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Sazetak

U ovom radu “Uporaba glazbe u filmovima strave i uzasa” napravit ¢u povijesni
pregled glazbe u filmovima horor Zanra. Tijekom povijesnog pregleda analizirat ¢u
klju¢na djela te glazbene elemente koji su obiljezili stvaralastvo pojedinih skladatelja
te kako su oni bitno za napredak i evoluciju filmske glazbe. Osim nacina koristenja
glazbenih elemenata, osvrnuti ¢u se 1 na njihovu dramaturSku funkciju. Takoder ¢u se
osvrnuti 1 na moderne filmske skladatelje 1 na njihova djela te ih usporediti s djelima
koja su sluzila kao njihova inspiracija ili djela koja su uvela glazbene elemente koje

umjetnik koristi.

Klju¢ne rijeci: filmska glazbe, horor Zanr, glazbeni elementi, dramaturSka funkcija

glazbe, evolucija fiilmske glazbe, moderni filmski skladatelji

In this paper, "The use of music in horror films", I will make a historical review of
music in horror films. During the historical review, I will analyze key works and
musical elements that characterized the creativity of individual composers and how
they are essential for the progress and evolution of film music. In addition to the way
of using musical elements, I will also refer to their dramaturgical function. I will also
look at modern film composers and their works and compare them to works that
served as their inspiration or works that introduced musical elements that the artist

uses.

Keywords: film music, horror genre, musical elements, dramaturgical function of

music, evolution of film music, modern film composers



1. Uvod

Glazba je neizostavan element u filmskoj umjetnosti koji ima mo¢ potaknuti
gledateljeve emocije, naglasiti atmosferu te stvoriti odredeni ugodaj i pojacati
dozivljaj kod gledatelja. Takoder se koristi 1 kao element povezivanja scena, sekvenca
te time stvara dramaturSku i emocionalnu poveznicu izmedu pojedinih filmskih
dijelova. U zanru horora, glazba igra klju¢nu ulogu u stvaranju napetosti, straha i
nelagode, a skladatelji glazbe u Zzanru strave trude se potaknuti trnce koji se provlace
kroz cijelo tijelo gledatelja. Svojim melodijama, harmonijama,ali i neglazbenim
clementima kao $to su dronovi', razli¢ite instrumentalne dionice koje su
disharmonicne, te Sumovi koji imitiraju instrumente, glazba u filmovima strave stvara
subliminalne efekte koji poti€u emocionalne reakcije kod publike. Kroz povijest se
glazba, kao 1 svi ostali filmski elementi, mijenja 1, na neki nacin, evoluira. Glazba
dobiva, ali i odbacuje mnoge instrumentalne elemente. U modernom horor filmu
odbacuje se instrumentalnost i harmonicnost glazbe te se koriste apstraktne ideje 1 ve¢
spomenute disharmoni¢ne dionice glazbe kako bi se izrazio ugodaj i emocija koju
redatelj zeli ostvariti u gledatelja. Glazba se takoder sve rjede koristi, a redatelj,
skladatelj i montazer pronalaze odgovarajucée trenutke u filmu kako bi ona ostavila $to

veci utjecaj na gledatelja.

U ovom diplomskom pisanom radu cilj mi je analizirati glazbu zanra strave i
uzasa odnosno horora, pretezito kroz kinematografsku povijest Sjeverne Amerike,
Europe 1 Japana te je li se i1 kako glazba kroz razdoblja filmskog stvaralaStva
mijenjala, kako su se uvodili novi instrumenti u kompozicije te koja je njihova
funkcija u filmskoj dramaturgiji. Filmovi odabrani za ovaj pisani rad kombinacija su
horor filmova koje su isticali filmski i glazbeni kriticari, ali 1 djela koja osobno
smatram vrlo vaznima u razvoju filmske horor glazbe. U ovom radu osvrnut ¢u se i na

neke utjecaje filmske glazbe iz drugih dijelova svijeta.

! Harmonijski ili homofoni efekti gdje se odsvirana nota ili akord kontinuirano pojavljuje kroz veéi dio ili kroz cijelu
skladbu. Takoder se koristi kao zvuéni efekt kako bi se izgradila napetost.



2. Razdoblje 1920. - 1960.

2.1 Prvi uglazbljeni horor film

U doba nijemog filma glazba skladana za filmove svirana je uZivo na pozornici
tijekom projekcije filma, a prvi film strave koji je to primijenio bio je film redatelja
Friedricha Wilhelma Murnaua “Nosferatu” (1922.). Glazbu za film skladao je
njemacki skladatelj Hans Erdmann, takoder poznat po glazbenoj podlozi za film
“Oporuka doktora Mabusa”. U vrijeme proizvodnje filma “Nosferatu” filmovi su bili
reproducirani bez zvuka, no skladana glazba za film svirala se uzivo uz projekciju
filma. Skladbe svirane na projekcijama nijemih filmova bile su ve¢inom skladane za
gudacke orkestre te za klavir, a glazbena podloga za spomenuti film kombinacija je
gudackog orkestra uz prisustvo klavira u izvodenju Berlinskog gudackog orkestra.
Nakon premijere, vecina napisane glazbe za film izgubljena je 1 uniStena, a od
sacuvane skladbe ostale su suite od kojih je najznacajnija “Fantastich-Romantische
Suite” te glavna tema filma. Tijekom projekcije nijemih filmova poput “Nosferatua”,
glazbenici nisu izvodili skladbe u potpunosti tj. redoslijedom kojim je ona skladana,
ve¢ su se skladatelji 1 sviraci sluzili oznakama kada je potrebno svirati odreden dio
skladbe. Jedna od sacuvanih Ermannovih skladbi za film sastoji se od deset glazbenih
znakovnih nota (note koje oznacavaju pocetak bitnih dijelova tj. odlomaka u skladbi),

bh

a neke od tih nota oznacene su kao “duhovne”, “groteskne” ili “zacudne”. Te oznake
prvotno su pomagale pijanistima koji su skladbu izvodili na manjim filmskim
pozornicama 1 u kinodvoranama, a kasnije su prepisane kako bi sluzile i veé¢im
orkestralnim izvedbama. Mnogi glazbeni dodaci, dijelovi glazbe svirani izmedu
komponiranih skladbi, improvizirani su od strane sviraca koji su se pritom sluZzili ve¢
postoje¢im obrascima improvizacije. Obrasci, kada bi bili prihvaceni od strane
filmskog skladatelja, bili bi zapisani viSe puta te pusteni u publikacije kako bi pristup
njima imali glazbenici diljem svijeta. Jedna od najpoznatijih publikacija glazbenih
obrazaca bila je “Sam Fox Moving Picture Music” (1913.) skladatelja 1 dirigenta
Johna Stepana Zamecnikog, u ¢ijem se djelu mogu pronaci obrasci koriSteni u prvim
projekcijama za film “Nosferatu”. U spomenutoj knjizi nalaze se djela tj. glazbene

varijacije i obrasci koji nisu izravno pisani za filmove strave i uzasa, ali su vidljivo

koristeni kao inspiracija u skladanju i1 improvizaciji. Neke od cCeS¢e koriStenih



varijacija za rane horor filmove, ukljuc¢uju¢i film “Nosferatu”, su obrasci pod nazivom
“Scena smrti”, “Misteriozna glazba za provalnika”, “Olujna glazba”, pa cak i

“Vilinska pjesma”.

Slika 1. Grof Orlock (“Nosferatu”, Friedrich Wilhelm Murnau, 1922.)

Nakon originalnog kinoprikazivanja filma te nakon njegove uspjesne
distribucije, kada su uslijedile restauracije filma te ponovna prikazivanja filma u
zvuénom obliku, razli¢iti skladatelji diljem svijeta komponirali su svoju inacicu
glazbene podloge ili su preradili postojece ostatke notnih zapisa te nadopunili dijelove
notnog zapisa koji je nedostajao. Tako je James Bernard, engleski filmski skladatelj
koji je radio za filmsku horor produkcijsku kucu “Hammer Film Productions”, 1997.
skladao svoju inacCicu glazbene podloge za novo izdanje filma “Nosferatu” koje je
izdano na videokasetama®. Bernard nije razumio njemacki jezik, a film nikada prije
skladanja nije gledao tako da je skladanje bilo veoma zahtjevno. Pisanje skladbe za
film trajalo je sveukupno pola godine, a glazba je pratila film od pocetka do kraja.
Glazbena podloga Jamesa Bernarda najprosirenija je i najprihvacenija glazba za film
“Nosferatu” i sve novije digitalizirane verzije filma sadrZe njegove skladbe.

Osim Jamesa Bernarda, veliku ulogu u rekonstrukciji i skladanju glazbe za
film “Nosferatu” imali su Gillian Anderson 1 James Kessler, ¢lanovi Bertelsmann

Music Groupe koji su, za razliku od Jamesa Bernarda, u obzir uzeli 1 postojece,

2 https://archive.ph/20150114010054/http://www.runmovies.eu/



sauvane skladbe Hansa Erdmanna te su 1995. godine skladali izgubljene glazbene
brojeve te tako stvorili najslicniju glazbenu podlogu originalu. Osim §to su skladali
nedostajuce dijelove filma, notni zapis su prilagodili izvedbi za puhace instrumente i
aranzirali novonapisani tekst za simfonijski orkestar. Tako u odredenim skladbama
prevladavaju viSe puhadi instrumenti, dok u skladbama koje zahtijevaju intenzivniji
ritam zbog gradnje napetosti u filmu koriste gudace instrumente. Glazba koju su
skladali vrlo je romantic¢arska; scene koje se odvijaju prije dolaska grofa Orloka,
glavnog negativca filma, vrlo je idili¢na, glazbene dionice 1 taktovi pretapaju se iz
jednog u drugi, a instrumenti su u medusobnom skladu.

Pristup koji je James Bernard koristio prilikom skladanja je vrlo sli¢an Gilianu
Andersonu 1 Jamesu Kessleru; glazba je skladana za puhaci orkestar, svaka scena
koristi svoju glazbu, a svaki prijelaz iz odredenog ugodaja je drastiCan 1 agresivan.
Tako mozemo primijetiti kako prijelaz iz skladbe “Ellen's Disquiet” u skladbu
“Omens of Nosferatu” uvodi bubnjeve kao element izgradnje napetosti, a note koje
sviraju puhaéi instrumenti postaju sve dulje i dulje $to odskace od vrlo skokovitog
ritma prvih skladbi u filmu. Bubnjevi, tj. udaraljkaSki instrumenti, kao graditelji
napetosti u filmu koriste kasniji filmovi misterije, kriminalisticki te akcijski filmovi.

Usporedujuéi sacuvane skladbe Hansa Erdmanna, njegov nacin skladanja i
primjenu na zanr horor filma s danasnjim skladbama istog Zanra tesko je pronaci
slicnosti. Zbog vrlo jasnih glazbenih obrazaca koji diktiraju odredenu emociju 1 zbog
svog direktnog podcrtavanja emocije filma, danas se takva glazba koristi u parodijske
svrhe gdje je cilj ismijati filmski Zanr. Tako prenaglasenu skladbu najcesce je moguce
prona¢i u trash horor filmovima koji pomicu granice Zanra hororaca pritom
ismijavajuci stereotipne filmske postupke koji se koriste u zanru strave i uzasa. Film
koji u moderna vremena koristi ovakav nacin skladanja s pomocu koriStenja obrazaca
gdje dolazi do ismijavanja zanra je film “The House of the Devil (Ti West, 2009.).
Film zapocinje skladbama skladanima za klavir, melodije su vrlo jednostavne te nas
kao gledatelje upoznaju s protagonisticom filma. Kasnije skladbe gradiraju u
instrumentalnosti: osim klavira, uvodi se sve viSe 1 viSe instrumenata, a nakon
odredenog vremena u glazbenoj podlozi sudjeluje orkestralni sastav.

Zbog nemogucénosti reprodukcije zvucnih efekata i dijaloga, skladatelji prve
filmske glazbe pisali su glazbu u trajanju filma kako bi izbjegli neugodne tiSine i

naglasili odredene emocije i dogadaje u filmu.



