullanának. Itt-ott kizárólag hozzáértőket elégít ki — de úgy, hogy a be nem avatottaknak is tetszik, anélkül, hogy tudnák, miért." Közös jellemvonásuk még, hogy a zenekarban szereplő fúvós hangszerek (két oboa és két kürt) ún. ad libitum (tetszés szerint) jelzéssel szerepelnek, tehát az előadók el is hagyhatják őket, sőt zenekar helyett akár egy vonósnégyes is elegendő a művek megszólaltatásához.

Az Esz-dúr zongoraverseny egy évvel a másik három után látott napvilágot. Ez volt az első zongoraverseny, amelyet Mozart felvett műveinek saját kezűleg vezetett katalógusába. Tanítványának, Barbara Ployernek, egy salzburgi baráti család leányának ajánlotta a művet. Hans 
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Redlich, német zenetudós azt írja: az előző három műtől való különbség villámfényként világít rá Mozart lázas tempójú fejlődésére, emberként és művészként egyaránt. A fúvósok, ha mégoly takarékosan alkalmazza is őket, ebből a műből már nem hagyhatók ki. Ez a mű nem a korábbiak folytatása, hanem új kezdet: annak a 12 nagy zongoraversenyből álló sorozatnak a kezdete, amely 1784 és 1786 között keletkezett és Mozart ezidőben alkotott hangszeres műveinek csúcsát jelenti. 

Az Esz-dúr zongoraversenyben Mozart későbbi, érett, nagy operáinak kifejező erőben oly gazdag nyelve szólal meg, itt alkotja meg és finomítja azt a szellemet, amely a Figaro, a Don Giovanni és a Varázsfuvola ragyogó zenéjét áthatja. Ez a zene tele van ideges feszültséggel, váratlan drámai fordulatokkal, kontrapunktikus elemekkel fűszerezve a fináléban. Lassú tétele egyedülálló: szenvedélyes líráját kifejezésben gazdag kromatika és merész modulációk (hangnemváltások) szárnyalása emeli a magasba.
SZTRAVINSZKIJ: LE SACRE DU PRINTEMPS
(A tavasz megszentelése)

Jelenetek a pogány Oroszországból
Olyan zenemű csendül fel ma este, amelyet a nemrég búcsúzott huszadik század egyik legnagyobb alkotásaként tartanak számon, amely a zenekarok és karmesterek számára egyike a legnehezebb feladatoknak. Tegyük hozzá: nem könnyű végighallgatni sem. Feltétlenül érdemes azonban a figyelemre, mert hallatlan erő sugárzik belőle: a természet ereje, a földi természet jelenségeit mozgató kozmikus erő, a természettel szoros kapcsolatban élő régi emberek pogány hitvilágának ereje, a civilizálatlan kor emberének korlátok közé nem szorított érzelmei, indulatai, szenvedélyei, félelme és elragadtatása. Mindezt a szokásosnál jóval nagyobb méretű zenekar szólaltatja meg, amelynek hangszíngazdagsága, ritmikai gazdagsága, hangerő-lehetősége hihetetlenül széles és a zeneszerző hatalmas mesterségbeli tudással a végsőkig ki is használja ezeket  lehetőségeket. Gondoljuk el, hogy ez a mű, amely ma, a huszadik század történelmén, zenéjén és technikáján edzett hallgatót is sokkolja, milyen hatással lehetett a bemutató közönségére 1913-ban, Párizsban, Debussy fénykorában. Botrány volt, a hallgatók egy része bekiabált előadás közben, fütyültek, fújoltak és többen össze is verekedtek — elsősorban nem azért, mert a mű nem tetszett, hanem azért, mert a zene és a hozzá tartozó balett belőlük is a legmélyebb, addig elfojtott ösztönöket csalta elő.
Igor Sztravinszkij (1882-1971) Szentpétervárott született. Apja operaénekes volt, aki jogi pályára szánta fiát. Ő el is végezte az egyetemet, de zenét is tanult (egyik tanára Rimszkij-Korszakov volt) és mint annyi más orosz muzsikus, diplomájának megszerzése után nyomban zenei pályára tért. Első műveinek bemutatása után felfigyelt rá az Orosz Balett zseniális 
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vezetője, Szergej Gyagilev. Az ő ösztönzésére írta Sztravinszkij máig töretlenül népszerű balettzenéit, a Tűzmadár-t és a Petruskát. (1910, 1911). A Tűzmadár meséje az ősi orosz mondavilágból származik, nem csoda hát, hogy a szerző még ezen a művön dolgozott, amikor felbukkant agyában egy futó látomás. „Képzeletemben ünnepélyes pogány szertartás jelent meg: bölcs öregek, körben ülve, egy magát halálba táncoló leányt figyelve. Feláldozták, hogy kiengeszteljék a tavasz istenét.”
E futó gondolatnál jóval később született csak műalkotás, akkor viszont már tudatosan színpadi mű. Nicolas Roehrich nevű barátját választotta munkatársul, aki festőművész, régész és néprajzkutató, elismert ó-szláv szakértő volt egyszemélyben. A születendő mű szellemiségét is segít megérteni az a róla készült feljegyzés, amely szerint „képzeletét mindig izgatta a folklór, mint összekötő láncszem mitológia, geológia és a természet szeizmikus és kozmikus erői között.” Sztravinszkij maga arra a kérdésre, hogy mit szeretett legjobban Oroszországban, azt felelte: „a vad orosz tavaszt, amely mintha csak egyik óráról a másikra tört volna ki, szétpattantva az egész földet. Ez volt gyermekkorom minden esztendejének legcsodálatosabb élménye.” 
Ez a személyes élmény, a századelő emberének tipikus vonzódása a sejtelmes pogány múlthoz és az ősi szlávság iránti nemzeti indíttatású lelkesedés a Sacre megalkotásának lelki gyökerei. A zene tudatosan orosz nemzeti karakterű, de nem használ fel igazi népi dallamokat. A témák a primitívségig egyszerűek, olykor mindössze három-négy különböző hangból állnak. Ezeket a szerző gyakran ismétli, ritmusukat variálja. Az alapvetően tonális (a régebbi zene hangrendszerét követő) témák merész, izgalmas harmóniák közé vannak ágyazva. A legfontosabb zenei momentum a ritmus, amely hol monoton ismétlésből, hol szertelen váltakozásból épül.
A két részből álló táncjátéknak nincs hagyományos értelemben vett cselekménye, jeleneteit nem az események, hanem a szellem logikája fűzi egybe.

