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In eigener Sachei....................................................................
Ne~~✓s etc.!

Liebe Leserinnen
Pünktlich wie die Post

III (äh, also zu spät?)
versüssen wir Euch den
filmmusikalischen
Sommer mit einer ,wie
wir meinen, vielseitigen
Ausgabe 15, von Miklös
Rözsa über Philipp
Glass und Mark Man-
cina sowie dem Ergeb-

n nis der Wahl zum Sco-
L~•~ re of the Year 1997.

p~ Das Angebot an CD-
Neuerscheinungen ist
zurzeit dermassen

gross, dass es fast unmöglich scheint alle neuen Scheiben
besprechen zu können. Alleine im letzten Jahr sind über 400
Filmmusikalben erschienen. Zwischen Redaktionsschluss
und dem Versand des neuen Heftes kommen alleine fast 30
neue CD's in die Regale, CD's, die wir dann oft erst in einer
kommenden Ausgabe besprechen können.
Mit DVD und Laserdisc gesellen sich ebenfalls neue (Bild-)
Tonträger hinzu, die auf Special Editions oft den gesamten
Score als abspielbares Musikspektakel präsentieren. Viel-
leicht ein Thema, das uns in zukünftigen Heften interessie-
ren könnte.
Bleibt nur noch zu sagen, viel Spass beim Lesen.

Ein neuer Mann
Klaus Post ist seit Mai 1998 für die Belange von The Film
Music Journal in Deutschland tätig. Seine Anschrift lautet:
Klaus Post, Siekstr. 27, D-38444 Wolfsburg. Klaus wird für
eine möglichst breite Fächerung des Journals in Deutsch-
land besorgt sein, aber auch Fragen von Abonnenten und
Inserenten beantworten.

Schwache Resonanz
Glücklicher Gewinner des John Debney/The Relic Wettbe-
werbes ist Marco Kälin aus CH-Einsiedeln. Erstaunlich war
das kaum vorhandene Interesse diese überaus rare und
gesuchte CD zu gewinnen: Gerade acht (8!) Leser stritten
sich darum. Schade.

Neuer Versuch
Trotzdem unternehmen wir einen weiteren Versuch und
offerieren auf Seite 38 in Zusammenarbeit mit Rykodisc 5x
The Living Daylights (John Barry). Richtig, die CD mit der
zusätzlichen Musik! Na dann ran an die Buletten...

Buchhinweis
The Library of Congress hat soeben ein Buch mit Titel
„Performing Arts Motion Pictures" ($49.00) herausgebracht,
das sich unter anderem mit folgenden Filmmusikthemen in
ausführlichen Artikeln beschäftigt: Vertigo, Raintree Coun-
try, Night of the Hunter, „Jazz an Film" und eine Übersicht
der Studiomusikszene Hollywoods von 1950 - 1965 ver-
schafft. Zu beziehen bei: The Library of Congress, Sales
Shop, 101 Independence Ave. S. E., Washington, DC.
20540, USA..

Internet 1
Leser mit e-mail Zugang können von News wie Neuerschei-
nungen, Konzertdaten etc. profitieren, die wir über das Netz
ohne grossen Aufwand und äusserst schnell verbreiten

können. Gebt uns zu diesem Zweck doch bitte Eure e-mail
Anschrift bekannt: sfms@access.ch

Internet 2
Uwe Sperlich betreut neu unsere Internet-Homepage, die
vor allem zur Abowerbung gedacht ist. Darauf ist unter an-
derem der Werdegang des The Film Music Journal zu erfah-
ren, ausserdem findet man Infos über Back Issues, Inhalte
von kommenden Heften und eine kleine Rezensionsrubrik
mit Besprechungen, die allerdings im Heft bereits veröffent-
licht wurden.
http://members.xoom.com/fmJournal

London verunsichert
Zu viert hat man die Hauptstadt Englands anfangs Juli
heimgesucht und John Williams bei seinen Konzerten ge-
lauscht. Dabei ist besonders das -zugegebenermassen
sehr angemessene - Trinkverhalten (sprich: Schlummer-
trunk) des ein oder anderen Verantwortlichen unseres Ma-
gazins aufgefallen. Gestürmt worden seien Ladengeschäfte
wie HMV, Virgin und Tower Records. Aber auch Forbidden
Planet und Cinemastore sollen sich über die zahlungswilli-
gen Kunden sehr gefreut haben.
Es ist uns bekannt, dass auch noch andere Leser unseres
Magazins ihr Unwesen in London getrieben haben sollen,
leider haben unsere vorgesehenen Treffen wohl aus Un-
kenntnis der Ortslage nicht stattfinden können. Ein aktives
Mitglied soll übrigens beständig mit einem Aliens-T-Shirt im
Konzertsaal herumgelatscht sein... wer das wohl war? Ein
ausführlicher Konzertbericht erscheint im Dezember-Heft.

Who scores what?
Angelo Badalamenti: A Story of a Dad Boy — Marco Beltra-
mi: The Florentine —Eimer Bernstein: Deep End of the
Ocean, The Wild Wild West— Bruce Broughton: One
Though Cop — Carter Burwell: Gods and Monsters — Bill
Conti: The Real Macaw, Wrongfully Accused — Michael
Convertino: Dance with Me, Where's Marlow — Mychael
Danna: 8 Milimeter, To Live On, The Confession — John
Debney: My Favorite Martian — Patrick Doyle: Stepmom —
Danny Elfuran: American Psycho, Instinct, Simple Plan —
Robert Folk: Jungle Book 2 (Disney) — John Frizzell: Jane
Austen's Mafia — Elliot Goldenthal: In Dreams — Jerry
Goldsmith: Star Trek 9, The 13~h Warrior, The Mummy —
Lee Holdridge: Family Plan. The Secret of Nimh 2, No
Other Country — James Newton Howard: Snow Falling an
Cedars — James Hornerz Mighty Joe Young —Mark Isham:
Free Money, Blade, At First Sight — Trevor Jones: Talk of
Angels, The Mighty, Rescue Me, The Lost Son — Michael
Kamen: Lethal Weapon 4 —Mark Mancina: Tarzan-The
Animated Movie (ersetzt Alan Silvestri) —David Mansfield:
The Gospel of Wonders — Dennis McCarthy: Letters from
a Killer — Joel McNeely: The Avengers, Virus, Soldier —
Ennio Morricone: The Legend of the Pianist an the Ocean
— Randy Newman: Pleasantville — Rachel Portman:
Beloved, The Other Sister — Graeme Revell: The Megotia-
tor, Dennis the Menace 2 — Howard Shore: XistenZe, Chi-

nese Coffee — Alan Silvestri: Holy Man, The Parent Trap —
Mark Snow: Disturbing Behavior — John Williams: Saving
Privat Ryan, Geisha — Christopher Young: Judas Kiss,
Entrapment —Hans Zimmer: Prince of Egypt, The Thin
Red Line
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Jugend /Rockmusik

Mark Mancina erblickte 1957 das Licht
der Welt und wuchs in Orange Coun-
ty/California auf. Nach der High School,
während der er in einem progressiven
Rockensemble spielte, besuchte er das
Cal State Fullerton, Cal State Long
Beach und Golden West College, wo
er sechs Jahre lang klassische Musik
und Komposition studierte und klassi-
sche Gitarre spielte. Seine erste Band,
eine klassische Rock-Kreation, taufte
Mark Handel, die dann später von
einem Trio namens Nitelife abgelöst
wurde, welches in einem mexikani-
schen Restaurant in Long Beach ver-
kehrte. Danach gründete Mark Mancina
die Band Dexter, die regelmässig in
Stammlokalen wie The Red Onion und
The Coachhouse in Orange County
spielte. Mit dieser Formation verbuchte
er unter anderem den Sieg im
„Yamaha Kampf der Bands". Während

..........................
a

er in den lokalen
Clubs in Südkali-
fornien mit seiner
Band Dexter auf-
trat, vertonte er
nebenbei auch
Dokumenta~lme
und Werbungen
wie beispielsweise
für die Marlboro
Adventure Team
Kampagne „Follow
Your Dreams" (ein
Rally Adventure),
GTE, Black & Dek-
ker, Rebok, J.C.
Penney, Jaguar
und Diet Rite.
1986 kam eines
Abends der Yes-
Gitarrist Trevor
Rabin, der ein Tape
der Gruppe Dexter
gehört hatte, ins
Warehouse und bot
Mancina danach
an, ihn als Keybo-
ard-Spieler auf
seiner Solotournee
zu begleiten. Ein
Angebot, das der
junge Musiker übri-
gens fast ablehnte.
„Ich ging zu Trevors
Haus", erinnert sich
Mark „und da waren
alle meine Idole:

Jon Anderson und Chris Squire. Wo
bin ich? Was ist hier Ios? Am nächsten
Tag hörte ich mir das Material von
Trevor an und rief ihn an:'Ich kann das
nicht machen. Ich bin Gitarrist und
spiele nicht gut Keyboard. Ausserdem
habe ich kein Keyboard, sondern nur
einen Sampler!' Doch er überredete
mich und so übte ich während drei
Wochen intensiv bevor ich an den
Proben teilnahm." Schlussendlich
spielte Mark für Trevor Rabin sowohl
Keyboard als auch akustische und
elektrische Gitarre. Es dauerte nicht
lange und Mancina begann Songs für
Yes mitzuschreiben und -produzieren.
Kein Wunder, dass er sich im Paradies
wähnte, arbeitete er doch mit seinen
musikalischen Helden. Mit Trevor
schrieb und produzierte er den Song
„Miracle of Life", der auf dem Yes-
Album Union zu hören ist. Schon bald
produzierte Mark auch Songs für ande-
re Gruppen, von denen er viele ver-

ehrte, wie zum Beispiel Emerson, Lake
& Palmer. Diese hatten ein Stück von
ihm gehört, das er für Rabins Solopro-
jekt geschrieben und produziert hatte
und engagierten ihn, um ihr Album
Black Moon zu produzieren. „Ich lebte
das ganze Jahr 1990 mit ELP in Eng-
land", schwärmt Mancina. Das Album
enthielt auch den von Mark kompo-
nierten Song „Burning Bridges". 1990
co-arrangierte er dann auch noch im
Auftrage von Hans Zimmers Partner
Trevor Horn die Hitsingle „Crazy" von
Seal.

Filmmusik

Bevor Mark Mancina nach London
reiste, um mit Elmerson, Lake & Pal-
mer zu arbeiten, sandte er Hans Zim-
mer eine Kassette. Der Deutsche war
von Marks Arbeit begeistert und wollte
unbedingt, dass er nach Los Angeles
kommt, um mit ihm an Days of Thun-
der zu arbeiten (arrangieren und pro-
duzieren). Nachdem das ELP Album
beendet war, zog der junge Amerikaner
in Zimmers neugebautes Media Ventu-
res Studio in Santa Monica ein. Die
beiden hatten ihre Räume Tür an Tür
und sahen sich jeden Tag. „Es war ein
bisschen wie in einer Band zu sein",
erzählt Mark. „Wenn ich was geschrie-
ben hatte, gab ich es Hans. Manchmal
sagte er: 'Du arbeitest nicht hart genug.
Wieso versuchst du es nicht ein biss-
chen härter?' Und ich dachte: 'Okay,
dem zeig ich es."' Ausserdem arbeitete
Mark zusammen mit Trevor Horn und
Billy Idol am Titelsong „The Last Note
of Freedom".
Zusammen mit John Van Tongeren
spielte Mark Mancina die von Hans
Zimmer geschriebene Partitur der 10-
teiligen, preisgekrönten Fernsehdoku-
mentation Millenium (1992) ein. Zwar
wird der deutsche Oscarpreisträger
überall als Komponist aufgeführt, doch
es kursieren Gerüchte, dass an sich
Mark und John die meisten Cues ge-
schrieben haben. Basierend auf Mille-
nium schrieb Mark Mancina danach
auch noch einige Werbe-Jingles.
Ebenfalls 1992 schrieb er zusammen
mit Hans Zimmer Where Sleeping
Dogs Lie und im folgenden Jahr wurde
er für die kurzlebige TV-Show Space
Rangers erneut als Co-Komponist -
wieder mit Hans Zimmer - verpflichtet,
obwohl er bei diesem Projekt fast alles
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selber komponierte. Anschliessend half
Mancina seinem überbeschäftigten
Gönner, der vollkommen von I'll Do
Anything in Anspruch genommen
wurde, beim Kreieren des funky Callip-
so-Sounds für True Romance (1993)
und arrangierte auch noch einige Stük-
ke für den Soundtrack. Im selben Jahr
vertonte er den Fernsehfilm Lifepod,
schrieb einige Trailermusiken für Co-
lumbia, inklusive einer für Geronimo,
und ersetzte in einigen Actionszenen
von Sniper den Score von Gary
Chang. 1994 war Mark Mancina be-
sonders stark an der Realisierung von
The Lion King involviert. Ursprünglich
hätte auch hier Hans Zimmer den gan-
zen Score schreiben und die Songs
arrangieren sollen, doch der Deutsche
geriet unter Zeitdruck und so übernahm
Mark das Arrangieren von „I Just Can't
Wait to be King", „Can You Feel the
Love Tonfight" und „Hakuna Matata", für
welchen er die Verwendung von Klari-
nette, Akkordeon und Bass vorschlug.
Für seine Arbeit an The Lion King
wurde er mit einem American Music
Award für das „beliebteste Pop/Rock
Album" und einen Grammy Award für
„Bestes Kinderalbum" belohnt. Der
Soundtrack erhielt ausserdem einen
American Music Award für Bestes Pop
Album, den sich Mark mit Hans Zimmer
und Jay Rifkin teilte. Und weil sich die
Scheibe so wahnsinnig gut verkaufte,
entschied sich Disney noch eine weite-
re CD mit dem Titel Rhythm of the
Pridelands zu veröffentlichen. Mark
arrangierte und produzierte für dieses
Folgealbum nicht nur drei Stücke,
sondern konnte darauf auch den eige-
nen Song „He Lives in You", der im
Film nicht verwendet worden war, pla-
zieren.
Noch im selben Jahr wurde Mancina in
letzter Minute von Produzent Ridley
Scott kontaktiert und gebeten die Par-
titur der Komödie Monkey Trouble zu
retten. Richard Robbins hatte nämlich
einen sehr düsteren Score komponiert,
doch da es sich um einen spassigen
Familienfilm handelte, wollte man viel
lieber ein paar grossartige und nette
Themen. Also komponierte Mark innert
kurzer Zeit eine beschwingte, ganz im
Hans Zimmer Stil gehaltene Partitur.