2.2 Frankensteinova nevjesta, Franz Waxman

Nakon ulaska filma u zvu¢nu eru, tijekom tranzicije iz nijemog filma u zvucni
film krajem 20-ih godina 20. stoljeca, glazba je imala vrlo minimalan utjecaj na samu
pricu. Glazba u filmu koristila se isklju¢ivo kao pozadina, obrasci improvizacije i
dalje su se koristili kao pomagalo pri skladanju, a filmovi su najveéi fokus stavljali na
ljudski govor odnosno dijalog. Film koji je revolucionirao nacin na koji se glazba
koristi u filmu, a posebno u zanru horror filma je film “Frankensteinova nevjesta” u
reziji Jamesa Whalea. Glazbu je skladao Franz Waxman, njemacki skladatelj 1 dirigent
zidovskog podrijetla poznat takoder po filmovima “Sunset Bulevard” (Billy Wilder,
1950.) i “Mjesto na suncu” (George Stevens, 1951.) na kojima je radio nakon bijega u
Sjedinjene Americke Drzave tijekom Drugog svjetskog rata. Svoju prvu filmsku
glazbu skladao je u njemackoj za film “The Blue Angel” (Josef von Sternberg, 1930.)
te dobiva posao orkestratora za njemacku filmsku industriju. U ovom ranom razdoblju
zvucnog filma, montaZzeri, oblikovatelji zvuka i filmski skladatelji eksperimentirali su
s omjerima zvucnih efekata, Sumova 1 glazbe u filmu, a Waxmanova glazba za film
“Frankensteinova nevjesta” (James Whale, 1935.) postavio je temelje pisanja
glazbenih tema i motiva te postao primjer ostalim horor, ali i drugim Zanrovima filma.

Skladba skladana za film pisana je za izvodenje simfonijskog orkestra, $to je
velika promjena naspram prijasnjih nijemih filmova kod kojih su aranzmani za
skladbe bili napisani za klavir ili za lako prenosive gudae i zi¢ane instrumente.
Skladbe za film protezu se kroz cijeli film, a kompletna glazbena podloga broji
sveukupno trinaest skladbi. Kao i Erdmannove skladbe za film “Nosferatu”, tako je i
glazbena podloga filma “Frankensteinova nevjesta” vrlo romanticarske prirode te je
vrlo jasna reprezentacija glazbe zlatnog hollywoodskog doba. Glazba se koristi kao
naglaSavanje emocije koju promice vizualni aspekt filma, skladbe se pretapaju jedna u
drugu, a sama glazba vrlo je harmonijska.

Najava glavnih filmskih likova kroz skladbu “The Monster’s Entrance” koristi
slicnu ideju gradacije kao §to smo to mogli cuti kod ulaska grofa Orloka; gudacki
instrumenti postaju sve brzi i1 brzi te se njihova durska struktura pretvara u molsku.
Ono $to razlikuje ove dvije skladbe, tj. nacin uvodenja lika, je koristenje bubnja kao
popratnog bass instrumenta u primjeru filma “Nosferatu”, dok film “Frankensteinova

nevjesta” fizicku velicinu 1 mo¢ glavnih likova prikazuje usporavanjem vec



spomenutith  gudacih  instrumenata, produbljavanjem njihovih  odsviranih
nota,produljenjem istih odsviranih nota te promjenom tonaliteta. Tu najavu
Frankensteina skladatelj Waxman ve¢ je uveo ranije kroz glavnu filmsku temu koja se
pruza kroz naslov filma na samome pocetku. Ve¢ u ovoj ranoj fazi skladanja filmske
glazbe mozemo govoriti o stvaranju glazbenih lajtmotiva, ¢ija ¢e se funkcija razvijati
u kasnijim fazama zlatnog hollywoodskog filma, pa ¢ak i u modernoj kinematografiji.

Drugi glazbeni motiv koji je najavljen, tj. predstavljen u glavnoj temi filma je
motiv pastoralnosti tj. sela u kojem se nalaze. Glazbeno je predstavljen kreSendom
ziCanih instrumenata koji su popraceni nizom nota odsviranih harfom, koja selu daje
pastoralan 1 idili¢an ugodaj. Nakon svoje najave na pocetku filma, motiv se pojavljuje
na pocetku skladbe pod brojem Sest pod nazivom “Pastoral - Village - Chase”.

Tijekom stvaranja nevjeste glazbeni broj vrlo je slozen, izgraden od niza
drugih motiva. Skladba “The Creation” koristi ve¢ spomenute motive iz glazbe
koristene u naslovhom kadru te ih kombinira kako bi stvorio novi, zaCudan i
nelagodan ugodaj. Skladba krece s ve¢ spomenutim brzim izmjenama Zzicanih
instrumenata kako bi se naglasila 1 podigla napetost situacije. Kada se nevjesta prvi
puta pojavi u istoj sceni glazba postaje produljena; tri se tona konstantno izmjenjuju u
dugim intervalima, a popraceni su bubnjevima kako bi naglasili veli¢inu tj.
grandioznost cijele situacije gdje “Cudoviste” stvara novo stvorenje. Nakon Sto
upoznamo nevjestu, nakon §to znanstvenici skinu zavoje s njenog tijela, u glazbu se
uvode pastoralni elementi harfe 1 gudacih instrumenata koji sviraju melodiju u duru, a
javljaju se 1 elementi svadbenih zvona koji govore o njenoj svrsi da postane
Frankensteinova zena. Nakon $to se otkrije kako je ona potajno napravljena da mrzi
Frankensteinovo cudoviste, ponovno prelazimo u duge jednostavne tonove koji se
ponavljaju te koji najavljuju strahotu, tj unistenje cijelog laboratorija zbog velikog
nezadovoljstva ¢udovista. Glavni junaci zarobljeni bjeZe iz dvorca te se spasavaju, a
nakon njihovog bijega, ponovno svira glavna tema filma, odnosno pastoralni dio teme
koji najavljuje sretan kraj za glavne likove, ali ne i za Frankensteina, Igora i
cudoviste.

Igra motiva te kombiniranje istith unutar drugih skladbi filma potaknula je
skladatelje diljem svijeta da stvaraju svoje glazbene motive i1 najave kako bi $to bolje
povezali skladbu i filmske tematske cjeline, a glazbena podloga Franza Waxmana

postala je jedna od najutjecajnijih horor skladbi u povijesti.



2.3 Uvodenje orgulja u horor film

Nakon velikih orkestralnih skladbi koje su skladane i snimljene za ve¢ spomenute
filmove, ali 1 filmove kao $to su “Dracula” (Tod Browning i Karl Freund, 1931.) ili
“The Invisible Man” (James Whale, 1933.), skladatelji horor skladbi poceli su dublje
razmiSljati ulaze¢i u samu srz glazbe te koristiti dijegetske i nedijegetske instrumente’
u skladbama kao simbole. Kada ¢ujemo orgulje u filmovima gledatelja obuzme snaga
instrumenta, a ako se orguljaska glazba nalazi u situacijama izvan sakralnih situacija,
gledatelj automatski promislja koje je znacenje tog instrumenta. Filmovi “Fantom iz
opere” redatelja Ruperta Juliana iz 1925. godine te film “Dr. Jekyll and Mr. Hyde”
redatelja Roubena Mamouliana iz 1931. godine zapoceli su tradiciju koristenja orgulja
kao temeljnog i1 vodeceg instrumenta u glazbenoj podlozi filma, koji svojom
upotrebom i snagom nosi veliku odgovornost u stvaranju ugodaja te pri¢anju price.
Orgulje kao instrument u filmskoj glazbi vrlo su zahvalan instrument jer se
svojim dubokim tonovima i dugim povezanim notama lako koriste u stvaranju
nelagodne atmosfere. Takoder instrument nosi bitnu ulogu u izgradnji 1 karakterizaciji
lika. U filmovima gdje se koristi prizorna glazba orgulja svira¢ je najceS¢e “uvrnuti”
usamljeni muskarac €iji je cilj ste¢i 1 iskoristiti neku vrstu mo¢i. Primjer filma gdje se
najbolje prikazuje spomenuti stereotip orguljasa je film “Fantom iz opere” gdje
fantom, krijuéi se ispod pariSke Opere, svira orgulje. Takoder, protagonist koji na
osamljenom mjestu svira orgulje u ranim filmskim stvaralasStvima smatran je kao
osoba koja kroz svoje akcije u filmu mora kompenzirati seksualnu frustraciju i
usamljenost. Fantom svojim glasom, koji dopire iz zidova Zenske garderobe, zavodi
glumicu Christine te ona odlazi u njegove skrivene odaje. Nakon pronalaska fantoma,
Christine skida njegovu masku otkrivaju¢i ¢udoviste. Ono odvodi Christine u svoju
spavacu sobu, a nakon toga fantom je vidljiv kako svira skladbu “Don Juan
Triumphant” na svojem uobicajenom mjestu. Film koji takoder stereotipizira orguljase
je film “Dr. Jekyll and Mr. Hyde” gdje glavni protagonist filma dr. Jekyll svira orgulje
u svojim dvorima kako bi naglasio i prenio svoju seksualnu i emocionalnu frustraciju.
Naime, glavnom liku je zabranjeno oZeniti se mladom Mauriel, a njegova frustracija

prikazana je kroz orguljasku glazbu koju izvodi.

® Dijegetski zvuk je onaj Giji se izvor nalazi u fizikom svijetu priCe koju pratimo tj. filmske scene. Nedijegetski zvuk
je onaj koji ne pripada prostorno-vremenskom kontinuumu 11
filmske scene

10



Slika 2. Dr. Jekyll svira orgulje u svojim dvorima (“Dr. Jekyll and Mr. Hyde”, Rouben
Mamoulian, 1931.)

Film “Carneval of Souls” redatelja Herka Harveya iz godine 1962. koristi
orgulje kao glavni filmski motiv, ali na sasvim drugaciji na¢in nego je koristen u
spomenutim filmovima. Orgulje se vizualno pojavljuju kao motiv koji prikazuje
spiritualno 1 mentalno stanje naSe junakinje, a unutar razli¢itih iluzija niotkud se
stvaraju na mjestima gdje se nalazi i protagonistica filma. Film govori o djevojci koja
nakon velike prometne nesre¢e odlazi u crkvu te dobiva posao kao orguljaSica, a
svakodnevno ju pocinje proganjati vrlo mistican covjek nepoznatih motiva.
Zanimljivo je da je John Clifford, scenarist filma, prilikom pisanja scenarija i trazenja
lokacija za film naiSao na kompaniju Reuter Organ koja proizvodi orgulje te na
njihovu prostoriju u kojoj testiraju proizvedene instrumente. Ta prostorija i orgulje
koje su se u njoj nalazile inspirirale su scenarista i dale mu ideju za glavnu junakinju
koja ¢e svirati orgulje, a spomenutu tvornicu redatelj je prihvatio kao jednu od
lokacija za film. Nakon izlaska filma, kriticari i gledatelji slozili su se kako koriStenje
orgulja u tvornici u kojoj se proizvode filmu daje odredenu goticku estetiku 1
vrijednost. Kao $to je ve¢ spomenuto, orgulje imaju odreden religijski simbolizam te
se instrument prvotno koristio kako bi stvorio sakralni ugodaj ili naglasio svetu
situaciju, kao $to je to u ve¢ spomenutom filmu “Frankensteinova nevjesta” kada
usamljeni slijepac zahvali Bogu $to mu je poslao Frankensteinovo ¢udoviste kao

prijatelja.
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U filmovima strave Cesto se koriste suprotnosti kako bi se komentirala radnja
filma, a ovdje orgulje sluZze kao suprotnost; crkveni instrument snaznih tonova i
sakralnog znacenja u crkvenoj zajednici koristi se kako bi ispricao paranormalnu
pricu. Nakon nekolicine muskih stereotipnih likova koji sviraju orgulje kako bi
kompenzirali svoje nedostatke ili kako bi projicirali svoje emocije, film “Carneval of
Souls” uvodi suprotnost, mladu Zenu koja razbija stereotip te postaje orguljasSica
nakon nesretnog dogadaja zbog svoje spiritualne prirode. Mary, protagonistica filma,
zena je bez seksualnih poriva 1 emocionalnih nerazrijeSenosti (protagonistica
preispituje svoje osjecaje te nije sigurna kako reagirati u odredenim zivotnim
situacijama) kao §to je to izrazeno kod muskih orguljasa. Zivi vrlo uspjesnim Zivotom
(izuzev nesrece koja joj se dogada).

Glazba orgulja takoder dijeli fantastiCan svijet od realnog svijeta. Robynn
Stilwell, profesor sa sveuciliSta Georgetown, nazvao je takvu glazbu “fantasticnom
rupom”. Naime, glazba koja je koriStena u filmu ponekad je dijegetske uporabe, a
ponekad nedijegetske uporabe te stvara zbunjenost kod gledatelja. Gledatelj, kao i
glavni lik filma, nije svjestan odakle dolazi glazba orgulja i1 tko svira. Mary Hanry,
glavna junakinja filma, Cesto zamis$lja kako svira orgulje. Dok zamiSlja scenu cuje
glazbu te luta u potrazi za zvukom koji joj se pri¢injava. Kada pronalazi orgulje koje
sviraju same od sebe, ona ne uspijeva utisati glazbu koja dolazi iz njih te se tu stvara
“fantasti¢na rupa” koja stvara razliku izmedu dijegetske i nedijegetske glazbe, a sama
glazba koja svira u toj rupi svrstava se u metadijegetsku glazbu (glazba koja ne postoji
u prostoru, ali svira u odredenoj psihozi naseg protagonista). Tim efektom orgulje
postaju vrlo bitan instrument u prikazu tj. u nagovjestaju prisutnosti duhova u
filmskom prostoru.

