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„L’ARCO SONORO” – Barokk hegedűmuzsika 
Kertész Ágnes hegedűművész és Borsányi Márton csembalóművész hangversenye

Konferansz
A barokk hegedűzene kezdetei

Szeretettel köszöntöm a Kedves Zenebarátokat idei sorozatunk második hangversenyén, Kertész Ágnes hegedű- és Borsányi Márton csembalóművész barokk hegedűmuzsikát megszólaltató koncertjén! Vendégeink nem először járnak nálunk: Ágnes 2010-ben Balog Zsolt zongoraművész oldalán, Márton 2012-ben a bázeli Weckmann-consort tagjaként lépett fel sorozatunkban. Nagyon örülünk, hogy több éve működő kettősüket ebben az évben újra sikerült megnyernünk egy rendkívül izgalmasnak és tanulságosnak ígérkező program előadóiként. 
L’arco sonoro – olvashatták hangversenyünk plakátján. E jó hangzású olasz kifejezést (művészeink leleménye!) körülbelül „A hangzó/zengő/csengő/daloló vonó”-ként fordíthatnánk le – s okkal, hiszen mai műsorunk színes körképet ad a barokk hegedűmuzsikáról, három olasz és egy francia mester műveinek tükrében, s ebben a repertoárban az egyik legfontosabb új elem a korábbi korszakok vonószenéjéhez képest mindenképpen a vonó- (vagy ahogyan a hegedűsök mondják: a jobbkéz-) technika nagyszerű fejlődése. Mindez persze nem jöhetett volna létre a vonó és a hegedű fejlődése nélkül: a megelőző korszakokhoz képest mindkettő nagy utat járt be, mire megérkezett a 18. századba. 
A hegedű feltűnése előtt a legelterjedtebb vonósinstrumentum a gamba volt, a csellóhoz hasonlító hangszer, melyet az ülő játékos vagy a térdére helyezett, vagy a két lábszára közé szorított. (Innen ered elnevezése: a gamba szó olaszul lábat, lábszárat jelent.) A négyhúros csellótól eltérően azonban a gambán hat-hét húr feszült, melyet a lanthoz hasonlóan hangoltak. A hangszert eleve úgy alakították ki, hogy különösen alkalmassá váljék a többszólamú játékra. Kilenc-tíz különféle méretben készítették, egész gamba-együtteseket hozva létre, melyek nagyszabású kamarazene-művek előadására is alkalmasak voltak. A gambával egy baj volt csak: hangja meglehetően kicsi, nagyobb térben kevéssé érvényesült –ezért kezdtek bele a hangszerészek azokba a kísérletekbe, melyek eredményeként a vetélytárs, a hegedűcsalád végül kiszorította a nemes hangú, elegáns instrumentumokat a gyakorlatból. Ezt azért hangsúlyozom, mert a közhiedelem úgy tartja, hogy a gamba a hegedű őse – ez nem így van: Praetorius 1618-ban, egy dolgozatában, szóban és képben párhuzamosan mutatott be hatféle viola da gambát és hétféle viola da braccio-t (vagyis kar-violát) – a két hangszercsalád ekkor még egymás mellett létezett. 

A hegedű, vagy ahogyan kezdetben nevezték, a lira di braccio mai tudásunk szerint Észak-Itáliában jelent meg, innen terjedt el Tirolban, Bajorországban és Franciaországban. A XVI. század első feléből egyetlen hegedűkészítő neve sem emelkedik ki, jóllehet szórványos adatok arra utalnak, hogy már az 1500 és 1550 közötti időszakban is működtek műhelyek Olasz-, Német- és Lengyelországban. Az igazi fénykor azonban úgy 1550 körül érkezett el, mégpedig két észak-olasz városban: Bresciában és Cremonában. A bresciai mesterek közül említsük itt meg Gasparo Bertolotti da Saló és Giovanni Paolo Maggini nevét – az igazi központ azonban Cremona lett, ahol az Amati, a Guarneri és mindenekelőtt a Stradivari-család azóta sem elért magasságokba emelte a hegedűkészítés művészetét. 

Az Amati-család a legidősebb: az alapító Andrea Amati 1500 körül született, az öt számon tartott hegedűkészítőből álló műhely utolsó tagja, Girolamo 1740-ben halt meg. A család leghíresebb tagja Nicola Amati (1596–1684) volt a mestere Andrea Guarnerinek és Antonio Stradivarinak. A Guarneri-család hasonlóan öt hegedűkészítőt számlál: az ő tevékenységük 1620 és 1744 közé esik, leghíresebb közülük Giuseppe Antonio, más néven Guarneri del Gesù (1698–1744). A talán legnagyobb nevű hangszerész-famíliát Antonio Stradivari és két fia képviseli, az ő működésük szintén 1660-as évektől tartott az 1740-es évek elejéig. 