Gib Gas, ich will Spass

Die Partitur von True Romance erregte
die Aufmerksamkeit von Jan De Bont,
der für seinen neuen Film Speed nach
einem gleichermassen innovativen
Sound Ausschau hielt. Als er Hans
Zimmer anrief, erfuhr er, dass eigent-
lich Mark Mancina die Musik geschrie-
ben hatte. Da wollte der Regisseur
natürlich wissen, ob Zimmers Schütz-
ling in der Lage sei, einen Film wie
Speed zu handhaben, was der deut-
sche Komponist bejahte. Daraufhin

engagierte Jan De Bont Mark Mancina
sofort, doch das Filmstudio war mit der
Wahl verständlicherweise nicht sehr
glücklich. Wer vertraut schon gerne
einem völlig unbekannten Komponisten
ein Millionenprojekt an. Fox wollte
unbedingt Michael Kamen. Sie trafen
sich sogar mit ihm, besprachen den
Film und gaben ihm den Job. Doch Jan
De Bont wehrte sich dagegen.

Für Mancina war diese Situation sehr
verwirrend, denn die Wochen vergin-
gen und er wusste lange nicht, ob er
nun Speed vertonen würde oder nicht.
Als er dann endlich grünes Licht er-
hielt, blieben ihm nur noch fünf Wo-
chen, um 72 Minuten Musik zu kompo-
nieren. Die Filmpremiere war nämlich
signifikant nach vorne verschoben
worden, um den Konkurrenzfilm Blown
Away zu schlagen.
Für den rasanten Actionfilm ver-
schmolz Mark Mancina Metal-Samples
(u.a. kratzen auf Metall, hämmern auf
Kabeln oder trommeln auf Dosen) und
Synthesizer-Spannungen mit dreisten,
heroischen Orchesterkompositionen,
eingespielt von 63 Musikern, und ver-
setzte dadurch das Publikum in einen
echten Geschwindigkeitsrausch voller
Aufregung. Der Grosserfolg von Speed
katapultierte Mancina in den Olymp der
Actionfilme und alle Produzenten
rannten ihm die Türe ein, damit er ihren
Die Hard-Film-der-Woche vertont.
Lediglich der Umstand, dass der Score
erst lange nach dem Kinostart veröf-
fentlicht wurde, trübte den Glücks-
rausch des Komponisten.
1995 schrieb Mark Mancina für die
Chevy Chase Komödie Man of the
House eine hübsche, einfache Musik,
welche hauptsächlich vom Klavier
vorgetragen wird. Im gleichen Jahr
arbeitete Mark an der TV-Serie The
Outer Limits, die von spukhaften und
gruseligen Dingen handelt, welche uns
umgeben. Zusammen mit John Van
Tongeren schrieb er das gotisch ange-
hauchte Hauptthema und den Score
zum Pilotfilm. Die Serie übernahm
dann Van Tongeren alleine, später kam
noch J. Peter Robinson dazu. Genau
gleich ging er später bei Poltergeist:

Mar!< Mancina.....................................:

The Legacy vor. Auch hier schrieb er
zusammen mit John Van Tongeren das
Hauptthema sowie den ersten Score
und überliess dann seinem Kollegen
das Vertonen der Serie.

Böse Junps

1995 wurde Mark vom Produzentenduo
Don Simpson und Jerry Bruckheimer
angegangen, um den Actionfilm Bad
Boys zu vertonen, den sie vollständig
mit Musik aus Speed unterlegt hatten.
Für den Komponisten war es kein Pro-
blem, dass man Speed als Temp Track
verwendet hatte, als vielmehr wie die
Musik eingesetzt worden war. Der
Regisseur hatte praktisch den ganzen
Film auf jene Partitur zugeschnitten,
wodurch jede Szene denselben Beat,
denselben Rhythmus und an den glei-
chen Stellen bestimmte Höhepunkte
oder markante Hits wie Speed hatte.
Da blieb Mark nicht viel Platz, etwas
anderes als Speed zu komponieren.
„Ich sagte dem Regisseur und den
Produzenten mehrmals:'Ich habe
Speed schon gemacht. Ich kann nicht
noch einmal das gleiche schreiben.'
Doch sie antworteten: 'Nein, nein. Wir
wollen nicht dasselbe, sondern wir
wollen, dass es genau gleich einfährt.'
Das ist wirklich schwierig, denn du
versuchst nicht nur dich zu kopieren,
sondern du versuchst dich zu kopieren
ohne dich selber zu kopieren." Trotz all
diesen Schwierigkeiten gelang es Mark
dank popigen Rhythmen und Reggae-
Einflüssen eine ansprechende Partitur
zu kreieren, die sich von Speed unter-
scheidet.

Noch im gleichen Jahr vertonte Man-
cina drei weitere Actionstreifen. Beim
ersten handelte es sich um das eher
erfolglose Stallone/Banderas Duell
Assassins. Nachdem Michael Kamen
den Score für diesen Richard Donner

:~
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Film nicht schreiben konnte (siehe
Interview im FMJ 8], wurde Mark kurz-
fristig mit dieser Aufgabe beauftragt.
Ein mörderischer Job, da ihm genau 13
Tage zur Verfügung standen, um 90
Minuten Musik zu schreiben, aufzu-
nehmen und zu mixen. Nach dem Film
erhielt er vom Regisseur Richard Don-
ner die folgende Notiz: „Mach Dir keine
Sorgen, das nächste Mal gebe ich Dir
drei Wochen!" Gleich anschliessend
versah er Cindy Crawfords Leinwand-
Debut Fair Games, an welchem die
Kritiker kein gutes Haar liessen, mit
schönen Gitarrensoli, noblen Trompe-
tenmotiven und einem pulsierenden
Synthesizerfundament. Der dritte und
letzte Actionfilm des Jahres 1995 war
das Buddy-Movie Money Train, für
welchen Mark ein treibends, perkussi-
onslastiges Actionfeuerwerk, unterbro-
chen von romantischen Gitarresoli,
komponierte.

Stürmische Emotionen

1996 spannten Mark Mancina und
Regisseur Jan De Bont für die Wirbel-
sturm-Orgie Twister erneut zusam-
men. Mark wollte als erstes sicherstel-
len, dass er keine Stellen vertont, wo
später die Toneffekte dominieren. Als
er dann mit Jan zusammensass und
sie sich den Film ansahen, realisierten
sie, dass die Stellen zwischen den
grossen Tornadoattacken vertont wer-
den mussten. Nachdem diese konzep-
tionelle Frage geklärt war, nahm der
Komponist seine Akkustikgitarre zur
Hand und spielte einige Wochen lang
einfach Zeugs ein. Basierend auf die-
sen Ideen kreierte er dann später unter
anderem die zweite Hälfte der Haupt-

ster enthält etwa 24 Musikstücke, was
nicht notwendigerweise viel ist, doch
da jedes anders ist als das vorherge-
hende, war der ganze Kreationspro-
zess sehr schwierig. Weil die Tornados
erst am Schluss in den Film eingefügt
wurden, musste Mark für gewisse Sze-
nen zwei verschiedene Versionen
komponieren: eine sehr vokale Vari-
ante mit einem Acappella Chor und
eine grosse, pompöse für Orchester.
Bestehend aus über 60 Personen pro-
bierte der Komponist auf Wunsch des
Regisseurs mit dem Chor zahlreiche
Möglichkeiten und Effekte aus, welches
man in der Partitur nicht als Chorgesa-
ang erkennt. Erwähnenswert ist auch
die tolle Integration der Songs in den
Soundtrack (im Film). Die meisten
erklingen aus dem Radio und lenken
darum nicht vom Score ab. Ausserdem
komponierte Mark für den Abspann ein
orchestrales Intro, welches direkt in
das Van Halen Stück „Respect the
Wind" überleitet. Doch obwohl der
Streifen an der Kinokasse sehr erfolg-
reich war und Mancinas brausende
Americana-Kompositionen mit dem
BMI Film Music Award ausgezeichnet
wurden, erschien das Score-Album -
wie zuvor schon bei Speed -erst eini-
ge Monate nach der Veröffentlichung
der Song-Compilation.
Für Moll Flanders aus dem selben
Jahre wählte Mark Mancina einen ganz
neuen, für ihn eher ungewöhnlichen
Ansatz, indem er sehr traditionelle, ja
schon fast klassische Musik kompo-
nierte, welche jegliche Einflüsse des
sonst allpräsenten Zimmer-Stils ent-
behrte. Die Partitur hätte eigentlich mit
einem grossen Orchester eingespielt
werden sollen, doch leider fehlte die

Zeit und erst recht
das Budget dazu.
Also musste Man-
cina den Score mit
Synthesizern ein-
spielen, die er
dann mit einigen
wenigen echten
Instrumenten (u.a.
Holzblasinstrument
e, Akustikgitarre,
Fiddle) ergänzte,
um den Komposi-
tionen mehr Leben
und Emotionen
einzuhauchen.
Leider war der Film
nicht erfolgreich,
was auch dazu

führte, dass nur wenig Leute einen
Score gehört haben, der ein paar der
stärksten Melodien enthält, die der
Musiker je geschrieben hat.

melodie. Der Anfang des Themas fiel
im erst ein, als er sich entschied, dass
der Score nicht aus zwei oder drei
Themen besteht, sondern dass sich die
Musik wie die Tornados auch verän-
dern sollte. Wirbelstürme sind am
Anfang schön und prächtig, doch je
länger der Film dauert, desto dunkler
und niederträchtiger werden sie; das
hatte die Partitur zu reflektieren. Twi-

...........................
e

Nochmals böse Jungs

Nach dem Erfolg von Bad Boys holte
sich Produzent Jerry Bruckheimer 1997

Mar!< Marrcina................................. :

für seinen Sommer-Blockbuster Con
Air wieder Mark Mancina, dieses Mal
verstärkt durch seinen Kollegen Trevor
Rabin, als Komponisten.