Mnogi kasniji redatelji, shvativs§i mo¢ orgulja, njenu simboliku i1 suprotnost
naspram filmskih motiva, koriste glazbu orgulja u sliéne svrhe. Filmovi “Covjek koji
je znao previse” (1956.) te film “Obiteljska urota” (1976.) redatelja Alfreda
Hitchcocka dokaz su da nacini koristenja orgulja i orguljaske ideje koje su postavljene
u filmovima “Fantom iz opere” 1 “Carneval of Souls” zive 1 u kasnijoj kinematografiji
redatelja drugih generacija, posebice u filmova strave, ali i filmovima napetosti te
kriminalistickim filmovima. U modernim horor filmovima prorijedila se tradicija
sviranja orgulja te karakteriziranje likova kroz sviranje odredenog instrumenta.
Skladanje glazbe vise se okrece originalnom, orkestralnom skladanju kako je to bilo

vidljivo u ranim horor filmovima, dok se orgulje koriste najceSe u
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znanstveno-fantasticnim filmovima poput “Interstellar” (Christopher Nolan, 2014.),
serijalu filmova “Transformers” (Michael Bay, 2007. - 2017.), kao i filmu “Valerian i
grad tisucu planeta” (Luc Besson, 2017.). U znanstveno-fantasti¢nim filmovima
orgulje imaju sli¢nu ulogu kao §to to imaju i u horor filmu; svojim snaznim dubokim
tonovima stvaraju misti¢nost i napetost te osjecaj velicanstvenosti. To je pogotovo
vidljivo u filmovima svemirske tematike i1 putovanja kao §to su ve¢ spomenuti
“Interstellar”, ali i u ranijim filmskim ostvarenjima kao $to je film “2001.: Odiseja u
svemiru” (Stanley Kubrick, 1968.). U svijetu horor filmova orguljaS8ka glazba
zadrzala se u filmovima vijerske tematike poput serijala “Casna” (Corin Hardy,
Michael Chaves, 2018. - 2023.) te filmovima ‘“Prizivanje” (James Wan, 2013.) i
“Smile” (Parker Finn, 2022.). Orgulje kao dio veéeg orkestra moguce je primijetiti i u
stvaralastvu Colina Stetsona, mladog americkog filmskog skladatelja i saksofonista
koji je stvorio glazbenu podlogu za filmove “Naslijedeno zlo” (Ari Aster, 2018.) 1
“Boja iz svemira” (Richard Stanley, 2019.). U njegovim veli¢anstvenim skladbama
koje su eksperimentalno instrumentalne prirode orgulje se koriste u kombinaciji s
puha¢im instrumentima (saksofonom 1 klarinetom) kako bi se naglasilo bozanstvo
koje se nalazi u obitelji; snaznim orguljaskim dionicama naglaSava se snaga Boga

odnosno kralja Paemona, kralja pakla.
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3. Razdoblje 1960. - 1990.

3.1 Utjecaj filma “Psiho”

Alfred Hitchcock redatelj je koji je u svojoj karijeri rezirao mnoge
kriminalisti¢ke filmove 1 filmove strave. U njegovom filmskom opusu nalaze se jedni
od najutjecajnijih filmova svih vremena: “Sjever sjeverozapad”, “Vrtoglavica”,
“Ptice” te “Prozor u dvoriste”. Svojom vrsnom simbolikom, maksimalnim
koristenjem filmskih izrazajnih sredstava prilikom prianja intrigantnih prica te
prikazivanjem neocekivanih obrata promijenio je nacin stvaranja filmova strave i
kriminalistickih filmova. Tijekom brojnih filmskih analiza, kriticari diljem svijeta
istaknuli su jedan film kao njegov najutjecajniji film u karijeri, film “Psiho” iz 1960-¢
godine.

Glazba skladatelja Bernarda Hermanna, koji je pisao glazbu za filmove
Alfreda Hitchcocka, privukla je paznju mnogih filmskih skladatelja, ali i teoretiara
koji su vrsno i detaljno analizirali njegov rad. “Herrmann, Hitchcock, and the Music
of the Irrational” pisca Royal S. Browna prva je 1 najCitanija analiza njegovog rada
objavljena 1982. godine u “Cinema Journalu”. Taj skup eseja o Hermannovim i
Hitchcockovim odnosima i suradnji zaintrigirala je mnoge druge kritiCare zbog
poglavlja posvecenog filmu “Psiho”.

Najpoznatiji glazbeni broj u filmu je skladba koja svira u Bates Motelu,
tijekom ubojstva koje se dogada u tus kabini. Ironi¢no je to Sto Hitchcock isprva nije
zelio skladanu glazbu za tu scenu ve¢ mu je cilj bio poigrati se s filmskom tiSinom.
Nakon prve testne projekcije, testna publika u kojoj se nalazio skladatelj filmske
glazbe Bernard Hermann nije bila zadovoljna scenama ubojstva. Naime, scene su bile
montirane bez zvuc¢nih efekata i glazbe. Hermann je nakon projekcije pokuSao uvjeriti
redatelja kako ¢e za vrijeme zimskih praznika, tijekom svog odmora, skladati glazbu
za scene ubojstva, no Hitchcock je inzistirao da se glazba ne sklada za scenu pod
tuSem. Nakon druge testne projekcije, Hitchcock nije bio zadovoljan finalnim
proizvodom te je razmisljao o premontiravanju filma te prenamjeni filma u TV serijal.
Bernard Hermann je na to ponudio rjeSenje. KoriStenjem ZiCanih instrumenata,
posebno violina s obzirom da he bio vjesti violinist, stvorit ¢e originalnu glazbenu

podlogu koja nefe odgovarati ve¢ ispraznim horor obrascima. Iritantni zvukovi
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ziCanih instrumenata te struganja gudala po Zicama koje je Hermann skladao kako bi
spasio film “Psiho” postat ¢e kasnije jedan od najvecih kliSeja u zanru filma strave.
Tako mnogi slasher filmovi* u svojim glazbenim brojevima koriste disharmonijske
elemente koji stvaraju nelagodu, napetost 1 prizeljkivanje kod gledatelja. Nelagodna
ziCana glazba zapocinje snazno, glasno, s vrlo oStrim potezima gudala, kao da
pokuSava imitirati noz koji se koristi za ubojstvo. Tim naglim i glasnim pocetkom
skladbe razvija se takozvani “startle reflex”. Glasni i nagli potez i ulaz glazbe izaziva
strah kod gledatelja 1 potiCe ga na poistovjecivanje sa zrtvom filma, koja je, kada
vidi noz 1 ubojicu, prepadnuta i stresena. Nakon koristenja tehnike ziCanih
instrumenata u slasher filmovima kao $to su “Crni Bozi¢” (Bob Clark, 1974.), “No¢
vjestica” (John Carpenter, 1978.) i “Petak trinaesti” (Sean S. Cunningham, 1980.),
glazba koju inspirira film “Psiho” doseze vrhunac gdje isti nacin skladanja postaje
ispran 1 kliseiziran. Gledateljima takva glazba postaje duhovita te se poCinje parodirati
zbog svojeg ucestalog koriStenja u filmskom svijetu horor filmova. Mel Brooksov
film “High Anxiety”(1977.), Harold Ramisov “National Lapoon’s Vacation” (1983.),
pa 1 filmovi poput Joe Danievog “Looney Toons: Back in Action” (2003.) parodiraju
glazbu filma “Psiho” te ona postaje visSe kao element komicnosti nego straha i
nelagode.

Film “Psiho” podijeljen je na dva dijela; u prvom dijelu glavni lik je Marion
Crane, a u fokusu je njen odnos sa Samom Loomisom. U drugom dijelu filma radnja
filma fokusirana je na Normana Batesa, ubojicu koji je [jubomoran na svoju majku jer
je njega zanemarila zbog odnosa sa svojim zaru¢nikom. lako se na prvu spomenuta
dva glavna lika ¢ine potpuno razli¢itima, film i filmska glazba usmjeravaju gledatelja
u potragu za njihovim poveznicama. Naime, film “Psiho” nije klasican film o ubojici i
njegovoj zrtvi, njihovom odnosu te uzroku ubojstva, ve¢ se film fokusira na njihovu
povezanost 1 karakterne slicnosti. Norman Bates 1 Marion Crane osjecaju seksualne
frustracije i potisnutu seksualnost, kao 1 osjecaj krivnje zbog bitnih dogadaja u
njihovim Zivotima. Povezanost Marlon i Normana prikazan je i kroz glazbene brojeve
unutar filma. Skladba koja dofarava Normanovu ljutnju i agresivnost (skladbe “The
Knife” i dva odlomka oznacena znakovnim notama u skladbi “The Murder”) ,
preskladana je (intenzivnije se koriste brze dionice i izmjene tonova Zi¢anih

instrumenata te je sama skladba puno dinami¢nija u odnosu na ostatak glazbene

4 podzanr horora koji se bazira na sadisti¢kim serijskim ubojicama koji masakriraju neduZne Zrtve (Filmska
enciklopedija, pristupljena 4.1.2024.)
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podloge), a njena varijacija koriStena je kako bi docarala anksioznost i nesigurnost
Marion Crane (skladbe “Flight”, “Patrol Car” i “The Rainstorm”). Slicno tome, glazba
koja je koristena za opis Marlinog odnosa sa Samom (skladbe “Marion” i “Marion
and Sam”) prenamijenjena je 1 varirana kako bi prikazala 1 opisala Normanov odnos i
predanost majci za kojom Zudi (skladbe “The Bedroom™ i “The Toys”).

Bernard Hermann skladatelj je koji nije volio teme i stvaranje glazbenih
lajtmotiva kao §to je to prikazano u filmovima “Frankensteinova nevjesta” skladatelja
Franza Waxmana, ve¢ je koristio varijacije pocetne skladbe “Prelude” u svakoj
akcijskoj sceni. U njegovim notnim zapisima za spomenutu skladbu moguce je is¢itati
kako je skladatelj ipak razmi$ljao o uvodenju tema koje ¢e biti vezane za Normana
Batesa. Naime, u notnom zapisu preludija koji svira na samom pocetku filma,
glazbeni kritiCari 1 analitiCari uoc€ili su oznake poput “Psycho Theme”. Postojanje
oznake u notnome zapisu pretpostavlja postojanje vise varijacija te skladbe ili
ponavljanje iste skladbe, kao §to je to prikazano u ovome filmu. Odlomak od osam
taktova koji sadrzi spomenuta skladba, prema skladatelju i glazbenom kriti¢aru Maxu
Steineru, je jedini mogu¢i dio koji je zamiSljen kao melodija, a obrasci nastali od
spomenutih taktova mogu se uociti u ostatku filma. Preludij, skladan u mol tonalitetu
koji najc¢es¢e skladbama daje mrac¢ni ton, u ovom slucaju stvara nelagodu, a svojim
intenzivnim ziCanim potezima glazba zvuci oStro poput noza. Sli¢ne poteze, sa
pokojim blazim varijacijama moguce je pronaci i u kasnijim skladbama, kao §to su

“Flight”, “Patrol Car” 1 “The Rainstorm”.
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Slika 3. Bernard Hermann dirigira “Postclassical” ansamblu (1960.)

Nakon stvaranja filmskog klasika, filma “Psiho”, Bernard Hermann i Alfred
Hitchcock nisu dozivjeli veliki uspjeh u pogledu osvojenih nagrada, pa cak 1
nominacija. Naime, film je bio nominiran za cCetiri Oscara, od kojih ni jedna
nominacija nije bila upucena skladatelju Bernardu Hermannu, a nakon sezone velikih
nagrada (razdoblje izmedu studenog i veljace kada se dodjeljuju nagrade za najveca
filmska ostvarenja), Hermann i1 Hitchcock prekinuli su svoju suradnju. Suradnju su
neuspjesno pokusali sklopiti za film “Poderana zavjesa” 1966. godine, no Hitchcock
je odbio koristiti Hermannovu glazbu, smatrajuci je neprikladnom za to razdoblje.
Krajem 60-ih i pocetkom 70-ih godina koristenje simfonijske i orkestralne glazbe kao
glavne glazbene podloge filma se smanjuje, a kao glazbena podloga koristi se jazz,
pop i rock glazba kako bi se filmovi priblizili $iroj publici’. Gledatelji su, znajuéi da je
njihova omiljena pjesma u filmu, viSe kupovali ulaznice, a pritom su glazbene
distribucijske kuce zaradivale puno viSe novaca nego od same prodaje glazbe i
koncertnih karata. Tako danas najve¢e prihode glazbenih distribucijskih kuc¢a Cine
licence odnosno prodaja prava na pustanje i reproduciranje glazbe u filmovima i
serijama. lako je Hermannova komponirana glazba odbijena od strane redatelja i
producenata, ona ¢e postati vrlo vazna za daljnji razvoj horor glazbe. Takoder, glazba
koju je Hermann skladao inspirirala je mnoge mlade filmske skladatelje, od kojih je
bitno istaknuti Dannya Elfmana poznatog po filmovima Tima Burtona “Bubimir” iz
1988. godine, “The Nightmare Before Christmas” iz 1993. godine te filmovima
“Charlie 1 tvornica ¢okolade” 1 “Mrtva nevjesta” iz 2005. godine. Bitno je naglasiti
kako su svi spomenuti filmovi vrlo jasno filmovi strave i uzasa, bili to igrani filmovi

1li animirani filmovi.