A nagy hegedűkészítők által kifejlesztett hangszer erőteljes, csillogó hangja már sokkal jobban illett az egyre nagyobb termekben rendezett zenei eseményeken felhangzó zenékhez. Az első jelentős hegedűszerzők – akik fáradhatatlanul kutatták újabb és újabb hangzáslehetőségeit – a 17. század folyamán azután előkészítették a hegedűirodalom fontos műfajainak megjelenését is, melyek közül a legjelentősebbek a szonáta és a concerto, a zenekarral kísért versenymű. A szonáta többféle változatát is ismerték már: a számozott basszussal kísért darabok mellett megjelentek a szólóhegedűre írott szonáták is, ahogy a kíséret nélküli szólóra írott szvit és capriccio műfajait is felfedezhetjük. 
A hegedűirodalom tényleges kezdeteit igen nehéz felderíteni, hiszen mielőtt szólóhangszerként tűnt fel, alkalmazták már zenekarban (például Monteverdi 1607-es Orfeo-jában) és a tánczenében. Az első fontos sorozatnak Giovanni Paolo Cima 1610-ben megjelent Concerti ecclesiastici című művét tartja a szakirodalom. Az első jelentős hegedűkomponista azonban az 1587 körül Bresciában született és 1663-ban Velencében elhunyt Biagio Marini. A század folyamán az olasz hegedűjáték ügyét Farina, Fontana, Dario Castello, Uccellini, Nicola Matteis, Bassani, Legrenzi és Vitali vitték tovább. E zeneszerzők (köztük több aktív hegedűssel) egyre virtuózabb, látványosabb zenéket írtak a hangszerre, egyre tovább tágítva annak arzenálját: egyre magasabb fekvések használata, az akkord- és többszólamú játék fejlesztése, egyre látványosabb és gyorsabb passzázsok alkalmazása jellemzi darabjaikat. E manapság egyre többet játszott szerzők után már a 17–18. század fordulójának ismert mesterei következnek, közöttük mindenekelőtt Torelli, Corelli és Vivaldi. 

Corelli: g-moll szonáta Op. 5 No. 5 (Róma 1700)
Arcangelo Corelli 1653. február 17-én született Fusignanóban (Ravenna mellett) és 1713. január 8-án hunyt el Rómában. Az olasz barokk hangszeres zene egyik legnagyobb alakja, zeneszerző és hegedűművész. Érdekes, hogy bár személyében igen jelentős mesterről beszélünk, életéről mégis meglehetősen keveset tudunk, megbízható korabeli forrásunk alig akad. Ötgyermekes földbirtokos családba született, ám apja születése előtt öt héttel elhunyt, így édesanyja, Santa Raffini nevelte fel. Első tanára feltehetően egy faenzai pap volt. Tizenhárom évesen Bolognába utazott, ahol többen is valószínűsíthetően tanárai voltak (Benvenuti, Brugnoli, Laurenti és Bassani neve egyaránt felmerült e vonatkozásban). Négyévi tanulás után felvették a város hírneves Accademia Filarmonica-jába (később Mozart és Rossini is tagja lett e jeles társaságnak). Hírneve gyorsan nőtt, néhány éven belül egyértelműen Itália vezető hegedűsének tekintették. 1670-ben elhagyta Bolognát, Rómába ment (jelenléte itt 1675-től bizonyított), ahol sokrétű tevékenységet folytatott: számos hangversenyen szerepelt, majd Krisztina svéd királynő szolgálatába állt. 1679 és 1681 között talán Németországban járt, erről nincs pontos adatunk. Visszatérve Rómába a San Luigi-templom zenekarát, majd a Santa Cecília-társaság zenei részlegét vezette. Ettől kezdve Benedetto Pamphili kardinális lett fő támogatója, aki zenemesterként alkalmazta, Corelli be is költözött a palotájába. Utóbb Pietro Ottoboni bíboros támogatását élvezte: rengeteget dolgozott, koncerteket és operaelőadásokat vezényelt, komponált. 1707-ben találkozott az itáliai tanulóéveit töltő Händellel, vezényelte is annak műveit. Corelli élete utolsó éveiben visszavonult a nyilvánosságtól, 1712-ben saját házába költözött, majd egy év múlva meghalt. A római Pantheonban temették el, Raffaello mellé, Ottoboni bíboros díszes síremléket állíttatott neki.