Als erstes schrieben die zwei Kumpel
den Trailer, der im November 1996 in
den Kinos lief. Dabei definierten sie
nicht nur das Hauptthema sondern
auch den Sound des gesamten Scores,
welcher genau den Vorstellungen von
Jerry Bruckheimer entsprach und aus
wirklich interessanten Perkussionen
(welche sie mit ihrem Mund und ver-
schiedenen Samples kreiert hatten),
Trevors farbenvollem Gitarrenspiel und
einem rohen, kantigen Sound des
Schlagzeugers bestand. Trotz all die-
ser ungewöhnlichen Elemente verwen-
deten Mark Mancina und Trevor Rabin
auch ein volles Orchester, um dem
Score nette, rauschende Themen zu
geben. Natürlich gibt es in Con Air
einige Passagen, die im Speed-Stil
sind, aber trotzdem glaubt Mark Man-
cina, dass die 85-minütige Musik in-
nerhalb des Actionfilmgenres etwas
neues darstellt. Sehr viele Teile der
Musik improvisierten die zwei übrigens
während den Aufnahmen, die live ein-
gespielt wurden. Als der Film dann
wieder umgeschnitten und neue Sze-
nen hinzugefügt wurden, adaptierte der
ehemalige Yes-Gitarrist Rabin den
Score alleine, da Mancina bereits an
Speed 2 arbeitete. Rabin und Mancina
komponierten auch einen sehr schö-
nen Song für den Film, der die Haupt-
themen der Partitur beinhaltete. Die
Plattenfirma wollte aber lieber Celine
Dion, deren Song weder etwas mit dem
Film zu tun hatte, noch dazu passte.
„Denen ist es halt egal, ob der Titel-
song auf der Titelmusik aufbaut oder
nicht", beklagt sich Mark Mancina. Das
Rennen machte aber schliesslich Tris-
ha Yearwood mit der Countryballade
„How Do I Live?" aus der Feder von
Diane Warren, nachdem die erste
Version des gleichen Liedes von Le-
Ann Rimes dem Produzenten Jerry
Bruckheimer nicht genug emotional
war.
Für Speed 2 - Cruise Control konnte
Mancina nicht auf den metallischen



Faitarv Ydur Dreams

Sound des Vorgängerfilms zurückgrei-
fen, da die Fortsetrung sich auf einem
Schiff in den Bahamas abspielte und
darum auch ein ganz anderes und
langsameres Tempo aufwies. Er
musste also einen neuen Soundtrack
komponieren und schrieb als erstes
separate Suiten für das Schiff, die
Karibik, die Helden und den Bösewicht.
Dabei verwendete er Kubatrommeln
sowie Latin-Percussion und in einem
Cue sogar 15 Steel Drums. Nachdem
er all die neuen Themen kreiert hatte,
passt er seine Musik den einzelnen
Szenen an, die im Gegensatz zu Twi-
ster sowohl die Actionszenen als auch
die Spannungsmomente umfassten.
Mancina gibt zu, dass Speed und
Cruise Control das gleiche hohe
Tempo und eine ähnliche Klangfarbe
aufweisen. Doch während in Speed nur
Streicher, Hörner und Perkussion er-
klingen, weist das von einem 100-
köpfigen Orchester eingespielte Sequel
grosse Holzbläser-, Bassklarinetten-,
Kontrafagott- und Posaunenregister
auf. Genau wie bei Speed und Twister
erschien auch bei Cruise Control
zuerst nur der Song-Soundtrack. Zwar
wurde ein Scorealbum angekündigt,
doch als der Streifen nur mässigen
ErFolg verbuchte, liess die Plattenfirma
diese Pläne zum Leidwesen aller Fans
fallen. Immerhin ist Mark auf dem So-
undtrack mit einem Remix des Speed-
Themas von Tetsuya TK Komuro ver-
treten.
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Familientaugliche Unterhal-
tun

Wie schon bei Beauty and the Beast
zuvor, plante Walt Disney nach dem
immensen Erfolg von The Lion King
die Broadway-Adaption des Filmes.
Und wer anders als Mark Mancina war
geeigneter die musikalsische Leitung
zu übernehmen? Der Musiker aber
fand das Angebot anfänglich nicht so
attraktiv, da er ja schon am Film mitge-
arbeitet hatte. Doch die Möglichkeit
neue Musik zu schreiben und die
Chance der Schubladisierung als
Actionfilm-Komponist zu entfliehen,

stimmten ihn schliesslich um. Natürlich
wurden für das Broadwaystück Teile
von Hans Zimmers Score verwendet,
welche Mancina allerdings der Büh-
nenshow anpasste. Mark arbeitete
auch eng mit Regisseurin Julie Taymor
zusammen, die bereits Juan Darien
ihres Gefährten Eliott Goldenthal in-
szeniert hatte. Ausserdem produzierte
er die Lieder von Lebo M, der schon für
den Zeichentrickfilm Songs komponiert
hatte und kreierte mit einem afrikani-
schen Chor, sechs Perkussionen,
ethnischen Holzblasinstrumenten,
Marimbas, Mallets und „gemeinen"
Holzblasinstrumenten ein höchst orga-
nisches Feeling. Eingebunden in diese
Produktion sind auch zwei neue Songs
von Elton John und selbstredend Mark
Mancinas Songs „He Lives in You" und
„Shadowland". Die Premiere fand am
13. November 1997 im The New Am-
sterdam Theater in New York statt und
erntete von den Medien grosses Lob.
Das Musical wurde für insgesamt 11
Tony (der „Broadway Oscar") nomi-
niert, von denen es im Juni 1998 sechs
gewann.
Anfangs dieses Jahres vertonte Mark
eine Episode der HBO Serie From the
Earth to the Moon, eine von Tom
Hanks produzierte Dokumentation über
die Geschichte der Raumfahrt. Wäh-
rend das Hauptthema und die erste
Episode aus der Feder von Michael
Kamen stammten, wurden die Partitu-
ren zu weiteren Episoden von Marc
Shaiman, Brad Fiedel, James Newton
Howard und Mark Isham geschrieben.
Anfangs dieses Jahres sorgte die
Nachricht, dass Mark Mancina seinen
Berufskollegen Alan Silvestri als Kom-
ponisten für Disneys neuen Zei-
chentrickfilm Tarcan ersetzen würde,
bei seinen Fans für grosse Begeiste-
rung und Vorfreude. Seit April kompo-
niert Mancina nun an diesem Projekt,
wobei er intensiv mit dem in der
Schweiz lebenden Rockstar Phil
Collins zusammenarbeitet, der die
Songs schreibt. Wer weiss, vielleicht
gibYs dafür sogar einen Oscar?

Zukunftspläne

Woran Mark Mancina nach der Fertig-
stellung von Tarcan arbeiten wird, ist
noch nicht bekannt. Zwar munkelt man,
dass er die Suspense- und Lovestory
Force Majeure von Money Train Re-
gisseur Joseph Rubens vertonen wird.
Doch solche Ankündigungen können
sich ja bekanntlich noch mehrmals
ändern. Ausserdem plant der Jung-
komponist schon seit längerem eine
Konzerttournee mit Trevor Rabin, auf
welcher die zwei Musiker Cues aus
Con Air zu Filmszenen aufführen wol-
len. Starten soll die Tournee, für wel-
che zur Zeit Konzerte in Japan und

Mart< Mancina.................................E

Italien geplant sind, sobald ihr Non-
Score Album beendet ist.

Filmographie:

1992 Where S~eeping Dogs Lie
(eo-cof~rposed finit H. Zinrnrer}

1993 Lifepod
1993 Trzte Roniance

(additional Music)
1994 Monkey Trouble
1994 Speed
1995 Man of the House
1995 The Outer• Limits: Sandkings
1995 Bad Bovs
1995 Assassrns
1995 Money Train
1996 Moll Fla~de~s
1996 Tivister
1997 Con Air
1997 Speed 2: Cruise Conü•ol
1997 The Lion King orr Br•oadrvay
1998 Tnrzan

Discographie:

BAD BOYS
Various
Work/Sony (60:28 / 15 Tracks)
Auf dem Soundtrack zu diesem Action-
spektakel erklingen neben Soulballa-
den von Warren G., Jon B., Keith Mar-
tin und Xscape auch coole Rap-
Nummern von 2Pac, Ini Kamoze oder
Da Brat. Ausserdem enthält der Silber-
ling die Hit-Singles „Shy Guy" von
Diana King und „I've Got a Little So-
mething for You" der Boy Group MN8.
Mark Mancina dagegen ist lediglich mit
Theme from Bad Boys auf dem Album
vertreten, welches mit seiner popigen
sympho-reggae Aufmachung für Son-
nenschein, gute Laune und Spannung
SOf9t.

Patrick Ruf

MONEY TRAIN
Various
Epic 481562-2 (58:14 / 13 Tracks)
Für das kurzweilige Buddy-Movie wur-
de ein gutes Soul-Album zusammen-
gestellt, an dem sich namhafte Inter-
preten wie Shaggy, Luther Vandross
oder The Neville Brothers aber auch
weniger bekannten Künstlern wie Men
of Vizion, 112, Trey Lorenz, Terri &
Monica, Skee-Lo und UBU beteiligten.
Auch auf dieser Scheibe beschränkt
sich Mancinas Beitrag lediglich auf
einen einzigen Track. Seine Money
Train Suite zeichnet sich durch eine
pompöse, kraftvolle und treibende
Actionmusik im Zimmer-Stil sowie
einem gefühlvoll, romantischen Gitar-
rensolo aus.
Patrick Ruf
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SPEED
Mark Mancina
Fox (40:32 / 19 Tracks)
Nach über 3 Jahren hat Mancinas
Musik zu Speed noch nichts von ihrem
Reiz verloren. Mit ungeheurem
Schwung reizt der Komponist die von
Toneffekten überlagerten Actionstellen
aus, was mir damals wie heute sehr
gefiel. Angereichert mit einem perfekt
gestalteten Schlagzeugensemble
(elektronisch und akustisch) und einem
ganzen Haufen Klängen aus dem
Synthesizer, setzt Mancina sein Orche-
ster ein. Allen voran sind Streicher und
Hörner die markanten Instrumente des
sinfonischen Teiles.
Der Main Title ist heute ein in Filmtrai-
lern gerne benutrtes Musikstück, stetig
vorantreibend und voller Energie.
Weitere Höhepunkte sind die Stücke
Rush Hour und The Rescue, bombasti-
sche Actionpassagen mit viel Drive.
Das allzu emotionale, fast triefend
süsse End Title raubt der CD schlus-
sendlich den finalen Höhepunkt, auch
weil ein oder zwei Suspensstücke am
Ende der CD plaziert fast des guten zu
viel sind, die das anfängliche Tempo
aus einem rasant beginnenden Score
nehmen.
Speed ist meiner Ansicht der bisher
beste Score des Zimmer-Proteges.
Philippe B/umenthal

SPEED 2: CRUISE CONTROL
Various
Virgin 844204-2 (49:02 / 12 Tracks)
Die Reggae-Songs auf dem Sound-
track, unter anderem interpretiert von
0640, Shaggy, Maxi Priest und Jimmy
Cliff, verbreiten nicht nur karibische
Lebensfreude sondern auch ent-
spannte Ferienstimmung. Zwar ist
keine einzige Note von Mark Mancinas
Partitur auf dem Album zu hören, doch
seine Fans können sich mit dem von
Tetsuya Komuro technomässig aufge-
motzten Remix des rasanten Speed-
Themas trösten.
Patrick Ruf

TWISTER
Mark Mancina
Atlantic Records (51:71 / 18 Tracks)
Ein nicht zu unterschätzender Anteil an
Jan De Bonts Erfolg mit Twister liegt
neben den allgegenwärtigen Wirbel-
stürmen ebenfalls bei Mark Mancinas
Score.
Sieben Teile bestimmen diese CD. Den
Begebenheiten im Film folgend werden
zuerst mit Wheatfield, Where`s My
Truck, Futility und Downdraft die ersten
Begegnungen von Mensch und
Mensch, Mensch mit Fahrzeug sowie
Mensch und Natur dargestellt. Das
Hauptthema, welches bereits zu Be-
ginn von Wheatfield das Tempo setzt,
kehrt nach einem kurzen Aussetzer mit
Downdraft wieder zurück. Es handelt

sich hierbei um einen reichhaltigen
Action-Cue, welcher z.T. mit Chor er-
gänzt wird und stimmungsgeladen die
Verfolgung vorantreibt.
Drive /n und The Big Suck dokumentie-
ren im nächsten Abschnitt den
,Überfall' auf die Truppe während ihrer
Rast beim Kino. Gewaltig türmen sich
die Wolkenmassen und Winde auf, ein
Chor setzt weitere Akzente.
Schon bald wieder rast die Truppe aber
mit Going Green, Sculptures, Cow und
Ditch dem nächsten Abschnitt der
Story zu. Das Hauptthema wird hier
weiter verarbeitet und erhält sogar
noch ein E-Gitarren Abrieb verpasst.
Dieser fällt leider ein wenig vom übri-
gen Teil des Scores ab, da die Stim-
mung bereits genug mit stakkato-
artigen Rhytmen angereichert ist und
ein weiterer Einfluss als Störung emp-
funden wird (zumindest von mir).
Wakita, Ort der Zerstörung, ist bar
jeder Heroik. Getrübt von Melancholie
und der unterschwellig immer grösser
werdenden Bedrohung (eine spora-
disch auftauchende Gläsergruppe),
wächst auch die Angst der Crew. Wa-
kita ist, trotz seiner mangelnden Hektik,
welche die anderen Tracks auszeich-
net, ein ruhender Pol voller innerer
Stärke.