I. rész. A föld imádása

Bevezetés. A fagott rendkívüli magasságokba törő dallama litván népdalt idéz. A koratavasz szelíd hangulatát érzékelteti.

A tavasz hírnökei. Fiatal fiúk és lányok tánca, köztük megjelenik egy tapasztalt öregasszony is, aki a természet titkaira tanítja őket.

Elrablás játék

Tavaszi körtánc

Vetélkedő törzsek játéka

A bölcs vének bevonulása

A föld imádása. Az öreg főpap megáldja a földet.

A föld tánca. Az egész nép rituális tánca, mely a termékenységet, az élet folytonos megújulását jelképezi.
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II. rész. A nagy áldozat

Bevezetés. Sztravinszkij maga a „Pogány éjszaka” címet adta neki.

A fiatal lányok misztikus körei. Megalkotják azt a varázslatos kört, melyen belül majd az áldozati szertartás megtörténik, felkészülnek a szertartásra.
A Kiválasztott dicsőítése

Az ősök szellemének megidézése

Az ősök rituális szertartása — ők azok, akik majd elviszik a túlvilágra a feláldozott leány lelkét.

Áldozati tánc. A Kiválasztott leány tánca, amely a teljes önkívületig fokozódik, s amelyhez az egész nép csatlakozik.


Érdekes a mű utóélete: a bemutató óta számos helyen új koreográfia született, a balettszínházak számára óriási feladat és óriási kihívás. Mégis: a tapasztalatok azt mutatják, hogy nagyobb hatást ér el a hangversenytermekben, mint a színpadon.

HANGVERSENYÜNK KÖZREMŰKÖDŐI
Hye-Jin KIM zongoraművész

1987-ben Szöulban született. Hat éves korában kezdett zongorázni, 10 éves korára érett meg benne az elhatározás, hogy a zenének szenteli életét. Már iskolás korában több, tizenévesek számára kiírt versenyen vett részt hazájában. 2000-ben felvették a legrangosabb koreai művészeti és zenei középiskolába, melynek neve Yewon. Középiskolai évei alatt is sikerrel szerepelt egy sor hazai zenei versenyen. Érettségi után felvételt nyert a Szöuli Művészeti Egyetemre.  Különböző zenekarok kíséretével adott hangversenyeket, többek között a Szöuli Filharmonikus Zenekarral, a Szlovák Sinfoniettával (Zsolna) és a Martinu Filharmonikus Zenekarral. Több fesztiválon adott szólókoncerteket és kamarahangversenyeken is szerepelt, pl. a Sanghaji Nemzetközi Zenei Fesztiválon és a Prágai Tavaszon. 2004-ben sikerrel szerepelt a Ferruccio Busoni Nemzetközi Zongora-fesztiválon és a Holland Nemzetközi Zongoraversenyen. Megnyerte a Saxion Konzervatórium díját és részt vett a Van Cliburn fesztiválon, Texasban. 2005 augusztusában 3. díjat nyert a Busoni versenyen, Olaszországban, ennek eredményeképpen számos országból kapott koncert-meghívást.
Jelenleg Berlinben él, az ottani Zeneakadémia hallgatója, Fabio Bidini professzor tanítványa.
JORGE MESTER