Corelli zeneszerzői munkásságának a középpontjában a hegedű áll. Ezen a téren munkássága korszakos jelentőségű, munkáit Bach és Händel is ismerte, s mindkettőjükre (különösen Händelre) jelentősen hatott. Georg Muffat szerint Corelli volt a concerto grosso műfajának a megteremtője, míg a kamarazene terén a trió- és duószonáta műfajában egyaránt jelentőset alkotott. Igen rokonszenves ember volt: „szelíd vérmérséklet és szerény viselkedés” jellemezte. Játékmódja összhangban állt természetével, „művelt, elegáns és patetikus” volt, bár egy szemtanú kicsit mást írt erről: „arckifejezése gyakran eltorzult, a szemei olyan vörösek lettek, mint a tűz, és szemgolyói úgy forogtak, mintha agonizálna.” Zenéjét jellemezve hadd idézzem most a kiváló zenetörténészt, Szabolcsi Bencét: „Corelli az első nagy lírikus, aki teljes szabadsággal szólal meg az új keretekben, akinek ez a szonáta-világ s főleg a hegedű világa már természetes otthonnak tűnik, az újszerű vonós-zengés ősi anyanyelvnek; oly végsőkig szűrt, kristályos tisztasággal, oly ünnepélyesen szárnyaló, mégis kötetlen és boldog dallamossággal beszéli ezt a nyelvet, mint előtte senki. Sokan felismerték már, hogy a hegedű éneklésre született, de még egyetlen muzsikus sem tudta igazán énekeltetni; Corelli tudja s az ő hegedűjén szólal meg legelőször az a sorsszerűen olasz hitvallás, hogy a dallam az élet legmélyebb igazsága.”  
Corelli művei hat opuszban jelentek, mindegyik 12 darabot tartalmaz: az első négy opusz triószonátákat hoz, az op. 5 hegedűszonátákat, az op. 6 pedig híres concerto grossóit. Az op. 5 szonáták formai szempontból az öt tételes szerkezet felé tendálnak, így lesz ez a most felcsendülő g-moll szonáta esetében is, melyben az álmodóan édes dallamoktól a szenvedélyes motívumokig sokféle zenét hallhatunk. A 4. tétel különösen is érdekes: a híres La Foliára emlékeztető variációsorozat. Corelli műveinek lejegyzése sokszor csak a fő vonalakat rögzíti, s különösen a lassú tételekben igencsak számít az előadó a széles dallamíveket ízlésesen kidíszítő invenciójára. A historikus mozgalom egyik legfontosabb célkitűzése és eredménye, hogy ezt a praxist újra feltámasztotta: szakértő vendégeink jóvoltából most első kézből nyerhetünk benyomásokat e technikáról.
Vivaldi: c-moll szonáta RV 6 „Fatta per Pisendel” (Mantova 1717)
Antonio Vivaldi Velencében született 1678-ban, s Bécsben hunyt el 1741-ben. Aligha van nála manapság ismertebb alakja az olasz barokk zenének. Apja, Giovanni Battista Vivaldi a velencei Szent Márk-székesegyház hegedűse volt, valószínűleg ő tanította fiát hegedülni. Szülei mindazonáltal egyházi pályára szánták, s 1703-ban áldozópappá is szentelték, de hivatását nem sokáig gyakorolta: saját elmondása szerint egészségi állapota (valószínűleg asztma, esetleg szívbetegség kínozta) nem tette lehetővé, hogy rendszeresen misézzen. Jellegzetes, vörös színű haja miatt gúnyneve így is „Il prete rosso – A vörös pap” volt, az utca embere így ismerte és emlegette. Vivaldi 1703-ban a Pio Ospedale della Pietà, egy velencei árvaház zenetanára lett, és bár a későbbiekben többször is összetűzésbe került az intézmény vezetőségével, állását egészen élete végéig megtartotta. A Pietà általa addig elképzelhetetlenül magas szintre emelt hangversenyeit és zenés miséit a korabeli velencei és külföldi zenekedvelő nemesség nagy számban látogatta, így Vivaldi itt több befolyásos arisztokratával köthetett gyümölcsöző ismeretséget. 