Diese wird auch gebraucht, wenn mit
Bobs Road der nächste Abschnitt
eingeläutet wird. Zu Beginn noch be-
drückend und vom Chor in dieser Ab-
sicht weiter unterstützt, bricht das
Hauptthema dennoch kurz vor Schluss
durch. Später, nämlich mit Mobile
Horne, entartet die Verfolgung zu ei-
nem Rennen um Leben und Tod. Die
Geschwindigkeit ist aber zu hoch, als
das diese noch mit gleichen Rhythmen
übertragen werden kann. Also wird die
Musik langsamer, bedient sich des
Hautthemas. I n God`s Finger mündend,
setzt Mancina ein letztes Mal mit bibli-
scher Kraft den Chor ein —minus der
treibenden, panikartigen Geschwindig-
keit —und lässt den ganzen Spuk in
Rauch aufgehen.
Weitere Tracks auf der CD sind eine
leicht angepasste Version von
„Willhelm Tell", ,angereichert' mit

Mari< Mancin~

„Oklahoma". End Title/Respect the
Wind ist nur noch zum Teil von Man-
cina komponiert und beinhaltet Material
von Van Halen. Dies ist dann meines
Erachtens auch der Wermutstropfen
zum Schluss dieser ansonsten unter-
haltsamen CD.
Steve Logan Krebs

CON AIR
Mark Mancina
Trevor Rabin
Hollywood Rec. (44:59 / 17 Tracks)
Mark Mancina und Trevor Rabin kopie-
ren eins-zu-eins den von Hans Zimmer
definierten Stil für überdimensionale
Action-Blockbuster unserer Tage: laut,
schnell, gross und rockig. Dabei haben
sie es aber leider unterlassen eine gute
Melodie zu entwickeln, sondern be-
schränken sich auf das aneinanderrei-
hen mehrere Motive, von denen einige
im Con Air Theme zu hören sind. Prak-
tisch während der gesamten Spieldau-
er hämmern laut pulsierende Synthesi-
zerattacken, energiegeladene Gitar-
rensoli sowie Perkussions- und
Samplerfeuerwerke auf den Hörer ein.
Einzig beim Liebesthema (Trisha),
welches auf ein Motiv des Con Air
Theme zurückgreift, kommt man dank
der romantischen Akustikgitarre, be-
gleitet von Synthesizern und Strei-
chern, zur Erholung. Im Streifen funk-
tioniert diese mit Adrenalin vollge-
pumpte Musik zwar hervorragend, doch
auf CD begeistert sie höchstens noch
Hobby-Rambos.
Patrick Ruf

THE LION KING ON BROADWAY
Various
Walt Disney (64:52 / 20 Tracks)
Für die Broadway Show wurden natür-
lich die Songs „Circle of Life", I Just
can't Wait to be King", „Can You Feel
the Love Tonfight", „Be Prepared" sowie
„Hakuna Matata" aus dem Zei-
chentrickfilm übernommen. Ausserdem
steuerten das Duo Elton John /Tim
Rice drei neue Songs hinzu und auch
Mark Mancina und Lebo M schrieben
neues Material. Im Gegensatz zu The
Lion King kommt in der Show der
ethnische Einschlag viel konsequenter
und offensichtlicher zum Zug. Und die
brillanten afrikanischen Chöre, ergänzt
durch simple akustische Instrumentie-
rungen, treiben einem regelrecht Won-
neschauer über den Rücken. Doch mit
all diesen phantastischen Liedern
kommen die instrumentalen Cues, von
denen nur gerade zwei auf dem Album
vertreten sind, leider etwas zu kurz. In
diesem Falle soll es mir recht sein,
denn ich lausche lieber dem afrikani-
schen Gesang als einem pseudo Afri-
ka-Pop ä la Hans Zimmer.
Patrick Ruf
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MOLL PLANDERB
Mark Mancina
London Decca (69:11 / 19 Tracks)
Nach Speed wagte Mark Mancina mit
Moll Flanders einen Abstecher in eine
andere Welt. Moll Flanders ist mit
einer Vielzahl an authentischen Mu-
sikinstrumenten ausgerüstet, vertilgt
wohl auch deshalb über seinen eige-
nen Charakter. Inmitten dieses Old
Worid Charmes baut Mancina eine
Atmosphäre auf, welche mal zart, dann
mal mysteriös-dramatisch ist.
Moll of Flanders beginnt choralartig mit
einem Agnus Dei, bevor sich die Stim-
mung wandelt und das eigentliche
Hauptthema nach einer kurzen Pause
einsetrt. Molls Jig ist, wie der Namen
schon sagt, ein Jig, gespielt auf den
typischen Instrumenten von Geige,
Flöte, Gitarre und etwas wenigem an
Perkussion. Dazu stösst aber zum
Schluss auch noch der Synthesizer.
Flesh and Blood geht da schon tradi-
tionellere Wege. Zurückhaltend orche-
striert (u.a. wieder mit Flöte, Gitarre,
Streichern) macht es hier Mancina dem
Zuhörer einfach, zurückzulehnen und
zu geniessen. Fein und klein beginnt

Anzeige

der Track, um dann etwas über eine
Minute vor Schluss Moll Flanders
Thema zurückzubringen.
Eine trügerische Atmosphäre, welche
ein wenig an Last of the Mohicans (R.
Edelurans Teil) erinnert, entsteht mit
Devil Woman. Dicht und melodisch,
vermag der Track trotzdem noch zum
Schluss einen Schwung ins zweite
Hauptthema zu wagen, welches wir
bereits aus F/esh and Blood kennen.
Die weiteren Tracks führen durch ein
bewegtes Leben, angefangen beim
eher zurückhaltend romantischen We
Were One, über das optimistisch, leicht
schleppende Voyage bis hin zu Life
Begins, einem berührend dramatischen
Cue. Ein gänsehauterregender Chor
erhellt die Musik mit einem schon fast
pastoralen Gefühl. Es ist aber ,nur'
Ansatz zu einem weiter aufschwingen-
den Thema, welches schliesslich in
eine spartanisch orchestrierte Version
des Hauptthemas kulminiert. Flora ̀s
Choice ist die Rückkehr der zu Beginn
der CD bereits angetroffenen Melodie,
hier aber schon bald voll ausgefleischt
und erstrahlend vor einer etwas weh-
mütigen Glücklichkeit.

Mari< Maracina.................................. :

Nebst dem Score befinden sich noch
klassische Werke von Offenbach, Bach
und Vivaldi auf der CD. Sarah
McLachlan steuert mit „Full of Grace"
eine ebenso wunderschöne wie blei-
bende Ballade bei. Mark Mancina be-
schliesst mit Moll Reprise diese gelun-
genen Aufnahmen.
Steve Logan Krebs
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Sexre of the Year ~i997s.................................................
und der Gewinner isP...

Zum sechsten Mal wurde er gewählt, der Score of the Year.
Zweimal ging er bisher an James Horner (Braveheart, Leg-
ends of the Fall), je einmal an David Arnold
(Independence Day), John Williams (Schindler's List) und
Jerry Goldsmith (Basic Instinct).
Aus fast 50 eingereichten Scores gingen alsbald einmal
zwei hervor, die sich ein wahres Kopf-an-Kopfrennen liefer-
ten. Die meistverkaufte Orchesterfilmmusik des erfolgreich-
sten Filmes aller Zeiten gegen einen pulsierenden Thriller-
score mit recht gutem Erfolg an den Kinokassen (und
besseren Darstellern).

Score of the Year 1997:

1. L.A. Confidential (Jerry Goldsmith) 204

2. Titanic (John Williams) 180
3. Seven Years in Tibet (John Williams) 90
4. Starship Troopers (Basil Poledouris) 86
S. Rosewood (John Williams) 80

6. Amistad (.lohn Williams) 62
7. Devil's Advocate (J. Newton Howard) SO
B. Cop Land (Howard Shore) 48
9. Conspiracy Theory (Carter Burwell) 46
lO.Air Force One (Jerry Goldsmith) 42
11. Contact (Alan Silvestri) 42
12. The Edge (Jerry Goldsmith) 42
13. The Posturan (James Newton Howard) 40
14.Oscar and Lucinda (Thomas Newman) 34
1 S. Gattaca (Michael Nyman) 34
16. Swept fi°om the Sea (John Barry) 32
17. Tomorrow Never Dies (David Arnold) 30
18. The Lost World (John Williams) 30
19. Devil's Own (James Hornen) 30
20. Mimic (Marco Beltrami) 28

Weitere genannte Scores (in Klammern: Anzahl der Nen-
nungen)

20'000 Leagues Under the Sea (Snow/Scott / 1), Alien: Res-
urrection (2), Anastasia (3), As Good As it Gets (4), Con Air
(3), Dangerous Beauty (1), Dissapearance of Garcia L'Orca
(4), Donnie Brasco (2), Face/Off (1), The Game (3), Good
Will Hunting (2), Great Expectations (1), The Ice Storm (1),
Into Thin Air (3), Inventing the Abotts (1), Kundun (2), Men in
Black (3), Mill an the Floss (1), Peacemaker (1), Red Corner
(1), Rough Riders (1), The Saint (2), True Women (1), War-
riors of Virtue (1), Wilde (1), Wings of the Dove (2), Winter
Guest (3).

(Punkteverteilung: 1. Platz = 7 Pkt.; 2. = 5 Pkt.; 3. = 3 Pkt.;
4.=2 Pkt.; 5.=1 Pkt.)

..................................................................
1(l

Summa sumarum

Nach Basic Instinct gewinnt mit L.A. Confidential, und
vielleicht doch ein wenig überraschend, zum zweiten Mal
eine Filmmusik aus dem Genre Thriller den SCOFTY und
abermals ist es Jerry Goldsmith, der die speziell gedruckte
und gerahmte CD in Empfang nehmen darf.

Etwas unerwartet unter den ersten fünf kamen John Wil-
liams' düster-bedrohliche, aber brillante Musik zu Rose-
wood und Basil Poledouris' laute, actionbetonte Komposi-
tion zu Starship Troopers zu liegen. Weniger überraschend
war dann schon der zweite Platz von James Horner mit
Titanic und Platz drei, Williams' dramatischer Score zu
Seven Years in Tibet.
Noch unter den ersten zehn konnten sich zwei ganz beson-
dere Musiken einreihen: Cop Land und Conspiracy The-
ory.

Meinungen zum SCOFTY 1997? Schreibt an: Philippe Blu-
menthal, Rötistrasse 7, CH-4513 Langendorf oder
film.music.journal@bluewin.ch

Hall of fame: (+ runner ups)

1.992 Basic Insfinct (Jerry Golclsmith)

Far and Away (3ohn Willams)
Medicine Man (Jerry C,oldsnith)

1993 Schindler's List (John Wlliams)

Jurassic Park (John Wlianas)
Once Upon a Forest (Janies Homer)
Rudy (Jerry Go(dsntth)
Tormbst~irae {Bruce Broi~ghton)

1994 Legends of tl~e Fall {James Horner)

Bad Girls (Jerry Galdsmith}
Clean and Present DaE gen (James Honier)
Forrest Gtimp (Alan Silvestri)
Mary Shefley's FrankensEE~ (Patrick Doyle}

1.995 Braveheart (James Hornen)

First Knght (Jenny Goldsmth)
Apollo 13 {Jar~es Hamer)

1996 Independeuce Day (David Arnold)

The lock (Glennie-Sanizh, Gregson-Wil'liams, Zirnamer)
Star "d'cek -First Contact (Jerry & Joel Goldsrriitli)

1997 L.A. CoaCdential (Jerry Goldsnüth)

Tita~rxc (James Florner}
Seven Years in Tibet (John Wil(iams)
Starchip Troopers (Bas Poledouris)
Rosewood (John Willams)



The Razsa Touch (1) Ein Essay
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The Asphalt Jungle (1950) von John
Huston ist ein Klassiker des Gangster-
films, des Film Noir, des Caper Movie.
Wer nicht ständig rausrennt, um das
Glas aufzufüllen, bekommt sogar mit,
wie Marilyn Monroe sich im Mittelgrund
des Bildes herumdrückt. Die alte
Schauspielergarde ist auch dabei,
Louis Calhern, James Whitmore, Sam
Jaffe und der unverzichtbare John
Mclntire. Und dann gibt es noch Ster-
ling Hayden alias `Dix', ein Mann bäu-
erlicher Herkunft, auf den sich die
Geschichte erstaunlich spät konzen-
triert. Wie so oft, nein, wie immer bei
Filmen um einen gemeinschaftlichen
Bankraub, geht zunächst einzelnes
schief, und dann alles, jedenfalls aus
der Sicht der Langfinger. Der Zensur
wurde Genüge getan, was bedeutet,
daß niemand mit dem Geld davon-
kommen und die Frau kriegen darf.
Auch Dix nicht, obwohl er es beinahe
schafft. Aber er hat sich eine Kugel
eingefangen, und zuletzt sehen wir ihn
mit der Geliebten aufs Land raus fah-
ren. Das ist kein Western, aber auch
hier interessiert den sterbenden Helden
am Ende die elterliche Pferdekoppel
mehr als die Frau neben ihm. Als zwi-
schen den ratlosen Gäulen sein Leben
verblutet, bleibt es ihr überlassen, die
Todesbotschaft zu überbringen.
Dix war einem zwar nicht sympathisch,
aber seine letzte Szene rührt doch auf
merkwürdige Weise an. Wenn man
hinter der unerbittlichen Tafel „The
End" die Frau hilfesuchend davonlau-
fen sieht, bleibt ein Kloß im Hals stek-
ken. Woher kommt die Sentimentalität?
Erst genaues Hinsehen und vor allem
Hinhören liefert die Lösung: die letzten
Minuten in Dix' Leben werden von
Musik begleitet. Nun ist Musik am Ende
eines Films ja nichts Besonderes; wohl
aber am Ende dieses Films. The As-
phalt Jungle zählt zu den Ausnahmen
im alten Hollywood, wo man mit Be-
gleitmusik nie geizte. Ein rauhes, kon-
trapunktisches Vorspiel begleitet die
aufgeregten Bilder der Filmeröffnung.
Später hören wir auch einige Songs,
deren Ursache entsprechende Radio-
oder Livemusikszenen sind. Aber das
was fehlt, ist der musikalische Kitt, das
Underscoring für den Film. Selbst lei-
denschaftliche Szenen bleiben
„nüchtern". Um so eindringlicher dann
die finale Elegie. Miklös Rözsa - natür-
lich schrieb er diese Musik - besann
sich auf seine ungarischen Wurzeln
und lieferte mit dem Nocturne, einer
seiner liebsten Formen, eine dreiminü-
tige Trosthülle für das Drama. Ist sie
nicht sein allerschönstes Stück? Die

langvergriffene Polydor-LP hielt sie in
einer Stereo-Aufnahme fest, für die
Rözsa den Taktstock Mitte der siebzi-
ger Jahre nochmals in die Hand nahm.
Eigentlich hatte ich mir diese Platte
und ihre beiden „Schwestern" dersel-
ben Firma nur gekauft, weil die ur-
sprünglich gesuchten Historienmusiken