® Smith, Steven “A Heart at Fire's Center:The Life and Music of Bernard Herrmann”, University of California Press,
2002.
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3.2 Tradicionalna glazba u horor filmu

Osim kontinenata Amerike 1 Europe, svoju horor kulturu razvijaju isto¢noazijske
zemlje, medu kojima je vazno izdvojiti Japan. Zbog svoje izrazite konzervativne i
tradicionalne povijesti, 60-ith godina u Japanu se pocela razvijati kultura koja nije u
skladu s konzervativnim vrijednostima. Iako isprva bivaju cenzurirani od strane
drzave, filmovi tog doba pocinju proucavati dublje politicke teme te sluze kao otpor
konzervativizmu, a filmski Zanr koji vrlo Cesto sluzi kako bi pomicao filmske granice
je upravo horor zanr.

Kaneto Shindd japanski je filmski redatelj koji svoju karijeru gradi na
stvaranju tradicionalnih filmova, posebno samurajske tematike. Njegov filmski opus
¢ini preko 200 filmskih naslova, od kojih je vrijedno istaknuti filmove “Postcard”
(2010.), “The Naked Island” (1960.) i “A Last Note” (1995.). Svi spomenuti filmovi
pastoralne su drame koje govore o Zivotima seljaka i prosje¢nih velegradskih ljudi,
vrlo €esto nakon drugog svjetskog rata. Film koji je vrlo vazan za njegov opus, a koji
ve€ina kritiCara zanemaruje je Shindoév samurajski horor film “Onibaba” (1964.).
Prilikom svog izlaska film je izazvao veliki interes kod gledatelja, ali je takoder
stvorio i veliku koli¢inu kriticara koji podupiru japansku filmsku revoluciju i filmskih
djelatnika koji stvaraju filmove po uzoru na film “Onibaba” 1 Kaneta Shindoda. Film
govori o dvije djevojke koje nakon ubojstva samuraja, tradicionalnog ¢ovjeka, odluce
zivjeti odmetni¢kim zivotima. Jedna djevojka razvija aferu sa svojim susjedom, dok
druga prodaje ukradene stvari na trznici. Nakon nekog vremena, djevojkama se
pocinje ukazivati samuraj, odnosno duh samuraja koji ih zeli vratiti na pravi put.

Ubojstvo samuraja kao tradicionalnog japanskog ratnika vrlo je kontroverzan
aspekt price te sa sobom nosi politi¢ke 1 drustvene simbole, a cijeli film osmisljen je 1
napravljen poput klasi¢nog samurajskog pastoralnog filma (kadrovi su dugi te se
fokusiraju na likove i prostor kako bi stvorili atmosferu, glazba je pretezito
tradicionalna, a u pricu se uvode folklorni elementi iz japanske mitologije kako bi se
glavnim likovima ukazalo na rjeSenje njihovih problema). Iako je film graden poput
tradicionalnog filma, zbog dogadaja i radnje koja se odvija u filmu ti klasi¢ni elementi

postaju kontradiktornost.
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Slika 4. Demon usmréenog samuraja koji proganja dvije djevojke

(Kaneto Shindo, 1964.)

Najbitniji filmski aspekt koji stvara kontradiktornost izmedu drustvenog
komentara 1 klasi¢nog japanskog filma je glazba, skladatelja Hikaru Hayashia koji
tijekom svoje karijere nije bio sklon isprobavanju novih glazbenih elemenata, ve¢ je
za ovaj film napravio iznimku. Glazbena podloga u filmu sastoji se od jedne skladbe,
odnosno filmske teme i njezine varijacije. Ona je izvedena u brZzem ritmu, a pisana je
poput tradicionalnih japanskih borbenih dijela (skladbe koje su se izvodile tijekom
vojnih vjezbi). Brzo udaranje bubnjeva, zvecke koje se javljaju u momentima
prijelaza dionica, ostri puhadi instrumenti (shakuhachi) te vriskovi muskaraca vrlo su
cesti u spomenutoj vrsti glazbe, no njihova interpretacija i nacin koriStenja u filmskoj
temi poprima novu svrhu. Tijekom svojeg tradicionalnog izvodenja, glazba je
skladana u dur tonalitetu sa ponekim odmakom i promjenama u mol tonalitet.
Glazbeni elementi sinkroni su i povezani u jednu veliku cjelinu, odnosno skladbu koja
je repetitivna 1 koju je moguce neprestano izvoditi. Glazbena tema skladatelja Hikaru
Hayashia posjeduje element repetitivnosti koji je postignut ritmi¢nim udaranjem
bubnjeva bez prisutnosti ostalih glazbala, no ono ¢ime odstupa od tradicije te stvara
nelagodu je drasti¢no odstupanje od tonaliteta. Naime, skladba je pisana prvenstveno
u molu, a puhacéi (spomenuti instrument shakuhachi) i1 zi¢ani instrumenti (biwa,
odnosno japanska drvena lutnja) koji se nalaze u ovoj skladbi sviraju potpuno razlicite
melodije koje razbijaju sklad i1 sinkronitet pjesme. Biwom, japanskom lutnjom,
stvaraju se oStri brzi tonovi koji podsje¢aju na skladanje Bernarda Hermanna.

Spomenuti ostri tonovi, bas kao i kod Hermanna 1 njegovih skladbi za film “Psiho”
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(Alfred Hitchcock, 1960.) imaju simbol oStrice 1 ubojstva. Svaki put kada se na filmu
pojavi duh odnosno demon koji nosi hannya masku® zi¢ani dio glavne teme po¢inje

svirati te se glazba prozima s atmosferskim zvukovima.

Slika 5. Biwa, japanska drvena lutnja Slika 6. Shakuhachi, japanska uzduzna flauta

Nakon filma “Onibaba”, mnogi horor filmovi koji sluZze kao komentar na
konzervativno drustvo ili koji pricaju iskrivljene folklorne price sluze se ovim
nacinom skladanja (prenamjenjivanje tradicionalne glazbe svoje kulture).
Najmnogobrojniji filmovi u tom aspektu su filmovi o vjesticama i duhovima,
pogotovo u produkeiji drzava Ujedinjenog Kraljevstva. Najpoznatiji primjeri su
“Witchfinder General” (Michael Reeves, 1968.), “Tales of Unease” (Roy Dotrice,
1970.) 1 “The Wicker Man” (The Wicker Man, 1973.). Primjere iskrivljene 1
prenamijenjene folklorne glazbe pronalazimo i1 u novijim filmskim ostvarenjima horor
redatelja kao §to su “The Witch” (Robert Eggers, 2015.), “Midsommar” (Ari Aster,
2019.) 1 “Kisaragi Station” (Jird Nagae, 2022.).

® Hannya je maska koja se koristi u japanskom Noh kazali§tu, a predstavlja ljubomornog Zenskog demona. Masku
karakteriziraju dva oStra roga poput bika, metalne oCi i podrugljiva usta.
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3.3 Eraserhead i odstupanje od simfonije

Film “Eraserhead” (David Lynch, 1977.) prvi je dugometrazni film Davida
Lyncha, redatelja koji koriStenjem nadrealistickih filmskih elemenata u pripovijedanju
iznenaduje publiku diljem svijeta. Njegov cilj bio je Sokirati gledatelje bizarnim i
apstraktnim idejama te preispitati njihov na¢in razmisljanja, povezivanja scena i slika
koje su pred njih postavljene. Film “Eraserhead” govori o Henryu, povucenom i
samozatajnom pojedincu koji zivi u distopijskom industrijskom svijetu. Nakon
rodenja svog deformiranog djeteta, biva ostavljen od strane svoje djevojke te se
usredotocuje na brigu o djetetu.

Uz crno-bijelu tehniku snimanja te nacin pripovijedanja poput Frojdovih
simbolicnih snova, David Lynch bio je u potrazi za skladateljem koji ¢e njegovom
nadrealistiCkom filmu dati novu dimenziju. Nakon uspjeSne suradnje na Lynchovom
debitantnom kratkometraznom filmu “The Grandmother” (1970.), Alan Splet,
americki oblikovatelj zvuka 1 skladatelj glazbe, biva zaposlen na ostalim radovima
Davida Lyncha koji slijede: “Eraserhead” (1977.), “The Elephant Man” (1980.),
“Dina” (1984.) te “Blue Velvet” (1986.). David Lynch i Alan Splet zajedno su radili
zvukove za glazbenu podlogu, a radili su ¢ak devet sati dnevno Sezdeset i tri dana za
redom kako bi ocuvali kontinuitet izmedu skladbi, ali 1 zato Sto su uzivali u procesu
produkcije isprobavaju¢i nove glazbene elemente.” U finalnom produktu filma
“Eraserhead”, uz mumificiranu bebu te menstruiraju¢u kokos, ono $to je gledatelje
ostavilo Sokiranima je koriStenje glazbe u filmu. Naime, nakon instrumentalnih
simfonijskih eksperimentiranja kao Sto je to bilo vidljivo kod Bernarda Hermanna 1
njegovih iritiraju¢ih, grubih 1 nasumic¢nih Zicanih instrumenata, Alan Splet glazbi daje
nove, industrijske elemente koji do tada joS nisu bili istraZeni i1 u svijetu filmske
glazbe. Glazba filma “Eraserhead” briSe granicu koja dijeli skladanje glazbe i
oblikovanje zvuka te ta dva pojma stapa u jedan proces.

Naime, kao $to je 1 u filmu rije¢ o industrijskoj distopiji, glazba koja je
stvorena za film koristi mnoge industrijske zvukove: duboko niskofrekvencijsko
brundanje pogona te visokofrekvencijsko Skripanje metala s kojima u kombinaciji s
odjekom popularne glazbe stvara novu, apstraktnu glazbenu ideju. Alan Splet stvorio

je glazbu vlastoru¢no, a mnogi filmski 1 glazbeni kriticari kao Sto je Mark Richardson,

7 “David Lynch on Alan Splet”, The Paris Review, 2014.
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glazbeni kriticar Wall Street Journala, opisuju nacin skladanja kao najvec¢i glazbeni
DIY (“do it yourself”) projekt u povijesti filmske glazbe. Ambijent ljubavne scene
uglazbljen je tako da su Lynch i Splet stavili mikrofon u plasti¢nu bocu koja je plutala
u kadi te su kroz bocu pustali zrak kako bi se dobio dojam zveckavosti i suptilnog

zvonjenja.®

Slika 7. Alan Splet i glumac Jack Nance (Henry Spencer) na setu filma Eraserhead
(David Lynch, 1977.)

Osim dominantnih industrijskih zvukova koji stvaraju nelagodu i jezenje u
gledatelja, Alan Splet koristi se 1 fizickim 1 organskim elementima i zvukovima koji
nisu nimalo manje jezivi. Kada se Henry Spencer, glavni protagonist filma, nade s
roditeljima Mary X, odnosno s Mr. i Mrs. X na veceri, u pozadini se ¢uje spori zvuk
sisanja. Otkriveno je da se radi o hranjenju novorodenih $tenaca, a zvuk se nastavlja
ispod Henryjeva razgovora, njegujuci ugodaj straha i tjeskobe koji dovode gledatelja
na rub sjediSta. Takoder, Splet i Lynch koristili su mnoge Zivotinjske zvukove te
zvukove iz prirode izmijeSane tako da se ne razumije njihovo podrijetlo, time
stvaraju¢i novi, originalni zvuk. Takvu glazbu nazivali su konkretnom glazbom
(francuski: musique concrete) Sto oznacava elektroakusticnu eksperimentalnu glazbu

koja je nastala 1948. godine u Francuskoj.’

& Carlson, Dean “Listen to Eraserhead by Original Soundtrack - Album Review”, AllMusic, pristupljeno 29.3.2024.
® Konkretna glazba, Hrvatska enciklopedija, pristupljeno 29.3.2024.
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Osim industrijskih zvuénih efekata i1 prirodnih tj. organskih zvukova, u
glazbenoj podlozi mogu se pronaci odjeci instrumentalne glazbe. Alan Splet i David
Lynch su se u svojoj suradnji takoder sluzili skladbama jazz pijanista Fatsa Wallera,
koji je za film “Eraserhead” skladao dvije orguljaSke pjesme, jedva cujne 1 pikantno
umijeSane u industrijsko ludilo zvuc¢nih efekata, ali vrlo vazne kao elementi u
glazbenoj podlozi filma. Takoder, u filmu moZemo cuti i skladbu grupe The Lady in
the Radiator “In Heaven”, koja nakon velikog uspjeha ovog filma postaje inspiracija
rock 1 metal bendovima te je jedna od bitnih pjesama u stvaranju zanra industrijskog
rocka i industrijskog metala. Pjesma “In Heaven” nakon izlaska filma postaje vrlo
popularna, a mnogi progresivni rock i alternativni rock i metal bendovi poput grupe
Pixies i Zola Jesus rade prerade iste pjesme. Glazbeni i filmski kriti¢ari cijene rad i
kreativnost Alana Spleta, a mnoge njegove uspjehe i1 vrsno oblikovanje zvuka
pripisuju naprednom sluhu koji je razvio zbog svoje sljepoce.