A mester 1710-től már az operaszínpadok meghódításán is gondolkozott. Első operájának bemutatójára 1713-ban, Vicenzában került sor nagy sikerrel, ezután nem sokkal a velencei Sant'Angelo színház impresszáriója lett, operái pedig csakhamar Itália szerte felhangzottak. 1726-tól kezdve lett műveinek állandó női főszereplője Anna Giraud, akinek nővére Vivaldi ápolónője lett. A testvérek Vivaldi házában laktak, s mindenhova elkísérték: ez a szituáció számos pletykára adott okot, el odáig, hogy például Ruffo kardinális szabados életmódja miatt ki is tiltotta a triót Ferrarából. Az 1730-as években a zeneszerzőt már egyre kevésbé becsülték meg Velencében is, így elhatározta, hogy elhagyja a lagúnák városát. Eladta mindenét és Bécsbe utazott, ahol VI. Károly császárnak akarta felajánlani a szolgálatait, akivel már korábban találkozott. Az uralkodó azonban hamarosan elhunyt, a törődött és beteges mester pedig nemsokára követte őt. 
Itt az ideje, hogy szót ejtsünk a barokk szonáta két alaptípusáról: a sonata da chiesa, a templomi szonáta lassú-gyors-lassú-gyors tételekből áll (kivételesen lehet három- vagy öttételes is, Corelli előbb hallott darabja például az utóbbira jó példa), az egyes tételek általában kétrészesek. A sonata da camera, a kamaraszonáta egy bevezető preludium után (általában szintén két részes) tánctételeket sorakoztat egymás után, a legtöbbször allemanda / corrente, vagy sarabanda / giga / gavotta szabad sorozataként. A két típus a 17. század vége felé közeledett egymáshoz: a templomi szonátába tánctételek kerülhettek, a táncok sorozata pedig a templomi szonáta jellegzetes tételeivel bővülhetett ki. 
Jóllehet Vivaldi a műfajok sokaságát művelte, s ezen belül, a hangszeres műfajok közül a concertót jelölhetjük meg nála legfontosabbként, a szonáta területén is körülbelül 90 darabbal jelentkezett. Most felcsendülő műve Preludio / Corrente / Grave / Allemanda tételekből áll, ekként a kamaraszonáta-típus reprezentánsa. A szenvedélyes bevezető tételt mozgalmas tánc követi, majd visszafogottan elegáns, lassú muzsika szólal meg, végül egy újabb, tempós és virtuóz tánc zárja a pompás darabot. A mű még egy érdekességgel szolgál: „fatta per Pisendel” olvassuk címlapján. Johann Georg Pisendel (1687–1755) kiváló német hegedűművész volt, a drezdai udvari zenekar messze földön híres muzsikusa, aki igen jó kapcsolatot ápolt az olasz mesterekkel: 1716-ban Velencében 9 hónapon át órákat vett Vivalditól. A két művész között jó batárság alakult ki, ennek bizonyítéka az ajánlás. (Pisendel számára egyébként Albinoni és Telemann is írt műveket.) 
Veracini: g-moll szonáta Op. 1 No.1 „Postiglione” (Drezda 1721)
Francesco Maria Veracini 1690. február 1-jén, Firenzében, művész- és zenészcsaládban született, innen „Il Fiorentino” mellékneve. Zenét nagybátyjától, a híres Antonio Veracinitől (1650–?) tanult, majd Casini és Bernabei tanítványa volt. 1711/12-es velencei fellépésein olyan nagy feltűnést keltett bravúros hegedűjátékával, hogy híres kollégája, Tartini állítólag hosszabb időre visszavonult, hogy vonótechnikáját hasonló szintre fejlessze. Amikor Veracini 1714-ben a londoni olasz operában vendégszerepelt, Burney úgy emlékezett meg róla, mint Európa legnagyobb hegedűséről. További sikeres koncertek után 1717/1720-tól Drezdában a szász választófejedelem szólistája lett. Itt Pisendel volt legnagyobb vetélytársa, és a két hegedűvirtuóz között az ellenségeskedés állítólag odáig fajult, hogy Veracini öngyilkosságot kísérelt meg: levetette magát egy 3. emeleti ablakból. (A borzalmas eset valódi okára azóta sem derült megbízhatóan fény.) 1723 és 1733 között Firenzében élt, ahol számos egyházi zene született műhelyében. 1733 és 1745 között Londonban előadóként és operakomponistaként egyaránt ünnepelték. Az angol fővárosból való elutazása kissé ziláltra sikerült: a csatornán átkelve hajótörést szenvedett, ahol állítólag értékes hangszereit és kéziratait is elveszítette. Visszatérve Firenzébe 1755–68 között templomi együttesek vezetőjeként tevékenykedett, utolsó éveiben nagy zenei traktátusán dolgozott, melynek az Il trionfo della pratica musicale címet adta. 1768. október 31-én hunyt el Firenzében. 