Miklös Rözsa repräsentiert zusammen
mit Bernard Herrmann und Serge Pro-
kofieff die berühmte Ausnahme. Denn
in der Regel trifft man in jenem etwas
wirren Filmmusikvolk nicht auf Samm-
ler, denen die ganze Palette, von alten

- Knights of the Roundtable, Diane,
Ivanhoe etc. - nicht in der gutsortier-
ten Filmmusikabteilung des inzwischen
verstorbenen Dortmunder Plattenhau-
ses vorhanden waren. Der Ersatz ent-
puppte sich als Wundertüte, als
Schatzkiste voller Rözsa-Suiten zu
zwei Dutzend mir unbekannten Filmen,
Western, Krimis, Künstlerbiographien
und Dramen aller Art. Es gibt nichts
Abgespielteres in meiner LP-
Sammlung als diese drei Volumina.
Leider brachte es das Polygram-
Imperium im Laufe von 15 Jahren CD-
Zeitalter nicht fertig, die Alben auf CD
umzuspielen. Nun hat das Soundstage-
Label die Schallplatten digital überar-
beitet, so daß man nur selten Störef-
fekte wahrnimmt: „Miklös Rözsa. A
Musical Autobiography" nennen sich
die beiden CDs, und wer Rözsas ge-
druckte Erinnerungen besitzt, kann sich
während der Lektüre dann und wann
mit Klangbeispielen versorgen.

Stummfllmbegleitungen über das so-
genannte Golden Age, die ?-ploitations
der Flowerpowerzeit bis zum
„großorchestralen" Revival der letzten
Jahre lieb ist. Meist wird der Mißmut
über die eine oder andere Richtung
dies- oder jenseits der Demarkationsli-
nie 1960 unverhohlen geäußert. Eine
Weile spielt man das Spiel mit, wird es
aber irgendwann leid. Viele jüngere
Sammler lassen Steiner, Waxman,
Webb und Young in den Gräbern ru-
hen, umgekehrt lieben ältere den mit-
leidigen Blick auf die Computerpro-
dukte hinter den schallisolierten Mau-
ern der Zimmer Factory & Co. Nur
wenige Ausnahmen werden jeweils
gelten gelassen: also gut, ein paar
Williams-Sachen und zwei drei Golds-
miths hat man schon, aber sonst?
Umgekehrt: nee, also von den Alten
höre ich mir Herrmann an, Prokofieffs
Alexander Nevsky und dann noch
Rözsa (= Ben-Hur + EI Cid). Feier-
abend.

i~
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Am Feierabend kann man es sich
jedenfalls gemütlich machen und mehr
Muße finden, um die eigenen Grenzen
kennenzulernen und vielleicht neu zu
vermessen. Ein Angebot sei hiermit
unterbreitet, denn es soll hier zwar um
Miklös Rözsa gehen, aber eben nicht
um Quo Vadis, Ben-Hur, King of
Kings und EI Cid, jenen kleinen Aus-
schnitt also, der auf Beliebtheitslisten
gut repräsentiert, hinsichtlich der kom-
positorischen Qualität aber durchaus
nicht mit Rözsas höchster Höhe iden-
tisch ist.

In seiner mittlerweile vergriffenen Au-
tobiographie Double Life - ihr Titel
bezeichnet sowohl Rözsas Schwanken
zwischen Konzertsaal und Filmstudio
als auch den Film, für welchen er 1948
seinen zweiten Oscar erhielt -hat der
Komponist erzählt, wie es ihn zunächst
aus Budapest nach Deutschland ver-
schlug, wo er sein kompositorisches
Handwerk und eine gründliche musikt-
heoretische Ausbildung erhielt; schon
vor Beginn der Nazizeit übersiedelte er
nach Paris, wo er jedoch nicht die ihm
gemäße Arbeit fand, wohl aber Kon-
takte knüpfte, die ihn schließlich zum
Film brachten. In London faßte er wäh-
rend der fortschreitenden Dreißiger
Fuß, lieferte 1937 erste, noch etwas
unscheinbare Filmkompositionen ab,
um sich bei Beginn von Hitlers Eng-
land-Offensive mit der Korda-
Filmproduktion nach Hollywood einzu-
schiffen. Die verbleibenden 55 Jahre
lebte er zumeist am Pazifik. Neben
einer Vielzahl von Kammermusikwer-
ken, Konzerten u.a. entstanden hier
fast 90 Filmmusiken, beginnend mit
Thief of Bagdad (1940). Der Reigen
reicht bis ins Jahr 1981, zu Dead Men
Don't Wear Plaid, auch musikalisch
ein Rückblick auf die Glanzzeit.
'The Rözsa Touch' -was soll das ei-
gentlich heißen? Wie jeder eigenstän-
dige Komponist hat auch Rözsa einen
ganz persönlichen Stil ausgeprägt,
welcher nicht nur leicht wiedererkenn-
bar ist, sondern auch den einmal davon
berührten Musikliebhaber in Bann
schlägt: Spellbound (_ „Gebannt") -
das ist der Zustand der Rözsaphilen.
Und die beiden Kompositionen für The
Asphalt Jungle repräsentieren in
Reinform die hervorstechendsten
Merkmale von Rözsas Musiksprache:
das Fugato der Vorspannmusik zeigt
den „deutschen", gelehrten Komponi-
sten. Im angesprochenen Nocturne des
Finales aber greift er zurück auf die
modalen Skalen der ungarischen Bau-
ernmusik, wie sie von Rözsas Vorgän-
gern Bartök und Kodäly zu Beginn des
Jahrhunderts erforscht und in deren
Kunstmusik eingebaut wurden. Diese
modalen Skalen entziehen sich - um
dieses Mindestmaß an akademischem

Unterbau zu verwenden -der dur-moll-
tonalen Kadenzwirkung, sie bleiben
offen, können ständig umgebaut wer-
den und beruhen oft nur auf fünf Tönen
(Pentatonik). Wer ein Klavier in der
Nähe hat, spiele einmal nur auf den
schwarzen Tasten; das klingt bei ent-
sprechender Rhythmisierung schon ein
wenig nach Rözsa! Damit ist ein weite-
res Stichwort gegeben: Rözsas Rhyth-
mik ist sofort herauszuhören.
Was seine Musik jedoch unter derjeni-
gen aller anderen Filmkomponisten
hervorhebt, das ist ihr unerschütterli-
cher Humanismus. Nie läßt er sich
herbei, zynisch zu werden, die Prota-
gonisten zu verspotten, ihr Schicksal
nicht ernst zu nehmen. Und diese ganz
spezifische Qualität findet sich als
Stilmerkmal schon in den frühesten
Werken ausgeprägt, um noch in Eye of
the Needle (1980) hervorzustechen.
Will man sie direkt benennen, so hält
man sich am besten an die Art, wie die
verschiedenen Instrumente miteinan-
der kommunizieren. Der Kanon in sei-
ner verdichteten Erscheinung prägt
diese Kommunikation: ein Cello oder
eine Klarinette stimmt eine Melodie an,
und dieser Ruf wird unmittelbar von
den Violinen aufgegriffen. Die Stimmen
sind nicht allein, sondern reagieren
aufeinander; und ihre individuellen
Klangfarben repräsentieren das Spek-
trum der menschlichen Stimmhöhen,
welche sie imitieren. Wenn bei Bernard
Herrmann manchmal die Kurzatmigkeit
seiner Motive stört, so baut Rözsa auf
die Kraft der Sequenz, er verlängert die
Linien, verknüpft ihre Spannungsbögen
miteinander -und erhält ein markantes
Gewebe, dessen einzelne Bestandteile
für sich genommen sehr schlicht sind,
in ihrer Konstellation aber komplex
wirken.

Vielleicht die Filmmusik der Filmmusiken?

Viele Komponisten zwischen Alfred
Newman und James Hornei erzeugen
sorgsam eine bestimmte Atmosphäre,
sie reagieren vielleicht mit einem trau-
rigen Streicherfeld auf einen Vorgang
der Filmhandlung. Andere bleiben an

den Figuren kleben, verdoppeln jede
ihrer Bewegungen, vor allem in Zei-
chentrickfilmen. Rözsa steht dramatur-
gisch dazwischen, und seine Musik
besitzt soviel autonome Spannkraft,
daß es nicht verwundert, sie so gut in
den Katalogen repräsentiert zu sehen.
Im Einzelnen möchte ich nun die wich-
tigsten Rözsa-CDs vorstellen, mit de-
nen man sich neben den bekannten
Monumentalfilm-Partituren ausstatten
sollte. Letztere sowie Ivanhoe und
Julius Caesar, beide von Bruce
Broughton für Intrada aufgenommen,
sind relativ bekannt.

Sampler
Da wären zunächst die erwähnten
Neuerscheinungen des Bootleg-Labels
Soundstage (SS-CD 610 und 630),
beide ebenso unverzichtbar wie ärger-
lich. Es fehlen nicht nur Christopher
Palmers in den LP-Hüllen beigelegte
Einführungstexte, von Bedeutung
schon deshalb, weil man sich unter
vielen Titeln wenig vorstellen kann;
man hat es nicht einmal für nötig ge-
halten, genaue Angaben zu den Filmen
und den an der Aufnahme beteiligten
Musikern - es spielt immerhin das Roy-
al PO London - beizufügen. Dem ste-
hen die oft einzigen erreichbaren Auf-
nahmen mehrerer wichtiger Rözsa-
Scores als Argument für die Anschaf-
fung entgegen. Vol. I vereinigt Suiten
aus Filmen von 1937-1949, eingespielt
wie gesagt in den Siebzigern. Während
Thief of Bagdad, That Hamilton Wo-
man, Lydia, Double Indemnity, Lost
Weekend, The Naked City und The
Killers auch anderweitig in Auszügen
festgehalten wurden, lassen sich
Knight Without Armour (1937), Five
Graves To Cairo (1943), The Red
Danube (1949) und erstaunlicherweise
auch Rözsas Oscar-Partitur A Double
Life (1947) so gut wie gar nicht be-
kommen. Hört man diese meisterli-
chen, leidenschaftlichen Kompositio-
nen, so schüttelt man erst recht den
Kopf über die banalen Programm-
Doubletten auf diversen Rözsa-
Samplern. Five Graves To Cairo etwa
beginnt mit einer kraftstrotzenden Ou-
vertüre, deren Impetus nach einem
fulminanten Aufbruch zurückgenom-
men wird und sich erst allmählich wie-
der aufbaut. Billy Wilder hat diesen
Film über den deutsch-englischen
Afrika-Krieg und Feldmarschall Rom-
mel gedreht. Leider wurde Rözsas
Musik auf der Tonspur stark verstüm-
melt, so daß man sich manchmal fragt,
welcher taube Mensch denn da die
musikalische Verantwortung getragen
haben mag. Die dreiteilige Suite korri-
giert diesen Eindruck in volltönendem
Stereo-Sound. Noch eindrucksvoller
aber die Musik zum vergessenen Red
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Danube, einem anti-sowjetischen
Nachkriegsdrama im geteilten Wien
des Jahres 1947. In mancherlei Hin-
sicht sind die Werke zwischen 1944
und 1950 Rözsas produktivste, span-
nendste. „Prelude; Nocturne; Deporta-
tion Scene", so heißen die drei Teile
der achtminütigen Suite, welche mehr
noch als alle anderen die obige Cha-
rakterisierung von Rözsas humanisti-
schem Stil unterstreicht. Auch ohne
Kenntnis des Films kann man sich
ausmalen, wie die Deportationsszene
abläuft. Die Musik beginnt leise, in
tiefen Lagen, aber sehr unruhig und mit
Dissonanzen durchsetzt. Ihr z/4-
Marschtakt wird als Impuls der
menschlichen Bewegung installiert,
dann mit immer druckvolleren Vorstö-
ßen der Blechbläser befrachtet. Das
Stück ist aber nicht, wie Waxmans
„Ride to Dubno" aus Taras Bulba, ein
einziges Crescendo. Rözsa bricht auf
dem Höhepunkt ab und läßt die Violi-
nen mit dem Hauptthema nochmals
anwachsen - ein unvergleichlicher
Moment der Trauer wie der Hoffnung,
ehe der langsame Zug in der Ferne
verschwindet, wozu auch die Musik
langsam auspendelt. Warum hört man
dieses eigenständige Stück nie in Kon-
zerten?