Eksperimentiranje s glazbom u horor filmovima vrlo je Cesta pojava u
danasnjoj filmskoj kinematografiji. David Lynch i skladatelj Alan Splet ostavili su
veliki utjecaj na kulturu filmske glazbe te na njezin nacin koriStenja u filmu. Alan
Splet za svoju kreativnost i1 sklonost eksperimentiranju u montazi zvuka i skladanju
glazbe osvaja posebnu nagradu Oscar 1980. godine za montazu zvuka u filmu “The
Black Stallion” (Carroll Ballard, 1979.) te biva nominiran 1984. godine za film
“Never Cry Wolf” (Carroll Ballard, 1983.) Skladatelji glazbe za Zanr strave i uZasa
njegovu glazbu koriste kao inspiraciju, a skladateljice Wendy Carlos i1 Rachel
Elkind-Tourre koriste industrijske metalne 1 elektronicke elemente kako bi stvorile
osjecaj nelagode i napetosti u gledatelja za film “Isijavanje” (Stanley Kubrick,1980.)
Mnogi mladi redatelji i skladatelji trude se istaknuti na zasi¢enom trziStu te
zaCudnoS¢u privuci gledatelje 1 iznenaditi ih kreativnim 1 originalnim idejama.
Industrijsko glazbeno eksperimentiranje nalik filmu “Eraserhead” vidljivo je i u
novijim filmovima poput “Mandy” (Panos Cosmatos, 2018.) islandskih skladatelja
Yair Elazar Glotmana i Jéhann Johannssoa gdje su industrijski pogoni i struganje
metala ukomponirani s rock 1 metal skladbama. U filmu “Naslijedeno zlo” (Ari Aster,
2018.) skladatelj Colin Stetson eksperimentira s industrijskim brundanjima i
niskofrekvencijskim udarcima u skladbama poput “Brother and Sister” i “Mourning”,

S$to ukazuje na veliku inspiraciju i omaz na skladbu filma “Eraserhead”.
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3.4 Industrijska eksperimentalna glazba u japanskom horor filmu

Nakon velikog uspjeha Lynchevog eksperimentalnog horor filma “Eraserhead”
(19717.), redatelji 1 skladatelji diljem svijeta poceli su koristiti eksperimentalne zvu¢ne
elemente u glazbi za svoja horor ostvarenja. Tako je i1 japanski redatelj Shinya
Tsukamoto, redatelj filmova “Tokyo Fist” (1995.) 1 “Vital” (2004.), prihvatio “trend”
te zajedno sa skladateljem Chu Ishikawom, poznatim po svojim elektronickim
eksperimentalnim kompozicijama, stvorio glazbu za jedan od najutjecajnijih
japanskih nadrealisti¢kih horor filmova “Tetsuo: Zeljezni Sovjek” (1989.). Iako su
film kritiari pozitivno ocijenili, malo ih se osvrnulo na njegovo oblikovanje zvuka i
glazbu.

Chu Ishikawa, skladatelj glazbene podloge za film “Tetsuo”, smatra se jednim
od osnivaca industrijskog glazbenog pokreta u Japanu (grupa glazbenika koji u svoju
elektronicku glazbu komponiraju industrijske elemente po uzoru na skladatelja i
oblikovatelja zvuka Alana Spleta) koji 90-ih godina prerasta u popularnu noise
scenu'’. Film “Tetsuo” govori o poslovnom ¢ovjeku (Tomord Taguchi) koji autom
udari slucajnog prolaznika, metalnog fetiSista (Shin'ya Tsukamoto) .On se nakon
oporavka osvecuje covjeku koji ga je pogodio autom te ga pretvara u hibrid covjeka i
masSine. Ve¢ u samom sadrZaju filma nalazimo industrijske elemente; industrijski
pogoni 1 stare masine koje se mijesaju s ljudskim tijelom. Industrijska tematika i
elementi sluze kao metafora za promjene u umjetnickom izrazavanju. Glavni lik,
bezimeni Covjek kojeg glumi Tomord Taguchi prosjecan je covjek koji se kroz film
pokusSava vratiti u svoj prosjecan Zivot, dok ga ludi znanstvenik, odnosno metalni
fetisist pokusava unistiti i od njega napraviti objekt, odnosno umjetninu. Kao i glavni
lik koji do kraja filma postaje neprepoznatljiv svojoj djevojci 1 poznanicima, tako 1
vizualni i auditivni stil istovremeno postaju sve apstraktniji. U pocetku filma glazba je
prepoznatljiva, odnosno vidljivi su njeni ritmi¢ni 1 melodijski elementi. Mozemo
prepoznati obrasce i taktove koji se ponavljaju u odredenom ritmu, a s promjenom
scena ili sekvenca skladba se pretapa u drugu skladbu. Glazba tijekom filma gradira

kao 1 stanje naSega protagonista; u drugoj polovici filma glazba poprima sve vise i

% Noise glazba je glazbeni Zanr koji karakterizira ekspresivna upotreba buke. Ova vrsta glazbe dovodi u pitanje
razliku koja se u konvencionalnim glazbenim praksama pravi izmedu glazbenog i neglazbenog zvuka.
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viSe industrijskih elemenata, a na samome kraju glazba gubi svoje karakteristike te se

izjednacava s bukom.

Slika 8. Slika Shin'ya Tsukamotoa, metalnog fetiSista iz filma

“Tetsuo: Zeljezni ¢ovjek” (Shin'ya Tsukamoto, 1989.)

Usporedujuci glazbu Alana Spleta za film “Eraserhead” i skladatelja Chua
Ishikawe, mozemo primijetiti kako Alan Splet koristi manje klasi¢nih glazbenih
karakteristika (u njegovim skladbama slabo se raspoznaje glazbeni ritam, melodija,
mjera). Osim pojedinih instrumenata koje je moguce prepoznati te pjevnih sekvenci,
Splet mijesa industrijske elemente s glazbenim elementima tako da gledatelji i
slusatelji ne mogu razlikovati jedne od drugih elemenata. Chu Ishikawa koristi se
gradacijom prilikom uvodenja industrijskih elemenata. Prva skladba u filmu, “Drop
Hammer”, koristi apstraktna industrijska udaranja, no ona ne djeluju nasumicno kao u
Spletovim skladbama, ve¢ su udaranja i Skripanja postavljena u odredenom ritmu.
Pjesme koje slijede, “Scratch Killer”, “Clock™ 1 “Metamorphosis” elektronicke su
kompozicije koje podsjecaju na 8-bitnu chiptune'' glazbu iz videoigara. Pjesme
“Mausoleum” 1 “New World” pjesme su koje uvode sve vise i vise industrijskih
elemenata u svoju kompoziciju, a tijekom svog izvodenja pjesma “New World”

3

konstantno mijenja svoj tonalitet Sto stvara nelagodu 1 “uncanny” osjecaj (jezoviti
osjecaj koji se stvara kod gledatelja kada on prepoznaje glazbu, no ona se ne doima

onakvom kakva bi trebala zvucati).

! Chiptune ili chip glazba glazba je radena na naGin da su svi zvukovi sintetizirani u realnom vremenu pomoc¢u
raCunala ili video konzola. Zlatno doba chiptunesa bilo je sredinom 1980-ih do poCetka 1990-ih kada su zvu&ni
Cipovi bili najéeS¢a metoda proizvodnje zvuka na raCunalima. (Kevin, Driscoll; Diaz, "Endless loop: A brief history
of chiptunes", 2009.)

25



Nekoliko godina poslije, nakon §to je film dozivio uspjeh u Japanu te kada je
film prikupio obozavatelje, “Tetsuo: Zeljezni Eovjek” dobio je i svoj nastavak,
“Tetsuo II: Body Hammer” (Shin'ya Tsukamoto, 1992.) nakon cega su oba filma
cenzurirana. Razlog cenzure bila je velika koli¢ina fizickog 1 seksualnog nasilja.
Sedamnaest godina poslije, film dobiva i tre¢i nastavak, “Tetsuo: The Bullet Man”
(Shin'ya Tsukamoto, 2009.), no on ne uspijeva ispuniti ocekivanja publike i kriti¢ara.
Glazba u nastavcima, takoder skladana od strane Chua Ishikawe, koristi se istim
principima i idejama kao Sto je to skladatelj postavio u prvome filmu, stavljajuci sve

veci naglasak na chiptune elektronicku glazbu.
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3.5 Progresivni rock u horor filmu

Dario Argento talijanski je filmski redatelj poznat po svojim vrlo mra¢nim filmskim
idejama i suludim filmskim zvu¢nim inovacijama. Naime, Argento je pokuSao uvesti
nekoliko novih zvuénika prilikom prikazivanja njegovih filmova kako bi ostvario
efekt “sonicnog booma”, odnosno efekta da gledatelje zvuk fizi¢ki uznemiri. Takoder,
primjer njegovog rada s glumcima 1 velikog utjecaja na svijet horor filma bio je film
“Suspiria” 1977. godine gdje je redatelj pomocu glazbe talijanske progresivne rock
grupe “Goblin” plasio glumce kako bi se $to bolje uzivjeli u svoje uloge.

Argentove kreativne ideje 1 neobican nacin koriStenja i stvaranja glazbe vidljiv
je 1 u njegovim ranim radovima i suradnji s talijanskim skladateljem Enniom
Morriconeom. Osim poznate western glazbe koju je Morricone skladao za redatelje
Sergia Leonea, Clinta Eastwooda i Quentina Tarantina, skladao je i samostalne
filmske skladbe i teme, pop pjesme (suradnja Morriconea i glazbenice Mine u pjesmi
“Se Telefonando” (1966.), ali je skladao 1 glazbu eksperimentalne prirode. Mnogi
glazbeni kritiCari opisivali su Morriconea kao pravog glazbenog kameleona (Tony
Mitchel, University of Technology Sydney). Naime, na kompilacijskom disku “Crime
and Dissonance” (2005.) koji je sastavio glazbenik Mike Patton, nalaze se objavljeni i
neobjavljeni glazbeni brojevi Morriconeovih avangardnih radova. Mnogi objavljeni
radovi s tog diska koristili su se u filmovima Dario Argentove trilogije o tri majke:
“Suspiria” (1977.) 1 “Inferno” (1980.). Morriconeov rad na trilogiji Argento ukljucuje
koriStenje standardnih glazbenih efekata iz horor filmova uz blazu, ali
eksperimentalnu orkestralnu glazbu inspiriranu skladateljima Richard Rodney Bennett
1 Elizabeth Lutyens iz produkcijske kuce “Hammer”. Morricone je prilikom skladanja
glazbene podloge za spomenute filmove koristio elemente jazza, prog rocka 1 klasi¢ne
glazbe. Slican pristup koristio je i u filmovima Argentove trilogije Zivotinja: “The
Bird with the Crystal Plumage” (1970.), “The Cat o' Nine Tails” (1971.) i “Four Flies
on Grey Velvet” (1971.). U posljednjem filmu iz trilogije, “Four Flies on Grey
Velvet”, koji govori o rock bubnjaru, koristi najizraZzenije elemente progresivne rock
glazbe (koriStenje instrumenata neuobicajenih za rock skladbe, posudivanje elemenata
iz ostalih glazbenih Zanrova te referenciranje tradicionalne keltske i africke folk
glazbe). Progresivna rock glazba koristi se kako bi se stvorila zacudnost prizora te

kako bi se unutar naizgled normalnog i spokojnog prizora stvorio osjecaj kako nije
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sve kako se ¢ini. Ti osjecaji postizu se glazbenim diskontinuitetom: unutar skladbe,
ona prelazi iz uobicajene rock skladbe u improvizacijski jazz promjenom ritma koji
nije konzistentan, a gledatel] u momentu prelaska pocinje preispitivati svoju
percepciju glazbe (je 1i ono $to Cuje ispravno ili neispravno).