Az öntörvényű, arrogáns, magának való mester igen sajátos stílusban komponált, kifejező, expresszív zenei nyelvet használva. Bár számos kamarazeneműve kéziratban maradt fenn, szonátáinak (összesen 56 hegedűszonátát írt) több sorozata még életében megjelent nyomtatásban, Velencében és Firenzében, Drezdában, Amszterdamban és Londonban. Most felhangzó g-moll szonátája nagyszabású Overtura-val, vagyis nyitánnyal indul, melyet egy könnyed, édesen dallamos Aria követ. Gyors és heves Paesana (vidéki vagy paraszttáncnak fordíthatnánk), majd bánatos Menuett és gyors, virtuóz Giga zárja a reprezentatív, szép darabot. Az utolsó tétel adja meg a választ az „Il Postiglione” melléknévre: a hegedű markáns oktávái fölé a mester ezt a kifejezést írta be – a vonósszólam a postakürtöt utánozza.
J. M. Leclair: c-moll szonáta Op. 5 No. 6 „Tombeau” (Párizs 1734)
De pillantsunk most be kissé az Itálián kívüli hegedűzenébe is! Érdekes, hogy Franciaországban még a XVIII. században is bizonyos ellenérzés nyilvánult meg vele szemben: a gambákat itt nehéz volt letaszítani a trónról. Egy 1705-ben írott dolgozatból idézek: „Mindenki egyetért abban, hogy a hegedű nem tartozik a nemes hangszerek közé.” A kor vezető hegedűse, Jean-Marie Leclair ugyanakkor fáradhatatlanul küzdött a hangszer elismertetéséért. Kitartásának meglett a gyümölcse: egy, a Mercure de France-ben 1730 körül megjelent írás szerint ez idő tájt már „rendes emberek is kezükbe vesznek hegedűt”. Leclair mellett Rebel, Francoeur és Mondonville érdemel még a francia hegedűsök közül említést. 
Jean-Marie Leclair 1697-ben született és 1764-ben halt meg, neves francia zenészcsalád tagja (a lexikonok négy Leclair-t sorolnak rendszerint fel).  A francia hegedűiskola későbbi megalapítója 19 éves kora előtt hegedülni, táncolni tanult, valamint kiképezte magát csipkeverésben is. A lyoni operaház táncosaként kezdte pályáját, az első híradást zeneszerzői munkásságáról 1721-ből kapjuk. Az olasz hegedűiskolát a helyszínen tanulmányozta: 1722-ben Torinóban órákat vett Somistól, kora jeles olasz hegedűsétől, akihez 1726–27-ben újra visszatért. (Nagy olasz kollégájával, Locatellivel többször is közösen szerepelt: a korabeli kritika szerint koncertjeiken Leclair volt az „angyal”, Locatelli az „ördög”.) Közben Párizs tevékenységének központja (1733-tól XV. Lajos muzsikusa), de rengeteget utazott, járt Londonban, Kasselben, Amszterdamban. A holland zeneélettel egyébként is jó kapcsolatot ápolt: 1738–43 között minden évben hosszabb időt töltött el itt, 1740–43 között Hágában tartózkodott. 1743-ban Párizsba visszatérve visszavonultan élt és tanított. 1746-ban bemutatta egyetlen operáját (Scylla et Glaucus), 1748-ban korábbi tanítványa, Gramont herceg szolgálatába lépett, akinek vokális és hangszeres művek sorát komponálja meg. Élete vége felé haladva alakja egyre nagyobb homályba vész: második feleségétől elválva Párizs egy gyanús negyedében vett házat magának, ahol 1764-ben máig tisztázatlan körülmények között gyilkosság áldozata lett. 
Leclair zenéje szellemében francia, technikailag olasz stílusú, ekként kötve össze e két nagy hagyományú hegedűiskolát: feltűnő a sok kettősfogás, a francia muzsikára olyannyira jellemző sokféle díszítés, a gazdag harmóniavilág. Most felcsendülő darabjában méltóságteljes Grave után látványos technikai elemekkel gazdagon átszőtt Allegro ma non troppo következik. Szomorkás Gavotta gratioso szól (egy minore/maggiore hangnemi váltás kér benne figyelmet), majd mozgalmas Allegro zárja a művet. Még egy megjegyzés: a címben szereplő Tombeau szó síremléket jelent, a francia zenében fejedelmek vagy jeles művészek emléke előtt tisztelgő zeneműveket jelöltek vele – sajnos, nem tudjuk, hogy Leclair e szonátája ki előtt tiszteleg. Elképzelhető, hogy az ünnepélyes, a Tombeau-zenék jellegzetes vonásait magán viselő nyitótétel ihlette az elnevezést.
Köszönöm megtisztelő figyelmüket!