Klassiker der Filmmusik: Spe//bound

In Vol. II, mit Ausnahme der Musik zu
einem der besten Detektivfilme - The
Private Life of Sherlock Holmes
(1970) -nur Kompositionen der 50er
Jahre präsentierend, als Rözsa in
Diensten des MGM-Studios stand,
finden sich weitere Raritäten der Dis-
kographie. Wie oft hat Rözsa, als Un-
gar schon früh an der eigenen Volks-
tradition interessiert, in seine Kostüm-
dramen originale Melodien sympho-
nisch eingearbeitet! Das Finale aus
Diane (1955) enthält dergleichen, die
Ouvertüre zu Moonfleet, Fritz Langs
mit dunklen Farben lodernder, unter-
schätzter Ballade aus dem gleichen
Jahr, wogt im 6/$-Takt. Bei Tribute to a
Bad Man (1954), seinem einzigen
Western neben Woman of the Town
(1944), tat Rözsa sich schwerer; kein
Wunder, mochte der Komponist doch

dieses ur-amerikanische Genre nicht
sonderlich. Die Filmmusik wirkt im
ganzen recht austauschbar. Ihr
Hauptthema, hier zu hören, ist freilich
ein hymnisches Loblied auf die
schneebeschienenen Landschaften
des amerikanischen Mittelwestens.
Weil die MGM-Filme ohnehin schon mit
ihrer Ausstattung protzten, hielt sich
Rözsa mit seinem Musikeinsatz für
zeitgenössische Sujets stark zurück,
komponierte manchmal weniger als
zehn Minuten Begleitmusik. Um so
eindringlicher nach der langen Stille
dann das Finale für Men of the
Fighting Lady (1954): ein erblindeter
Pilot wird von seinen Kollegen auf den
Flugzeugträger zurückgelotst. Selbst-
verständlich blieb auch Rözsa an sei-
ner Seite und komponierte ein hoch-
virtuoses Orchesterpoem, in welchem
die gefahrvolle Aktion ebenso wie die
Anteilnahme am Schicksal des Piloten
abwechselnd in musikalischer Totale
wie in der Großaufnahme durchschallt.
Wie der Komponist die optimistische
Stimmung des Mittelteils mit Zweifeln
zu durchsetzen vermag, das Drama
nochmals auf volle Flughöhe hochreißt,
um endlich, fast schon im musikali-
schen Jenseits angelangt, die Landung
in rauschende Dur-Fanfaren zu hüllen:
ein solches musikdramatisches Niveau
hat erst Rözsas Schüler Jerry Golds-
mith, mit freilich ganz anderen Mitteln,
in seinen besten 60er Jahre-Partituren
(Blue Max!) wieder erreicht. Bernard
Herrmann komponierte weniger in
derartig ausgedehnten Energie-
Girlanden, steuerte mehr auf den ge-
nauen Punkt zu, was ihn für Hitchcock
natürlich prädestinierte. Rözsas Satz-
technik hätte für die entscheidenden
Momente in Psycho wahrscheinlich
zuviel Zeit in Anspruch genommen. Die
beiden Kollegen schätzten einander
allerdings sehr, vielleicht auch deshalb,
weil sie sahen, daß ihre kompositori-
schen Stärken und Schwächen einan-
der selten ins Gehege kommen wür-
den, weil ihr ganzer Ansatz zwar
gleichwertig, aber eben grundverschie-
den war.

Während diese beiden Soundstage-
Wildereien bei allen editorischen und
moralischen Bedenken absolutes
Pflichtprogramm für jeden potentiellen
Rözsaphilen bedeuten, bewegen sich
die diversen anderen Sampler auf
unterschiedlichem Niveau. Nicht alle
von ihnen kann ich guten Gewissens
empfehlen, zumindest aber die folgen-
den: Charles Gerhardt, dessen RCA-
Serie vor einem Vierteljahrhundert
Ausgangspunkt des Neuinteresses an
Filmmusik der dreißiger bis frühen
sechziger Jahre war, nahm natürlich
auch ein Rözsa-Album auf, welches
allerdings nur noch über manche US-

Ein kssay...........................:

Die Varese-Version von Mik(ös Rözsa - Classic
Film Music

Händler (u.a. Screen Archives, ca. 12$)
direkt zu importieren ist: Spellbound.
The Classic Film Scores of Miklös
Rözsa (BMG/RCA 0911-2-RG). Das
geht gleich mit einem echten Highlight
Ios: The Red House (1947) ist ein
großes Psychodrama mit Edward G.
Robinson, unverständlicherweise noch
nie in deutschen Landen zu sehen
gewesen; das US-Video von schauerli-
cher Bild- und Tonqualität. Auf dem
ersten Höhepunkt des Films läuft ein
Junge bei Sturm durch einen gruseli-
gen Wald, und der tosende Wind ruft
wie eine Schar von Frauenstimmen.
Rözsa setzte hier wieder das Theremin
ein und lieferte ein hübsches Kabinett-
stück musikalischen Terrors ab. Die
fünfaktige Suite mit teils pastoralen,
teils auch typischen Dramenklängen
wird abgeschlossen von einem ein-
prägsamen Liebesthema für die beiden
überlebenden Protagonisten. Eine
weitere Rarität ergibt sich mit der Suite
aus Four Feathers (1939), einem
frühen Rözsa-Score, der allerdings
nicht die Konturenschärfe anderer
Werke des Ungarn besitzt.
Elmer Bernstein, ebenfalls Schüler
Rözsas, verehrt seinen Mentor von
jeher. In seiner eigenen LP-Serie nahm
er Young Bess (1953) auf. Die Platte
ist nicht mehr lieferbar, aber da es bei
Prometheus die Originaleinspielung
gibt, ist sie nicht so dringend wie ande-
re Beiträge der Serie. Neben weiteren
Alben verdanken wir Bernstein auch
den Sampler Miklös Rözsa. Classic
Film Music (Colosseum CST 34.8027,
auch von Varese erhältlich), der zu-
meist Ersteinspielungen enthält, zum
Teil aber aus berühmten Scores, die
dann halt in leicht veränderten Varian-
ten zu hören sind, so die Ouvertüre zu
Ben-Hur. Stattdessen liegt hier der
Wert speziell in den ausgedehnten
Suiten aus Plymouth Adventure und
Story of Three Loves. Leider ist Bern-
steins Dirigat ähnlich wie bei seinem
Herrmann-Sampler allzu schwergän-
gig, und die Nürnberger Symphoniker
spielen alles andere als brillant. Die oft
zu lesenden Lobhudeleien auf Bern-
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steins Platten scheinen mir lediglich in
bezug auf das Repertoire, nicht aber
hinsichtlich der Interpretationen be-
rechtigt.

Miklös Rözsa anno 1950

Der dritte Top-Sampler schließlich
vereinigt Originalaufnahmen der Jahre
1949-51 (tickertape 3001), aus Quo
vadis, Ivanhoe, Madame Bovary und
Plymouth Adventure. Da ich mich
schon im letzten Heft darüber ausge-
lassen habe, sei hier nur noch einmal
bekräftigt, daß Rözsas Dirigat dieser
Einspielungen rasant, sensibel und viel
passionierter ist als seine späteren
Alben, von denen Bernsteins zu
schweigen.
James Sedares' Koch-CD mit drei Noir-
Scores (Double Indemnity, The Kil-
lers, Lost Weekend) wurde von der
Kritik der halligen Akustik und langsa-
mer Tempi wegen übel zugerichtet,
wobei ich nicht allen Einwänden zu-
stimmen kann. Immerhin sind die Auf-
nahmen der beiden erstgenannten
Partituren in ihrer Ausführlichkeit kon-
kurrenzlos.
Endlich aber die Varese-CD VSD 5405:
Ende der fünfziger Jahre nahm der
Komponist die sogenannte Backgro-
und to Violence-Suite auf, in der sein
Film Noir-Schaffen der vorhergegan-
genen Dekade zusammengefaßt wird.
Seine rüdesten Furiosi aus Brute For-
ce, The Killers und The Naked City
werden nur notdürftig von zwei Noctur-
nes gemildert. Der außergewöhnliche
Wert der CD beruht jedoch auf den
etwa 20 Minuten aus Lust for Life
(1956). Kirk Douglas als Vincent Van
Gogh und Anthony Quinn als Paul
Gauguin wirkten an einem der erträg-
lichsten „Biopics" mit. Rözsas Musik
besitzt zwar die untrüglichen Merkmale
seines Schaffens, aber die Akzente
werden hier leicht verlagert. Ein großer

...............................
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lyrischer Atem gibt der schwelgenden
Partitur ihr edles Gepräge.
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MIKLÖS RÖZSA: FILM MUSIC FOR
PIANO Vol. 1 und 11
Daniel Robbins, Klavier
INTRADA MAF 7057D und 7064D

Als Rekonstrukteur der „Excalibur"-
Serie (Ivanhoe, Julius Caesar) hat
Daniel Robbins seine Meriten. Da lie-
ßen ihn die Intrada-Leute einige Aus-
züge aus Miklös Rözsas Filmmusik für
Klavier solo einrichten, setzten ihn vor
die Tastatur eines Flügels und holten
ein Mikrophon aus dem Ramschladen
nebenan dazu. Und so kamen zwei
CDs über uns, die es in sich haben!
Die Mischung der Kompositionen kann
sich sehen lassen. Neben bekannten
Titeln wie The Red House, Lydia oder
Fedora stehen solche, auf deren or-
chestrale Versionen man schon länger
wartet: Kiss the Blood Off My Hands,
The Bribe usw. Angesichts der Filmli-
ste wundert man sich doch, wieviele
Rözsa-Werke nicht (mehr) auf Tonträ-
gern erhältlich sind. Was man als Film
nicht kennt, erschließt sich allerdings
durch die Arrangements nicht gerade
eindrücklich, und die Klavierfassungen
der bekannteren Titel haben oft sehr
wenig von der klanglichen Opulenz und
Idiomatik behalten, welche Rözsas
Musik so sehr auszeichnet.
Natürlich, eine Klavierfassung von
Orchesterwerken stellt immer ein Pro-
blem für sich dar, das gilt selbst für
Liszts Bearbeitung der Beethoven-
Symphonien. Aber Robbins hat es
nicht verstanden, die kontrapunktische
Textur, welche Rözsas Musik neben
ihrer rhythmischen Virilität so aufre-
gend macht, aufs Klavier zu übertra-
gen. Man hört einen schlechten Kla-
vierauszug, dessen Arpeggien und
kaum reflektierte Strukturen nur noch
einen kurzen Schatten des Originals
werfen.
Und dann öffnet Herr Robbins, angeb-
lich hat er ein Klavierstudium bewältigt,
den Flügel, rollt die Ärmel hoch und
wirft sich in seine Arrangements hinein.
Das Instrument, im schrillen Diskant
und plumpen Baß nicht gerade ein
Ereignis, spuckt willig aus, was der
Eifrige in die Tasten bolzt. Fand er sein
Diplom in der Wundertüte? Ich habe
jedenfalls auf Tonträgern noch nie
derart unfähiges Klavierspiel gehört.
Vermutlich würde Robbins die (nicht
nur spieltechnisch) falschen Töne -
man ist froh, wenn er mal eine rasche-
re Figuration ohne Patzer oder unfrei-
willige Akzente bewältigt - noch als
'Blue Notes' ausgeben. Er ist so sehr
mit der Bewältigung des Notenberges
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beschäftigt, daß von Interpretation, von
Einfühlung in die Jeweiligkeit der Stük-
ke keine Rede sein kann. Es genügt
daher, sich einen beliebigen Ausschnitt
anzuhören, um einen gebührenden
Eindruck zu erlangen. "The Glory (???)
of Pianism" - Florence Foster Jenkins
hat ihren instrumentalen Widerpart
gefunden. Wir können also zwei Intra-
da-CDs zum Fenster hinauswerfen und
inständig hoffen, daß der Mann nicht
mehr mit der im Beiheft als Repertoire-
Stück erwähnten, hierzulande leider
fast nie gespielten Klaviersonate Röz-
sas vor sein Publikum treten, sondern
deren Noten an Zöltan Kocsis oder
György Sändor schicken möge. Die
müßten ihr Bartök-Programm ja ir-
gendwann mal durch haben. Anson-
sten: Wie wäre es als Vol. III nun mit
dem ganzen Ben-Hur in der Klavier-
fassung?