Nakon filma “Inferno” (1980.), Morricone suraduje ponovno s Dariom
Argentom na filmu “Il sindroma di Stendhal” (1995.). Morricone razvija ponovljenu
temu od Cetiri note koja se pojavljuje u naizgled beskrajnim aranzmanima i
varjjacijama kroz film do ne dode do tocke pretjeranosti. Dok je neka usputna
orkestralna glazba posebno ucinkovita zbog uporabe sablasnih Zzi¢anih efekata,
precesto se vraca glavnoj temi $to je takoder karakteristicno i za Morriconeova ranija
filmska ostvarenja. Cesto je konaéni udinak prenaglasenost i nedostaje raznolikost
trilogije. Cini se da njegova glazba za film ukazuje na umjetnicki pad u koji je
Argento pao.

Kao §to sam ve¢ ranije u tekstu naveo tijekom svoje suradnje s Enniom
Morriconeom, Dario Argento takoder suraduje s progresivhom grupom “Goblin”.
Njihove skladbe koristi u filmovima koji su prozvani njegovim remek djelima (“Deep
Red” iz 1975. godine i “Suspiria” iz 1977. godine). Pod utjecajem zastrasujuce glazbe
za gudaCe Bernarda Herrmanna u Hitchcockovu Psihu (1960.), grupa “Goblin” u
potrazi je za “pulsiraju¢om” narativnom glazbom koja savrSeno odgovara zacudnom
1 neobi¢nom vizualnom stilu filma. Naime, stvaralaStvo Daria Argenta karakteriziraju
filmovi vrlo intenzivnih vizualnih komponenti: Zzarke kontrastne boje te uvrnuti
kadrovi (neobi¢no kadrirani, vrlo izraZene i ekstremne perspektive i rakursi, uvodenje
zarkih, intenzivnih i vrlo kontrastnih boja u filmsko svjetlo) koji ne odgovaraju
klasicnom narativnom kadriranju i nac¢inu snimanja. Argento i grupa “Goblin” slijedili
su mahnitu estetiku zvucnog kaosa koja je u skladu s filmskim vizualnim stilom, §to
je nedvojbeno jedan od glavnih nacina prikazivanja terora u filmovima “Suspiria” i
“Profondo Rosso”(1975.). Atonalna, neskladna ili oStra glazba grupe “Goblin” u
molskom tonalitetu Cesto stvara neizvjesnost ili predstavlja bitnu nadopunu
dramati¢noj napetosti koju stvara odredena scena. Iz tog razloga glazba u filmovima
Daria Argenta Cesto se usporeduje s glazbom Alfreda Hitchcocka. U jednom od svojih

intervjua, Argento je nazvao glazbu Bernarda Hermanna “nedovoljno razradenom i
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nedovoljno skladanom” te govori kako njegova skladba nije dovoljno hrabra kako bi
naglasila stra$ne i sablasne elemente u Hitchcockovim kriminalisti¢kim filmovima'?.
U danasnje vrijeme, kada produkcija horor filmova odmice od klasi¢nih
glazbenih instrumentalnih skladbi, sve viSe 1 viSe se koriste progresivne rock skladbe
ukomponirane s ve¢ spomenutim industrijskim elementima. Spomenuti film “Mandy”
(Panos Cosmatos, 2018.) sluzi se rock instrumentalima kako bi se naglasio bijes
glavnoga lika Red Millera (Nicolas Cage). Takoder, progresivna rock glazba koristi se
u tom filmu kako bi komplementirala halucinogeni vizualni stil (filmsko svjetlo
zarkih kontrastnih boja koja se prelijevaju jedna u drugu stvarajuci utjecaj
halucinogenog ucinka nalik LSD-u). Tema filma takoder odgovara rock glazbi: Red
Miller je u potrazi za motoristiCkom bandom koja je otela njegovu zenu kako bi ju
iskoristili kao zrtvu svom bozanstvu (motoristi u mainstream pogledu najcesce
karakterizira heavy metal 1 hard rock i1 progresivna rock glazba). Film “Zelena soba”
(Jeremy Saulnier, 2015.) koristi punk-rock glazbu te hibride iste glazbe s
orkestralnom instrumentalnom i elektronickom glazbom. Ona se ne koristi samo kako
bi okarakterizirala punk grupu koja je zatoCena u filmu, ve¢ se koristi kako bi
naglasila nasilne 1 bizarne filmske scene. Prerada filma “Suspiria” (Luca Guadagnino,
2018.) koristi sli¢an nacin skladanja kao Sto je to bila prog rock glazbena podloga
originalnog filma redatelja Daria Argenta. Osim $to se instrumentalna
eksperimentalna glazba mijeSa s progresivnom rock glazbom, koriste se 1 elementi

elektronicke glazbe (digitalni sintesajzeri koji stvaraju elektronicki glazbeni ugodaj).

Zintervju s Dariom Argentom, Enrico Ghezzi i Marco Giusti, Editori el Grifo, 1981.
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3.6 Popularna glazba kao druStveni komentar

Stanley Kubrick, americki filmski redatelj i scenarist, poznat je po svojim inovativnim
nac¢inima koristenja glazbe kao filmskog narativnog sredstva, po¢evsi od znanstveno
fantasticnog filma “2001.: Odiseja u svemiru” (1968.). U filmu “Isijavanje” (Stanley
Kubrick, 1980.), Kuberick koristi glazbu u kontekstualne, karakterne i narativne
svrhe. Ono §to je na prvi pogled primjetno je koristenje mnogih postojecih skladbi te
pronalazenje nove svrhe za istu. Ona se uklapa u njegovu filmsku estetiku koja u vise
navrata svojim odabirom boja, scenografijom i kostimografijom djeluje nostalgi¢no.
Skladateljice glazbe Wendy Carlos 1 Rachel Elkind-Tourre, odgovorne za originalne
skladbe u filmu, kritizirane su od strane filmskih kriti¢ara jer su sudjelovanjem na
ovakvom filmskom projektu podrzavale glazbeno Ilicenciranje te ukidanje
tradicionalne filmske glazbe (takoder snazna kritika koja je pratila avangardne
nadrealisti¢ne filmove). Kriticarima se koriStenje postojece glazbe za film nije
svidjelo jer su to smatrali jeftinim trikom, ali i predramati¢nim iskoriStavanjem
(Wells, 1981.), Stoga se film “Isijavanje” vrlo Cesto koristi kao filmska prekretnica
koja je nastala nakon nadrealistickog filmskog skladanja, a prije ponovnog
moderniziranja klasi¢nog filmskog skladanja (kao Sto smo to mogli €uti u zlatno doba
Hollywooda te u filmovima sve do eksperimentiranja Bernarda Hermanna).

U jednom od mnogobrojnih intervjua, americki filmski montazer Kubrickovog
filma Ray Lovejoy izjavio je kako film prvotno nije zamisljen s glazbom. Naime, sve
scene koje sadrze glazbu nisu prvotno bile zamisljene s glazbom koju sadrze u
posljednjoj verziji filma, ve¢ su rezirane i montirane kao “suhe” scene. Mnogi
kriticari sumnjaju u Kubrickov naknadan glazbeni odabir; tijekom snimanja odredenih
scena, Stanley Kubrick pustio bi glazbu kako bi stvorio ugodaj na setu te kako bi
priblizio glumce svojim ulogama, no ta skladba najcesce je bila potpuno razli¢ita od
one koju bi koristio u svome filmu. Tek nakon montaze, tijekom skladanja glazbe za
film, Kubrick je odlucio koristiti tude skladbe kako bi okarakterizirao prostor i stvorio
nelagodan psiholoski uc¢inak. Skladbe skladatelja Bele Bartoka (“Glazba za gudace,
udaraljke i celestu, 3. stavak, 1936.), Krzysztofa Pendereckia (“The Awakening of
Jacob” 1 “De Natura Sonoris No.1”, 1974.) te Jacka Hyltona i njegovog orkestra
(“Masquerade”, 1930.) naknadno su pronadene 1 uskladene s filmom; pokoja skladba

usporena je ili ubrzana kako bi odgovarala sceni (pjesma ‘“Masquerade” (Jacka
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Hyltona ,1930. usporena je s originalne brzine 94 udaraca po minuti na 78 udaraca u
minuti). Na pocetku procesa skladanja glazbe, a vjerojatno i ranije, Kubrick je znao da
zeli koristiti glazbu Pendereckog, Bartuka i Ligetija te je dao Gordonu Stainforthu
(montaZeru glazbe za spomenuti film) velike koli¢ine snimljenih primjera da ih
pregleda’®. Predramati¢an odabir glazbe, kao $to je to rekao kriti¢ar Jeffery Wells, bio
je namjeran. Naime, Stainforth se odlucio za odabir dramati¢ne skladbe kako bi
stvorio utjecaj ismijavanja poslijeratne Amerike i mentaliteta ljudi koji su zahvadeni
posttraumatskim stresnim poremecajem, a koji nisu sudjelovali u Vijetnamskom ratu.
Takoder, vrlo snaznom, predramaticnom i intenzivnom glazbom zelio je naglasiti
ludilo u koje odlazi glavni protagonist filma Jack Torrance (Jack Nicholson), kao i
projekcija filma, Kubrick je montaZeru glazbe, kao 1 skladateljima, dao to¢an popis
vrsta skladbi i mjesta gdje Zeli da se ona nalazi. Prema rije¢ima glazbenog montazera
Gordona Stainfortha, Kubrick nikada nije ulazio u detalje te nikada nije objasnjavao
zaSto Zeli odredenu skladbu ili vrstu glazbe na odredenom mjestu. Kubrick bi zatrazio
nekoliko varijanti iste scene gdje je koriSteno nekoliko razli€itih skladbi te bi on
odabrao onu koja se njemu najvise svida, bez ikakvih obrazlozenja. Jedina glazba za
koju se Kubrick posebno odlu¢io prije nego Sto se Stainforth upustio u proces
glazbene montaze bila je skladba “Dies Irae” skladateljice Wendy Carlos koja je
“savrSeno pratila kadrove prikaza lokacije Rocky Mountaina na samom pocetku
filma.

Ostala glazba koja je skladana od strane dviju americkih skladateljica Wendy
Carlos i1 Rachel Elkind-Tourre, bila je vrlo eksperimentalne orkestralne prirode.
Primjer njihove skladbe je pjesma “The Awakening of Jacob” koja je, na prvi pogled,
instrumentalna. Ona se sastoji od zZianih instrumenata koji, poput glazbe Bernarda
Hermanna, imitiraju oStre predmete 1 stvaraju iritaciju u gledatelja. Osim njih,
pojavljuju se i1 puhaci instrumenti koji visokofrekvencijskom tonskom nizanju
violinista daju duboku, ozbiljnu i dramaticnu notu. Skladana glazba podsjec¢a na
stvaralastvo ve¢ spomenutog Bergmana Hermanna, s velikim stupnjem dramatic¢nosti
1 eksperimentiranjem: naime, instrumentalno nizanje nota molskog tonaliteta ponekad
se pretvara u disharmoni¢no “ludilo” koje svojim izvodenjem stvara iScekivanje u

gledatelja.

3 Barham, Jeremy, “Interview with Gordon Stainforth”, 2006.
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4. Moderna filmska glazba (1990. - danas)

4.1 PoCetak modernog horor stvaralaStva

Nakon Kubrickovog koriStenja popularne glazbe u svom horor ostvarenju
“Isijavanje”(1980.), koristenje popularne glazbe nastavit ¢e se koristiti i u modernom
filmskom opusu mnogih redatelja poput Roba Zombiea koji koristi popularnu glazbu
za svoje horor filmove “House of 1000 Corpses” (Rob Zombie, 2003.) i “Vrazji
odmetnici” (Rob Zombie, 2005.) skladatelja i pjevaca Slima Whitmana (“I Remember
You”). Rob Cummings (kasnije poznat pod imenom Rob Zombie) americki je
glazbenik 1 redatelj horor filmova koji je svoju karijeru zapoceo kao asistent redatelja
na televizijskoj seriji “Pee-weeis Playhouse” (Paul Reubens, 1986. - 1991.). Nakon
svoje televizijske karijere, zapoCinje svoju glazbenu karijeru u metal grupi “White
Zombie” inspiriranoj grupom “Black Sabbath”. Osim S$to veliku inspiraciju pronalaze
u glazbi poznate heavy metal grupe, svoje pjesme, kako bi se Sto uspjesnije probili na
popularno glazbeno trziste, plasiraju u mnoge tre¢erazredne (B-Rated) filmove'* kao
Sto su “The Cable Guy” (Ben Stiller, 1996.), “Brainscan” (John Flynn, 1994.) te
popularnoj animiranoj MTV seriji “Beavis and Butt-Head” (1993. - 2011.). Nakon
raspada grupe 1998. godine, Rob Zombie nastavlja svoju metal karijeru kao
samostalan autor, dobivajuéi pritom zbog svoje popularnosti ponudu za dizajniranje
nekoliko ukletih ku¢a pod vodstvom Universal Studios zabavnih parkova. Jedna od
tih atrakcija bila je ujedno i najava njegovog debitantnog horor filma “House of 1000
Corpses” (2003.). Osim reziranja filma, Rob Zombie je takoder sudjelovao i u
odabiru 1 montazi glazbe. Film kombinira glazbu Zanrova punk, country i rock, a
njegov nacin koriStenja glazbe u filmovima mnogi smatraju pogresSnim (odabir
popularne rock i punk glazbe u njegovim filmovima vrlo je ironican i1 kontradiktoran
onome $to vidimo na filmu). “The House of 1000 Corpses” ve¢inom koristi skladbu
koju je skladao i odsvirao sam Rob Zombie, ali za ozvucenje svog filma odabrao je i
nekoliko drugih autora. Dvije najpoznatije pjesme koristene u filmu su “Brick House”
(1977.) grupe “Commodores” 1 pjesma “Now I Wanna Sniff Some Glue” (1976.)

grupe Raomones. Kao §to sam ve¢ ranije spomenuo, koristio je i nekoliko pjesama

* Filmovi manjih budZeta (do $350,000) koji nisu producirani od strane velikih produkcijskih ku¢a poput
Paramounta, Disneya ili 20" Century Foxa.
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klasi¢nih country izvodaca poput Slim Whitmanisa 1 njegove pjesme “I Remember

You” (1972.) i Bucka Owensisa “Who is Gonna Mow Your Grass?” (1969.).