A magyar származású Mester Mexikóvárosban született és nevelkedett, most Kaliforniában él. Elismert brácsaművész, hosszú éveken keresztül a Beaux-Art Vonósnégyes tagja volt, mielőtt a karmesteri pályára lépett. Úgy tartják számon, mint   a   világ   egyik   legdinamikusabb  karmesterét.   
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A Pasadena Symphony Orchestra zeneigazgatója volt 1984 óta, több mint 20 évig.  A Los Angeles Times különböző beszámolóiban „Mester — a mester”, a virtuóz karmester, a szenvedélyes víziók karmestere kifejezésekkel illette. Pályafutása során bárhol is megfordult, kiemelkedővé és elismertté tette mindazokat az együtteseket, amelyeket vezetett. Vendégkarmesterként fellépett a Royal Philharmonic Orchestra London, a Bostoni Szimfonikus Zenekar, a Philadelphiai Szimfonikus Zenekar, Detroit, Cincinatti, Seattle, Oregon, Milwaukee, Rochester, Buffalo, Fokváros nagy zenekarai és a Lausanne-i Kamarazenekar élén.

Mint elismert operakarmester, vezényelt többek között a New York City Operaházban, a Sydney-i Operában, Spoleto-ban és a Washingtoni Operában, olyan darabokat, mint A rózsalovag, Parasztbecsület, Bajazzók, Bohémélet, Figaro házassága, Salome és A ravasz rókácska. Az egész világot bejárta a hír, hogy 1997-ben ő vezényelte a Los Angeles-i Getty Center ünnepélyes nyitókoncertjét és utána művészeti vezetőként irányította a központ első szimfonikus sorozatait. 

A vezénylés iránti szenvedélye a pulpitusról kiterjedt a tanításra is. A korai 80-as években a híres Julliard Zeneakadémia karmesteri tanszakának vezetője volt, 2004-ben pedig karmesteri kurzusok sorozatát vezette a Buffalo-i Szimfonikus Zenekarnál.  Erről a következőképpen nyilatkozott: „Szeretek tanítani. Remélem, sikerül ezen a módon viszonozni azt a segítséget, amit Leonard Bernsteintől, Gregor Piatigorsky-tól, William Schumann-tól és Jean Moreltől kaptam pályám elején. Úgy szeretnék segíteni, ahogy annak idején engem is támogattak.” Karmesterek egész generációit nevelte fel, köztük olyanokat, mint James Coulon, Dennis Russel Davies és John Nelson. 

Hosszú ideje a kortárs zene nagyrabecsült előadójaként tisztelik. Élete során több, mint 70 ősbemutatót vezényelt, köztük Philip Glass, Joan Tower és George  Tsontakis műveit. 1967-től 1979-ig, ameddig Mester a Louisville-i Zenekart vezette, 72 új mű ősbemutatóját vette lemezre. Az általa rögzített művek szerzői között ott találjuk Sosztakovics, Penderecki, Carlos Chávez, Frank Martin, Samuel Barber és sok más, az Egyesült Államokban hírneves zeneszerző nevét. 


Mester az utóbbi években azzal foglalkozik, hogy a szimfonikus zene határait kitágítva, eredeti „szimfonikus színház” produkciókat hozzon létre. Félig szcenírozott, félig koncertszerű előadások ezek, amelyek a szimfonikus zenét, a táncot és a drámát egyesítik. Az első ilyen produkció, John de Lancie színész-rendezővel együttműködve a Szentivánéji álom volt, Mendelssohn és Korngold zenéjével. Második közös alkotásuk Moliére Úrhatnám polgár-ja volt Richard Strauss hozzáillő zenéjével, a harmadik középpontjában pedig a Rómeó és Júlia áll, felhasználva Berlioz, Prokofjev, Bernstein és más zeneszerzők műveit, énekesekkel, színészekkel és táncosokkal.

Az ismertetést írta: Fenyő Gábor