Einzelaufnahmen
Wie bei Alfred Newman und Bernard
Herrmann gilt es zwischen den offizi-
ellen, allerorten lieferbaren Editionen
und den in klammen Hinterhöfen oder
Bäuchen libyscher Öltanker zusam-
mengewerkelten Piraterien zu unter-
scheiden. Letztere bekommt man nur
über die üblichen Verdächtigen und
muß selbst entscheiden, wie das Rin-
gen zwischen Es (Lust) und Über-Ich
(Gewissen) schließlich ausgeht. Einigt
man sich mit sich selbst darauf, die
Lust an der Musik mit einem schlech-
ten Gewissen beim Hören zu verbin-
den, dann stehen schließlich beide
Serien im Schrank. Die Bootleg-
Aufnahmen von Rözsas Musik werden
in der nächsten Ausgabe besprochen
werden; hier geht es erst einmal um
den Output des gewöhnlichen Kapita-
lismus. In der Regel wird bei konkurrie-
renden Aufnahmen nur eine Einspie-
lung gewürdigt; mit Sicherheit nicht
mehr lieferbare CDs fallen flach.

In den ersten sechs Jahren seiner
Filmmusiktätigkeit (1937-1943) schrieb
Rözsa vor allem koloristische, exoti-
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sche Partituren für Märchensujets,
Dschungelthriller und Romanzen sowie
ein paar weniger populär gebliebene
Kriegsbeiträge. Thief of Bagdad
(1940) ist sein erstes Meisterwerk. In
diesem übermütigen Orientspektakel,
noch in England begonnen, des Krie-
ges wegen dann nach Hollywood ver-
legt, konnte er von Ganztonskalen über
rauschende Klangkaskaden bis zu
Liebesthemen und Actionstücken seine
Kreativität unterbringen. Noch über-
troffen wird diese in The Jungle Book,
zwei Jahre später für eine ähnliche
Besetzung entstanden, einer freien
Adaption des Kipling-Romans. Nach-
dem Rözsa 1942 mit Sabu als Spre-
cher die erste Filmmusik-Schallplatte
aufgenommen hatte, wollte er Anfang
der Achtziger nochmals für eine In-
strumentalversion aufs Pult steigen,
doch die ersten Schlaganfälle vereitel-
ten dieses Unterfangen. Klauspeter
Seibel nahm die halbstündige Suite -
für mich eine der schönsten Filmmusi-
ken überhaupt -mit den Nürnberger
Symphonikern auf (Colosseum
34.8044; auch von Varese erhältlich).
Rözsa hat hier jedem Tier ein be-
stimmtes Motiv zugeordnet. Eine ganze
Parade von raffinierten Tierimitationen
zieht zu Beginn und gegen Ende am
Ohr des Zuhörers vorbei, besonders
einschmeichelnd: Bagheera, der Pan-
ther. Zwischendurch wird musikalisch
die Mowgli-Geschichte nacherzählt, mit
einem pentatonischen Hauptthema,
schmissigen Verfolgungsjagden und
einem pastosen Dschungelporträt. Wer
lieber den Sprecher dabeihat, kann
sich die 1942er Aufnahme (Flapper CD
7093), um zwei schwache Suiten aus
Spellbound (kein Originalsoundtrack)
ergänzt, besorgen.

Parallel zu diesen Technicolor-
Spektakeln setzte sich Hollywood, vom
Krieg aufgeschreckt, mit der Nachtseite
der menschlichen Existenz auseinan-
der: die Schwarze Serie begann mit
Filmen wie John Hustons The Maltese
Falcon (1941). Und Rözsa verlagerte
seinen Schwerpunkt mit Kriegsfilmen
wie Five Graves To Cairo und Sahara
(beide 1943) in diesen Bereich. Erst in

Double Indemnity, einem der besten
Filme der vierziger Jahre, setzte er
seinen neuen Grundton ein, welcher
die Haare der Produzenten bei Para-
mount ein ums andere Mal zu Berge
stehen ließ. Diesen harschen, disso-
nanzreichen Ton kannte man nicht von
Victor Young, welcher als Hauskompo-
nist für die meisten A-Produktionen bei
Paramount zuständig war. Dank der
Schützenhilfe von Billy Wilder konnte
Rözsa sich aber meistens durchsetzen,
und die Filme The Lost Weekend,
Spellbound, The Killers, The Strange
Love of Martha Ivers, The Red
House, Time Out of Mind, Desert
Fury, Brute Force, The Secret
Beyond the Door, A Double Life, The
Naked City, Kiss The Blood Off My
Hands, Criss Cross, The Bribe, The
Red Danube und The Asphalt Jungle,
allesamt zwischen 1945 und 1950
entstanden, seien nur einmal aufge-
zählt, um deutlich zu machen, wieviele
Produktionen der Ungar mit seinem
neuen Filmmusikstil bereicherte. Auch
die weiteren, hier nicht genannten
Filme der Jahre enthalten manchmal
kleine Fragmente dieser Art. The Lost
Weekend (1945), das Trinkerdrama
mit Ray Milland, gibt es als (legale!)
Tsunami-CD (TSU 132) zu einem mo-
deraten Preis. Wie in Spellbound
setzte er hier das Theremin als elek-
tronische Einkleidung psychischer
Instabilität ein. Aber auch der orche-
strale Zugriff auf eine für die damalige
Filmmusikkonvention fortgeschrittene
Tonalität erweist sich als Durchbruch.
Ein besonderes Merkmal dieser Arbeit
sind die dann später zum Markenzei-
chen Rözsas gewordenen extremen
Intervallspannungen: Sekunden und
Septimen „verfehlen" die Oktave, zer-
stäuben den Wohllaut und lassen den
Hörer stärker an den Qualen des Alko-
holentrugs und der Verführung teil-
nehmen, als die Zeitgenossen Rözsas
das -von Roy Webb abgesehen -wohl
getan hätten. Zwar endet der Film
versöhnlich und schließt musikalisch
mit dem großen Liebesthema, es bleibt
jedoch der skeptische Fleck auf der
nun wieder dur-tonalen Weste haften.
Wer mit dem Golden Age seine
Schwierigkeiten hat, weil ihm Steiner
zu saumselig und Korngold zu detail-
verliebt ist, sollte es vielleicht mal mit
dieser Tsunami-CD versuchen, denn
Rözsas Musik hält sich weit abseits
des Üblichen auf und hat doch einen
sehr persönlichen Zug sowie eine
Menge spannender Klangfortschreitun-
gen im Gepäck. Als Zugabe erhält man
21 Minuten Musik aus der Fernostge-
schichte Blood an the Sun, die aber
neben der Wucht des verlorenen Wo-
chendes wie ein TUI-Ausflug per Jum-
bojetdie Wogen glätten will.
Ende 1948 unterschrieb Rözsa einen
Exklusivkontrakt mit MGM und ging

Ern Essay............................................................. :

bald ans Werk. Neben den berühmten
Kompositionen zu Quo vadis, Ivanhoe
(Intrada MAF 7055D), Julius Caesar
(Intrada MAF 7056D), Ben-Hur (Rhino
R2 72197), King of Kings (Sony AK
52424) und EI Cid (Neuaufnahme bei
Koch 3-7340-2 H1) bediente er hier die
verschiedenartigsten Projekte. Selten
nur noch sieht man Crisis (1950), in
dem Cary Grant eine recht merkwürdi-
ge Figur macht. Zu jener Zeit traf man
ihn überwiegend in Gesellschaftsko-
mödien an, nicht aber als Chirurgen,
der in einem fiktiven südamerikani-
schen Land von den Militärs dazu ge-
zwungen wird, die Notoperation an
einem sterbewilligen Diktator vorzu-
nehmen, ehe er selbst um sein Leben
fürchten muß, als nach geglückter OP
die Rebellion gegen den Herrscherpa-
last beginnt. Rözsa blieb in dem efinras
blutarmen Main Title der Orchesterkon-
vention treu, fing jedoch die verhange-
ne Atmosphäre in jenem „Hexenkessel"
- so der deutsche TV-Titel - geschickt
ein, indem er nur einen Gitarristen als
Interpreten seiner Musik wählte. Teil-
weise sieht man ihn im Bild spielen,
teilweise aber erklingt Gitarrenmusik
auch als Underscoring.
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Jahre später stellte er selbst eine Suite
zusammen, welche verschiedentlich
aufgenommen worden ist. Mit Sicher-
heit lieferbar ist nur die Varese-Club-
CD VCL 8903.2, deren Hauptteil vom
Spätwerk Fedora bestritten wird. Die
rund zehnminütige Gitarrensuite aus
Crisis teilt sich in sechs hispanisieren-
de Stücke klassischer Machart (es ist
daran zu erinnern, daß der späte Röz-
sa auch noch eine feine Gitarrensonate
komponiert hat). Darryl Denning nimmt
sich ihrer mit poetischer Hingabe an
und macht sie zur Haupttraktion der
C D.
In den fünfziger Jahren wechselte
Rözsa dann den historischen Schau-
platz wie Theaterschauspieler die Ko-
stüme: mal war es das alte Rom, dann
die Kreuzritterzeit des Mittelalters, der
wilde Westen, das europäische 19.
Jahrhundert, der Zweite Weltkrieg,
ägyptische und indische Mythen; selten
genug die eigene Gegenwart. Er nahm
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es hin wie ein Opernkomponist des
vergangenen Dezenniums. Young
Bess (1953) führte ihn in die englische
Geschichte, zur Jugendzeit der
Elizabeth I, also ins 16. Jahrhundert.
Aus der Sicht des pazifischen Wirt-
schaftsstandortes war das natürlich vor
allem eine festlich gekleidete Periode
zwischen Intrige und Hofstaat. An eine
historische Interpretation von elisabet-
hanischer Lautenmusik war nicht zu
denken, aber da gab es ja noch die
viktorianische Vorstellung vom alten
England. Flugs ließ sich Rözsa die
Elgar-Gesamtausgabe kommen und
schrieb dann in Anlehnung an dessen
Wir-sind-schon-toll-Grandiositäten
einen rauschenden Prolog mit Fanfa-
ren und feierlichem Marsch ins bunte
Schlaraffenland. Subtiler als dieser und
die gelegentlich eingestreuten Sara-
banden und Gavotten geben sich da
allerdings seine musikalischen Insze-
nierungen der Bedrohung von
Elizabeth' Leben und die Romanzen.
Rözsas drastische Fugato-Wildheiten
der vergangenen Dekade mißt man
hier zugunsten einer sentimentaleren,
romantisierenden Geschichtsverklä-
rung. Der Komponist beschränkte sich
also erneut darauf, den dramatischen
Kern zu betonen und das atmosphäri-
sche Ambiente zu stützen. Young
Bess (PCD 133) und der Rücken an
Rücken gefilmte Walfänger-Streifen All
the Brothers were Valiant (1953, PCD
131), in dem Rözsas schauspieleri-
scher Dauerpartner Robert Taylor die
Hauptrolle übernahm, wurden beide
von Luc Van de Ven in seinem Pro-
metheus-Label untergebracht und sind
zweifellos die bedeutendere Hälfte
seiner Rözsa-Sammlung, welche über-
dies aus The Power und dem Abge-
sang Dead Men Don't Wear Plaid
besteht. In Young Bess finden sich die
persönlicheren, intimeren Ideen, dafür
beglückt in dem etwa gleichwertigen
All the Brothers were Valiant der
zehnminütige Showdown gewiß alle
Actionfans.