1
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Slika 9. Rob Zombie na setu filma “Vrazji odmetnici” (2005.)

......

rock, blues 1 country, stavljaju¢i veci naglasak na jugozapadno okruzenje filma, a sve
pjesme koristene u filmu stekle su veliku popularnost. Rob Zombie ponovno bira
pjesme country glazbenika Bucka Owensa “Satan’s Gotta Get Along Without Me”
(1966.) te pjesmu Kitty Welles “It Wasn’t God Who Made Honky Tonk Angels”
(1952.). Osim country skladbi koristi 1 skladbe Chicago blues glazbenika Otisa Rusha
te rock sastava “Steely Dan”, “The James Gang” i “The Allaman Brothers”.

U filmovima Roba Zombiea, glazba koju glavni likovi odluce sluSati u filmu
ima vrlo vaznu ulogu u priblizavanju filmova Siroj publici. Filmski likovi vole istu
glazbu koju vole stanovnici Amerike (ili su je voljeli nekada u proslosti), a rock 1
nasilju 1 brutalnosti. Ponekad se koristi 1 veselija funk ili blues glazba koja prikazuje
raspolozenje glavnoga lika ili prikazuje njegovo unutarnje ludilo. Primjer tome je
scena gdje junakinja Baby Firefly (Sheri Moon Zombie) pusta pjesmu “Brick House”
(Commodores, 1977.) te poCinje plesati na nju dok Otis (Bill Moseley) uzima britvu 1
sjekiru te odlazi do jedne njihove Zrtve. “Brick House” pjesma je vesele funk melodije
plesnog ritma (80bpm), a nalazi se u sceni koja joj je kontradiktorna i ironi¢na (vrlo
nasilna i brutalna scena). Robb Wright, americki glazbeni montazer i filmski kriticar,
kritizira glazbu u filmovima Roba Zombiea te ju usporeduje s filmskim klasicima

poput “Apokalipse danas” (Francis Ford Coppola, 1979.) gdje se popularna rock
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glazba veselog ugodaja koristi kako bi prikazala uZase rata u Vijetnamu. Usporeduje
Zombievo koriStenje glazbe sa scenama paljenja Suma napalmom tijekom koje svira
glazba rock sastava “The Doors”. Popularna glazba koriStena u filmu “Vrazji
odmetnici” (Rob Zombie, 2005.) trudi se izbrisati liniju koja dijeli skladanu filmsku
glazbu od popularne glazbe. Naime, pjesme koriStene u filmu ve¢inom se koriste kao
preludij (pjesma prije glavne pjesme ili teme) koji ¢e se vjeStom montazom i

mijeSanjem glazbe neprimjetno pretopiti u pjesmu koja je glavna za odredenu scenu.
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4.2 Digitalno skladanje modernih horor skladbi

Mica Levi engleska je glazbenica i filmska skladateljica ¢iji je rad povezan sa
stvaralastvom Jonathana Glazera, engleskog filmskog redatelja i scenarista poznatog
po filmovima “Birth” (2004.), “Under the Skin” (2013.) i “Zona interesa” (2023.).
Poznata je po svom oslanjanju na elektronicke komponente glazbe i na digitalnu
glazbenu produkciju; intenzivno se sluzi digitalnim klavijaturama, samplovima i
samplerima zbog §to ve¢e moguénosti manipulacije zvukom. Naime, digitalno
skladana i producirana glazba podloznija je ve¢im distorzijama, usporavanjima i
ubrzanjima te gradacijom s pomocu glasnoce i frekvencijske zasi¢enosti.

Znanstveno fantasti¢nim horor filmom “Under The Skin” Mica Levi zapocela
je svoje eksperimentiranje s filmskom glazbom 1 digitalnim alatima za obradu zvuka.
Glazba u modernim znanstveno-fantasti¢énim filmovima najcesce je ili Ciste
orkestralno instrumentalne grade, gdje je naglasak na klasi¢nim dionicama bogatog i
punog zvuka (veliki simfonijski orkestri koji svojom velikom instrumentalnom
raznovrsno$¢u popunjavaju sve frekvencijske spektre), ili skladatelji koriste isklju¢ivo
digitalno modulirane i iskrivljene zvuéne uzorke". U ovom sluéaju, koriste se klasi¢ni
instrumentalni uzorci (naglasak na kontrabas i ¢elo) koji su distorzirani do njihove
neprepoznatljivosti. Ve¢ u prvoj skladbi filma, “Creation”, u trenutku kada
vanzemaljac (The Female, Scarlett Johansson) promatra svemir svojim mutnim
o¢ima, osjetimo Celo koje gradira poput drona.

Osim neobic¢nih filmskih skladbi koje se koriste u filmu, Mica Levi stvara
filmsku temu koja je jedini harmonijski melodijski glazbeni broj. Naime, ubrzo nakon
skladbe “Creation”, svira pjesma “Andrew Void” s proganjaju¢im motivom od tri
note koji zvuci poput vanzemaljca koji vristi u vakuumu svemira. Osim distorziranih
gudackih instrumenata koje mozemo ¢uti u ovoj skladbi, moZemo primijetiti snazan i
brz ulazak bubnjeva koji otkucavaju ritam. Udaraljkaski segment ove glazbe vrlo je
repetitivan te se sastoji od svega dva tona koji se ponavljaju u istom ritmu, a njihova
brzina izmjenjivanja podsjeca na otkucavanje sata, Sto je poveznica s filmskom
egzistencijalnom tematikom. Tome sli¢nu ideju udaranja odredenog instrumenta u

ritmu sata kako bi se naglasio prolazak vremena ili kako bi naglasila vaznost 1

1> Zvuéni uzorak (eng. Sample) - kratki zvuéni uzorak u trajanju od nekoliko milisekundi, pa sve do dvije sekunde.
Oni se koriste kao instrumentalni tonovi u digitalnim klavijaturama koje omogucuju sviranje istih uzoraka u
tonalitetu.

35



napetost dogadaja koristi skladatelj Hans Zimmer, koji u svoje skladbe uvodi
visokofrekvencijsko kucanje i niskofrekvencijsko brujanje. To su ve¢inom pjesme
skladane za filmove “Pocetak” (Christopher Nolan, 2010.), “Interstellar” (Christopher
Nolan, 2014.) te “Dina” (Denis Villeneue, 2021.).

Slika 10. Mica Levi u svojem apartmanu prilikom skladanja

za film “Under The Skin” (Jonathan Glazer, 2013.)

U posljednjoj skladbi filma “Death”, kada lik Scarlett Johansson biva zapaljen,
mozemo primijetiti ponavljanje slicnih motiva kao $to smo ¢uli u skladbi “Andrew
Void”; visoko frekvencijsko disharmoni¢no sviranje gudackih elektronickih
instrumenata koji ponovno podsjecaju na vanzemaljca i njegovo uznemirujuce
glasanje. Naime, u filmu se prvi put razotkrije u javnosti kako je Scarlett Johansson
(The Female) zapravo vanzemaljac, koji sa sebe skida laznu ¢ovjecju kozu. Motiv
glasanja vanzemaljca pojavljuje se 1 u prijasnjim pjesmama kao pozadinski Sum tj.
umijesan je medu ostale instrumente kao jedan od njih, dok u skladbama “Andrew
Void” 1 “Death” taj elektronicko-instrumentalni krik biva postavljen glasnije 1 iznad

drugih instrumenata kako bi ih na neki nacin prekrio.
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4.3 Eksperimentalne skladbe u modernom horor filmu

Ari Aster americki je scenarist i redatelj, a svoju dugometraznu karijeru zapoceo je
najutjecajnijim modernim horor filmom modernog filmskog stvaralastva, filmom
“Naslijedeno zlo” (2018.). Film govori o obitelji koja se, nakon smrti najstarije
Clanice obitelji, suoCava s paranormalnim prijetnjama koje su izazvane spomenutom
smréu. Nakon ucestalog koriStenja popularne glazbe u horor filmovima, film
“Naslijedeno zlo” okre¢e se klasicnom filmskom skladanju, ali s elementima
apstraktnog skladanja kao $to je to bilo ¢ujno u filmovima Davida Lyncha (uporaba
industrijskih elemenata i struganja materijala, koriStenje glazbene buke i droninga u
svrhu stvaranja napetosti i gradacije). lako je koriStenje droninga u filmu sli¢no u
usporedbi s Lynchevim filmovima, on ipak nije materijalne prirode, vec je
instrumentalne grade: droning efekt postignut je sviranjem akorda na
kontrabas-klarinetu'®. Colin Stetson, americki skladatelj i glazbenik odgovoran za
glazbu u filmu “Naslijedeno zlo”, stvorio je glazbenu podlogu uz pomo¢ puhacih
instrumenata, s velikim naglaskom na saksofon i klarinet. Osim droninga, Stetson
koristi b-klarinet'” &ijim brzim izmjenama tonova stvara napetost i i§¢ekivanje te
koristi klarinet kao zamjenu za gudace instrumente. Time stvara brze izmjene tonova
nalik onima iz filma “Psiho” (Stanley Kubrick, 1960.), a zamjenom Zi¢anih
instrumenata (koji zvuCe oStro, poput noza) za klarinet, Statson mijenja vec
spomenutu simboliku noza i oStrice za simboliku paranormalnog tj. nadrealnog zbog
njeznijih 1 elegantnijih tonova koji nastaju sviranjem klarineta. Puhaci instrumenti u
horor filmovima nisu uobi¢ajena pojava; koristili su se u ranim razdobljima filmske
horor glazbe u doba nijemog filma. Ponovno koriStenje puhacih instrumenata,
posebno klarineta zbog svoje elegantne boje zvuka, stvara osjecaj nostalgije i pogleda
u filmsku proslost, $to tematski povezuje filmsku glazbu sa samim filmom (obitelj u
filmu istrazuje povijest obitelji 1 kulta koji je povezan s precima). Takoder, puhaci
instrumenti koriste se 1 kako bi bolje naglasili obiteljsku dinamiku tijekom raspada
obitelji; scene u kojima je bitno naglasiti obiteljska prepiranja naglasak se postize

brzom orkestralnom glazbom i brzom izmjenom gudacih i puhacih instrumenata

16 podvrsta klarineta koja sadrZi najtamniji zvuk. Osim kontrabas-klarineta takoder se mogu koristiti i alt-klarineti
te bas-klarineti. (KovaCevié, KreSimir, MuziCka enciklopedija, JLZ Zagreb, 1977.)
7 podvrsta klarineta koja sadrZi najsvjetliji zvuk.
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(prepoznatljivo u skladbama “Second Sense Part I”, “Second Sense Part II” i1
"Joanie").

U scenama koje se nalaze u kucici na drvetu, gdje Charlie (Milly Shapiro),
jedna od glavnih junakinja filma, provodi svoje slobodno vrijeme, mozemo cuti
harmoni¢ne duge tonove koji zvuce kao crkveni zbor. Naime, bitno je naglasiti kako
to nije crkveni zbor, ve¢ skladatelj Colin Stetson koristi posebnu visetonalnu tehniku
sviranja'® saksofona kako bi simulirao zborsko pjevanje. Iako je rije¢ o drvenoj kuéici
na stablu, saksofonska viSetonska glazba stvara nelagodnu atmosferu koja poprima
sakralnu karakteristiku. Kao S§to je to ve¢ spomenuto u poglavlju o uvodenju orgulja u
film, tako 1 u filmu “Naslijedeno zlo” saksofonsko simuliranje crkvenog zbora stvara
sakralni ugodaj u paranormalnom okruzenju, ali i najavljuje rasplet filma koji je
povezan sa svetim dogadajima. Naime, u kucici na drvetu sakuplja se sekta koja Stuje
boga Paemona, princa pakla koji kroz cijeli film pokuSava pronaci savrseno ljudsko

tijelo koje ¢e nositi njegovu dusu.

Slika 11. Alex Wolff u ulozi Petera tijekom ceremonije prizivanja princa Paemona

(“Naslijedeno zlo”, Ari Aster, 2018.)

U samoj filmskoj zavrsnici, kada Petera (Alex Wolft) odabire princ Paemon te

biva odveden u kuéicu na drvetu kako bi se pridruzio sljedbenicima u obredu

'8 Nagin sviranja koriste¢i dodatna glazbena pomagala gdje se s pomocu instrumenata koji su namijenjeni sviranju
jednog tona postizZe sviranje viSe istovremenih tonova, pritom stvarajuci akorde (istovremeni harmoniéni niz
dvaju ili viSe tonova)
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krunidbe, zapocinje skladba “Reborn”. Ona je posebna po tome $to, nakon mnostva
skladbi odsviranih u filmu, prva nosi ugodaj novog Zivota odnosno ponovnog rodenja;
prelazi se iz molske notne strukture u dursku strukturu Sto nagovjeStava nesto
pozitivno te je glazba odsvirana nekoliko oktava viSe nego li je odsvirana prijasnja
glazba u filmu. Takoder, u skladbu se wuvode 1 udaraljkaski elementi i
visokofrekvencijska zvona koja skladbi daju “sjaj”. Nakon Peterove krunidbe, skladba
“Reborn” pretapa se u novu pjesmu “Hail, Paemon!” koja zapocinje elektronickim
gudalima mra¢nog, molskog tonaliteta te se nastavlja saksofonska izvedba nalik
izvedbi crkvenog zbora. Nakon svih navedenih skladbi, “Hail, Paemon” skladba je
koja gradira i postaje najorkestralnija pjesma glazbene podloge filma “Naslijedeno

zlo” te tako filmu daje veli¢anstven i svecan zavrsetak.
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4.4 Popularna glazba u horor filmovima

Moderni horor filmovi, u razdoblju od 2010. osim klasi¢ne orkestralne glazbe
skladane po uzoru na starije skladatelje spomenute u ovom radu, koriste i popularnu
glazbu kako bi privukli ljude poznatim skladbama, povecali gledanost svoga filma te
povecali prodaju i slusanost autora glazbe. Filmovi poput “You’re Next” (Adam
Wingard, 2011.) i “M3GAN” (Gerard Johnstone, 2022.) koriste poznate hitove u
svojim filmskim najavama (“It’s Nice to Have a Friend” od pjevacice Taylor Swift i
Loud Reedovu pjesmu “Perfect Day”) i time stvaraju zastraSujuu atmosferu i
ironi¢nim tekstom pjesme, koji je obi¢no kontradiktoran filmu koji se reklamira,
nasmiju i zainteresiraju potencijalnog gledatelja filma. Mnogi filmovi koji u svojim
najavama koriste takvu vrstu glazbe obi¢no ne koriste tu istu pjesmu u samome filmu,
$to zbog montaznog razloga (nesklada s filmskim ambijentom ili stvaranja ozbiljnosti
u odredenim filmskim scenama), ali i zbog autorskih prava koje je ponekad vrlo tesko
kupiti 1 ostvariti (u slucaju Taylor Swift, njene pjesme prosjecno kostaju izmedu
$150,000 do $450,000 za pola minute do minute koriStenja pjesme). Producenti i
redatelji koji koriste takvu vrstu glazbe u filmu najcesce koriste prerade pjesama kako
bi smanjili troskove licenciranja pjesme (kada je rije¢ o prepjevu pjesme, licenciranje
tj. prava za koriStenje pjesme su znatno jeftinija) ali i kako bi prilagodili pjesme
atmosferama filma. Pjesme se najcesce usporavaju, a vokali ili skup vokala snimljenih
u preradi tonalitetno se 1 frekvencijski iskrivljuju koriste¢i digitalne alate za
manipulaciju zvuénim zapisima. Naime, pjesme zapocinju normalnim vokalima koji
su pravilnog tonaliteta pjesme, no zbog stvaranja jezivog ugodaja, oni se pretapaju u
vokale koji su izvan tonaliteta glazbenog instrumentala te time stvaraju osjecaj
“uavrnutosti” ili “kao da nesto nije u redu”. Pjesma "I Got 5 On It" ameri¢kog hip-hop
dua Luniz preradena je za horor film Jordana Peela “Us” (2019.). tako Sto su odredene
elemente glavnog instrumentala pjesme (zvonca i bubnjevi koji se javljaju u

(1P 4

otkucajima pjesme) produljili s pomocu jeke te ith upotpunili zi€anim ‘“oStrim”
instrumentima (violom 1 violinom). Osim S$to je pjesma koriStena u samom filmu,
izmjenom instrumenata i usporavanjem njenog ritma stvorena je i glavna filmska
tema pod nazivom “Pas De Deux” (Michael Abels, 2019.) koja se pojavljuje u
najnapetijim filmskim scenama te scenama u kojima je potrebno istaknuti 1 naglasiti

detalje vezane uz pricu (posebice na zavrSetku filma kada glavna junakinja, ali i
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gledatelji filma saznaju da je Adelaide Wilson cijelo vrijeme klon iz podzemlja, a ne
prava verzija zemaljske sebe). Osim popularnih pjesama razdoblja stvaranja filma,
filmovi se Cesto okrecu klasi¢nim pjesmama koje vise nisu toliko popularne, no u
odredenih gledatelja bi mogli stvoriti osje¢aj nostalgije. Tako je pjesma Louisa
Armstronga “What a Wonderful World” (1967.) postala jedan od najve¢ih filmskih
kliSeja 1 jedna od najkoristenijih pjesama u filmskoj povijesti, najceS¢e koristena u
filmovima apokalipse, a reproducirana je i u horor filmvima i serijama poput “Black
Mirror” (Charlie Brooker, 2011.) 1 “World War Z” (Marc Forster, 2013.). Kao §to je
bilo rijeci i u prijasnjim poglavljima, glazba s pozitivnim i vedrim tekstom najcesce se
koristi kao ironi¢an komentar na radnju filma te se koristi tijekom najbrutalnijih
filmskih scena.

Za razliku od uglazbljenih filmskih scena, u modernoj se horor kinematografiji
sve vise izbjegava koriStenje glazbe za stvaranje ugodaja i izgradnju narativa.Fokus se
usmjerava na realisticne zvuc¢ne efekte. Filmovi poput “Mjesto tiSine” (John
Krasinski, 2018.), "Don’t Breathe” (Fede Alvarez, 2016.) i “Vjestica iz Blaira”
(Adam Wingard, 2016.) glazbu stavljaju u drugi plan tj. u najintenzivnijim 1
najnapetijim dijelovima filma glazba se gasi te se stavlja fokus na zvucne efekte kako
bi se naglasila nelagoda i gradiralo i$¢ekivanje. “A Quiet Place”, film u ¢ijem su
sredistu radnje stanovnici koji ne smiju proizvoditi zvukove kako ih vanzemaljci ne
bi primijetili 1 napali, koristi vrlo detaljan dizajn zvuka kako bi se nadomjestila glazba
koju redatelj Krasinski izbjegava koristiti (tijekom prvog i drugog filma izbjegava se
koriStenje neprizorne glazbe, a prizorna glazba koriStena je iskljucivo kao narativno
sredstvo tj. u filmu se koristi mamac za vanzemaljce).

lako se mnogim ljudima trend koristenja popularne glazbe svida, postoje ljudi
koji preziru koriStenje popularne glazbe zbog sve boljeg razumijevanja marketinskih
strategija kako bi se filmovi priblizili $to vecoj publici, ali 1 kako bi glazbenici vise
profitirali od svoje glazbe. Nakon mnogih kritika publike i filmskih 1 glazbenih
kriticara na racun koriStenja licencirane popularne glazbe u svojim najavama i

filmovima, trend se nastavlja i u horor filmovima 2020-ih godina.
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5. ZakljuCak

Nakon analize skladatelja i glazbe u filmskom horor stvaralastvu kroz povijest,
mozemo uociti kako se glazba mijenjala, kako se u skladbe uvode instrumenti koji
povecavaju mogucnosti glazbe te obogacuju filmski zvuk. Osim promjena koje su se
uvele u horor glazbu, moguce je primijetiti kako mnogi mladi skladatelji stvaraju
glazbu po uzoru na poznate skladatelje koji su stvarali glazbu u Zanru horora.
Klasi¢ne skladbe koje su se koristile u spomenutim filmovima “Nosferatu” (F. W.
Murnau, 1922.), “Bride of Frankenstein” (James Whale, 1935.) 1 ostalim filmovima
zlatnog Hollywoodskog doba inspiriraju i utjecu na moderne filmske skladatelje.
Takoder, glazbena eksperimentiranja koja je zapoceo skladatelj Bernard Hermann sa
skladbama za film “Psiho” (Alfred Hitchcock, 1960.) te koja je nastavio skladatelj
Alan Splet (Eraserhead, David Lynch, 1977.) utjeCu na skladatelje poput Mice Levi
(Under The Skin, Jonathana Glazera, 2013.) 1 Colina Stetsona (Hereditary, Ari Aster,
2018.). Svako razdoblje i sve nove promjene koje su skladatelji uvodili vidljivi suiu
danasnjim filmskim ostvarenjima redatelja horor filmova, a simbolika pojedinih
instrumenata koristi se 1 dalje (uporaba orgulja za karakterizaciju usamljenog
protagonista).

U danasnje vrijeme, u modernom horor filmskom stvaralaStvu, postoje dva
nacina koristenja glazbe. Nakon sklopljene filmske i zvu¢ne simbioze, skladatelji se
udaljuju od ideja velikih orkestralnih skladbi i fokusiraju se na krace i jednostavnije
skladbe. Glazba se koristi u vrlo rijetkim, pazljivo odabranim trenucima kako bi
skrenula paZznju na detalje koji ljudskom oku moZda nisu toliko primjetni. Vise se
koriste kratki zvuéni obrasci, kao $to su brza klavirska gradacija tijekom scene potjere
ili gudaci kreSendo koji nagovjestava opasnost za glavnog protagonista. Sve ¢esce se
koristi tiSina, stanje bez glazbe s vrlo minimalnim zvu¢nim efektima koji su vrlo tiho
umiksani u atmosfere kako bi se stvorila nelagoda u gledatelja. Produkcijska kuca ¢iji
filmovi pazljivo 1 minimalno koriste glazbu je ku¢a “A24” ¢iji sam film prethodno
analizirao u ovome radu (“Naslijedeno zlo”, Ari Aster, 2018.).

Drugi nacin je koriStenje glazbe kao atmosferskog zvuka; mnogi filmovi
glazbom podcrtavaju vizualni aspekt filma te velikim orkestralnim ili digitalnim
skladbama stvaraju ugodaj koji misle da ne bi stvorili fokusiranjem na zvucne efekte.

Pritom filmska glazba gubi na snazi i vaznosti te se ona poistovjecuje sa zvucnim
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atmosferama te postaje, u jednu ruku, pozadinski Sum. Horor filmovi distribuirani 1
producirani od strane produkcijske kuce “Blumhouse” glavni su primjeri takvog
koriStenja glazbe u horor filmu. Prilikom analiziranja i promatranja filmova poput
“Insidious” (James Wan, 2010.) 1 nove trilogije filmova “No¢ vjestica” (2018. - 2022.)
moguce je primijetiti trend koriStenja glazbe kao ambijentalne podloge; atmosferski
zvukovi gotovo su necujni te se oni vrlo titho mijeSaju s glazbom koja preuzima
njihovu ulogu.

Ni jedan od spomenuta dva nacina koriStenja glazbe nije ispravan ili
neispravan, ve¢ je sve stvar autorova ukusa. Spomenuti filmovi “No¢ vjestica”,
“Insidious” 1 “Hereditary” odli¢no koriste glazbu u pric¢anju price te svojim razli¢itim
na¢inom primjene dokazuju da ne postoji pogreSan nacin koriStenja glazbe, vec
postoji samo publika kojoj se ona moze, ali i ne mora svidjeti. Horor filmovi
distribuirani 2024. godine, kao Sto su “Oddity” (Damian Mc Carthy, 2024.),
“Longlegs” (Oz Perkins) te “Maxxxine” (Ti West, 2024.), nastavljaju trend
eksperimentiranja sa nekonvencionalnim glazbenim elementima prilikom skladanja
glazbe koje je u filmu “Naslijedeno zlo” (Ari Aster, 2018.) koristio skladatelj Colin
Stetson, a osobna predvidanja, za blizu buducnost, su da ¢e se glazba u horor
filmovima nastaviti razvijati u tom smijeru. Skladatelji ¢e, uz instrumentalne glazbene
dijelove, koristiti sve viSe artificijelno stvorene zvucne efekte te ¢e istu glazbu

mijeSati zajedno sa zvu¢nom podlogom filma.
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