Ein Jahrfünft später gab es Auflö-
sungserscheinungen bei MGM, und
Rözsa unternahm einen Kurzbesuch im

Universal-Studio, wo der fertigge-
schnittene Kriegsfilm nach Erich Maria
Remarques Roman für ihn bereitlag: A
Time to Love and a Time to Die. Eine
japanische CD gibt elf Auszüge wieder
(MVCM 22044). Nach all den Abenteu-
erfilmen und Epen tauchte der Kompo-
nist hier mal wieder in sein ureigenes
Terrain ein, die Inszenierung eines
zwischenmenschlichen Dramas, ver-
schränkt mit einer äußeren Extremsi-
tuation. Douglas Sirks Melodram hat
sich eigentlich erstaunlich gut gehalten,
vermittelt recht viel von der Erbar-
mungslosigkeit des Weltkriegs, sucht
aber ebenso die zartsprießende Liebe
beider Hauptfiguren ins Bild zu setzen.
Wie in früheren Fällen hat Rözsa auch
hier die Titelzeile als Hauptthema ver-
tont, aber mehr noch, in dieser musika-
lischen Nachzeichnung sogar die Pola-
rität des Titels untergebracht. Es ist
dies das emphatischste, trunkenste
Liebesthema seiner 45jährigen Karrie-
re, derart aufgeputscht, daß man dem
Lockruf des „Verweile doch, du bist so
schön" gern nachkommt. Sicher, man
könnte der nach einigen brutalen Klän-
gen einsetzenden Melodie des Main
Title auch die Worte „Was wäre wenn /
dieser Krieg nicht wär" unterlegen, aber
Remarque hat die private Liebe neben
das globale Sterben gesetzt. Rözsa
beginnt als Auftakt der Melodieführung
mit einem g, dann folgt ein sehn-
suchtsvoller Septimsprung aufwärts
zum f, welches mit einer Punktierung
gehalten wird, kurz abwärts zum e
nachgibt, um dann triumphierend das
hohe g anzusteuern. Weiter hinauf
kann es jetzt nicht gehen, denn die
Melodie drängt vehement abwärts,
kommt aber nicht wieder beim Aus-
gangspunkt g an. Rözsas kleiner Ta-
schenspielertrick besteht in der Ver-
biegung der Melodiekurve. Er hält
nämlich einen kleinen Sekundschritt
vor dem Grundton inne: auf as. Da
kann er nun allerdings nicht stehen
bleiben. Also wiederholt er mehrfach
diesen Weg auf- und abwärts, aber
immer mit kleinen Modifikationen, so
daß die harmonische Tendenz mal
zum Grundton, dann wieder auf ein
anderes Zentrum hin tendiert, gleich-
zeitig der höchste erreichte Ton noch
gesteigert wird. Die kleine Dissonanz
as beim ersten Versuch fällt aber ge-
nau mit dem Wort „Die" (sterben) des
Originaltitels A Time to Love and a
Time to Die zusammen, während der
höchste Ton geradezu manisch das
Wort „Love" akzentuiert. Lieben und
Sterben, wie nahe beieinander. Verto-
nungen des Titels gibt es auch bei
anderen Komponisten, selten aber so
befriedigend wie hier.
Zurück in der MGM-Fabrik, wartete
noch ein Endzeitdrama auf den Kom-
ponisten, diesmal aber eines der Zu-
kunft. Nach einer Atomkatastrophe
haben in New York nur drei Menschen

Ein E'ssa.y

überlebt, von denen in der ersten
Hälfte nur einer zu sehen ist. The
World, The Flesh and The Devil
(1958) erinnert als Vorwegname stark
an den Semi-Klassiker des Science
Fiction-Genres, The Omega Man
(1972), in welchem Chariton Heston
mit seinem Wagen durch eine
postapokalyptische Stadt rast. Der
ältere Film scheint nie diesseits des
Atlantiks in die Kinos oder das Fernse-
hen gelangt zu sein, doch eine kristall-
klare Laserdisc zeigt einen eindringli-
chen Blick in die leeren Häuserfluch-
ten. Rözsas Musik, von der leider nur
die Ouvertüre auf CD erhältlich ist
(Varese 47226, Bernstein dirigiert hier
noch konzertante Verschnitte aus älte-
ren Filmen, wie die erweiterte Spellbo-
und Concerto-Version), transportiert
das urbane Gefühl noch in stolzen
Rhythmen, ehe ein nocturnehafter Zug
den panoramatischen Blick durchs
verwaiste New York andeutet.
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Das Ende der Monumentalfilmära

Der letzte seiner Epischen Filme war
der schlechteste, und das gilt auch für
die zunehmend routinetypische Abnut-
zungserscheinungen zeigende Partitur
zu Sodom and Gomorrha (1962,
Cambria 1050). Trotz eines erstrangi-
gen Regisseurs (Robert Aldrich) und
komfortablem Budget entglitt den Be-
teiligten rasch das Ruder, und Rözsa
sah offensichtlich auch nicht, weshalb
er sich hier mit ganzer Hingabe auf die
Sache einlassen sollte. Wie Pilze seien
diese Filme um 1960 aus dem Boden
geschossen, schreibt er in seinen Erin-
nerungen, aber: „Manche Pilze sind
giftig." Die Ouvertüre ist wie der Epilog
von diesen Einwänden gegenüber der
knapp zweistündigen Komposition
auszunehmen, denn das arabisch
angehauchte Thema mit seinen Dop-
pelschlagfiguren hält die Fahne ebenso
hoch wie Rözsas in alter Frische sin-
gende Liebesmelodie.
Der Film floppte, und nach dem Hotel-
melodram The V.I.P.s (1963, vielleicht
wird die alte LP mal umgespielt und die
besten Teile mit einer anderen Kompo-
sition zusammengekoppelt) zog sich
Rözsa für fast fünf Jahre aus dem
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Geschäft zurück, kümmerte sich mehr
um seine konzertanten Interessen,
kurvte durch Europa und nahm Schall-
platten der alten Sachen auf. Der Film,
wie er sich in Sechzigern entwickelte,
interessierte ihn wenig, und die zwi-
schen 1968 und 1981 noch geschrie-
benen 11 Filmmusiken erreichen mit
drei Ausnahmen auch nicht mehr das
alte Niveau. Das kann man sofort an
The Power (1967/68) studieren
(Prometheus CD 122), an der zudem
fürchterlich gespielten Aufnahme des
Scores zum unsagbar mülideponischen
Golden Voyage of Sinbad
(glücklicherweise ist die Platte vergrif-
fen), an Fedora und -als Tiefpunkt - an
The Private Files of J. Edgar Hoover
(1976). Letzterer läßt sich als Suite von
26 Minuten auf dem Sampler Double
Life (Bay Cities 1020) neben einigen
Kammermusikstücken finden (wo man
lieber den gleichnamigen Filmsound-
track gehört hätte). Die siebziger Jahre
mit ihrem Plastikschnickschnack, miß-
ratenen ästhetischen Überzeugungen
und billigem Filmmaterial, das heute
vergilbter ausschaut als die Technico-
lor-Abenteuer der Vierziger -: all das ist
mit Rözsas Weltbild und seiner kom-
positorischen Würde nicht zusammen-
zubringen. Die meisten Regisseure
wußten auch nichts von ihm, oder sie
hörten sich keine orchestrale Filmmu-
sik an. Wurde er angeheuert, ver-
suchte er, dem Film gerecht zu wer-
den, lieferte aber meist nur einen Kom-
promiß ab. Gewiß, die alten Synkopen
sind da, Dissonanzschärfen, Holzblä-
sernocturnes. Aber irgendwie glauben
vor allem die Melodien selbst nicht an
sich oder an das, was sie stützen sol-
len. Viele Klarinettensoli laufen ins
Leere, der zu Beginn des Essays ge-
schilderte Dialog der Stimmen erstarrt
zur Laufmasche, es wird zweifellos
gekonnt, aber eben mechanisch ge-
schichtet. Bislang hat niemand über-
zeugend den Spätstil des Komponisten
analysiert, aber das fällt auch deshalb
schwer, weil die Kritik von einer Per-
spektive Iosgeschickt wird, die auch die
großen Jahre Rözsas im Blick hat,
seinen nie versiegenden Einfallsreich-
tum, Experimentierfreudigkeit und
Modernismus. Nicht die Details stören
in den Spätwerken, sondern ihre Kom-

bination, ihre allzu selbstverständliche
Anwesenheit. Einzelnes überzeugt,
aber es ereignet sich zu oft der Um-
schlag vom Stil zur Maske, zur steifen
Maskerade.

Dreimal noch überwand er für wertvolle
Projekte seine Mattigkeit. The Private
Life of Sherlock Holmes geht von
Holmes' morphingetränktem Violinspiel
aus, und Rözsa adaptiert mit Gewinn
sein eigenes Violinkonzert aus den
Fünfzigern. Zweitens ist da jener Film
von Alain Resnais, den Rözsa seinen
„Anti-Ben-Hur" genannt hat: Provi-
dence (1976, CAM CSE 085), glück-
haftes Zentrum seines späten, aber
hier nicht redundanten Stils: verhalten,
in herbstlich-lyrisches Licht getaucht,
um den begrenzten Radius der Kräfte
wissend. Unnachahmlich der verzö-
gerte Rhythmus des finalen Drehers:
„Valse Crepusculaire" wird einmal mit
Orchesterhintergrund, einmal solistisch
gespielt. Auch hier könnte man, wie
oben vorgeführt, zeigen, daß Rözsa mit
vergleichbaren Mitteln knapp an den
Zieltönen vorbeischrammt und auf
diese Weise eine melancholische
Spannung erzwingt, Vorgefühl auf ein
Drama ebenso wie Rückblick auf eine
langvergangene Zeit. Im Mittelteil
scheint der Pianist so verzweifelt zu
sein, daß er umkehren muß. Ohne
diesen langsamen Walzer ist keine
Rözsa-Sammlung ganz bei sich. In den
anderen, zurückhaltend orchestrierten
Teilen finden sich immer wieder die
Elemente dieses tragischen Tanzes,
nicht mehr walzerhaft, sondern, Gustav

Ern Essay

Mahler würde das so nennen, „Wie ein
schwerer Kondukt'. Und das Thema für
die weibliche Hauptfigur ist zwar den
Geigen übertragen, doch kontrapunk-
tieren die tiefen Streicher wissend mit
beladenen Linien in der Baßregion.
Von den verbleibenden Filmmusiken
Rözsas sind The Last Embrace (einst
als Varese Club-CD mit Eye of the
Needle gekoppelt) und Time After
Time (1979, Fifth Continent SCCD
1014) passabel, Dead Men Don't
Wear Plaid (1981) mit einem guten
Schlußstück ausgestattet, ansonsten
darum bemüht, die Rahmenhandlung
mit den Schnipseln aus alten Filmen zu
verknüpfen, was zu verfolgen im Film-
kontext viel mehr Spaß macht als auf
der Prometheus-CD (126).
So bleibt das letzte wirklich große
Filmmusikstück Rözsas, leider derzeit
vergriffen, sein Eye of the Needle
(1980), nochmals eine Geschichte aus
dem Zweiten Weltkrieg. Donald
Sutherland spielt „Die Nadel", einen
deutschen Spion incognito. Er verliebt
sich in eine Britin und muß sich zwi-
schen Pflicht und Leidenschaft ent-
scheiden. Als er im Finale zu einem
deutschen U-Boot in der Bucht vordrin-
gen will, erschießt ihn seine Geliebte.
Eine große Kameratotale blickt wie am
Ende einer Tragödie auf das Gesche-
hen, ohne Trost spenden zu können.
Hier fährt Rözsa, 72jährig, noch einmal
die Palette seiner farbigen Kunst auf
und tönt die in Worten nicht mehr faß-
bare Szenerie -ein schlingerndes Boot
mit einem Toten, eine einsame Frau
mit einer Waffe - so ab, wie er sich der
Dramen der vier Jahrzehnte zuvor
angenommen hatte: Eine Klarinette
klagt, die Violinen übernehmen, tragen
den Sound in höhere Regionen, die
Dynamik schwillt an, und obwohl wir an
der Grenze zu den achtziger Jahren
stehen, wird das große Hollywood-
Finale hier wieder lebendig...

--- PAUSE ---

(Im 11. Teil: die populären Scores; eine
Bestenliste, und mehr)

Folgende Ausgaben sind nach wie vor erhältlich (Patrick Ruf, Jungliolzhof 3, CH-8050 Ziiric{i):

Swiss Filmt Music Journal No. 2 (Bruce Brougltton - Robert Fo[k) Fr. 7.50

T/ie Film Music Journal No. 7 (Patrick Doyle - John Barry -Fred Karlin) Fr. 8.50

Tlae Film Music Journal No. 8 (Mic/tael Kamen - Jolin Williams in Concert) Fr. B. SO

Tlae Film Music Journal No. Il (David Arnold, Teil 2 -Alfred Newman - Jerry Golds~nitli in Concert) Fr. 8.50

Tlze Film Music Journal No. 12 (Mark McKenzie - Jerry Go[dsmith -Eric Serra -Max Steinen, Teil l) Fr. 8.50

Tlze Film Music Journal No. 13/14 (Debney - Ishanz - Wa[ker -Max Steinen, Teil 2) Fr. 12. SO
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Ein lnterv+etr................................................... :

Das Interview mit Philip Glass, der eher
für seine Konzertwerke und Opern als
für Filmpartituren bekannt ist, fand
Anfangs Septemer 1997, noch wäh-
rend meinem Aufenthalt in New York,
statt. Mein Dank gilt Michael Steinberg,
der das Telefoninterview arrangierte,
und selbstverständlich auch dem Kom-
ponisten, der sich die Zeit nahm, meine
Fragen zu beantworten.

? Philip G/ass, Du bist ein er-
folgreicher Opern- und Theaterkompo-
nist. Was reizt Dich eigentlich, Musik
für Filme zu schreiben.

Philipp Glass: Wenn du einen Film
vertonst, ist das Werk beendet und
normalerweise kann man es nicht mehr
verändern. Bei Opern- oder Theater-
werken kann sich das Stück hingegen
entwickeln. Du kannst neue Szenen
schreiben und du kannst sie revidieren.
Ich denke da zum Beispiel an ein
Stück, das ich 1979 geschrieben hatte
und das ich gerade neu orchestriere.
Ich meine, ich kann das tun. Wenn
deine Filmmusik fertig ist, gibt es nichts
daran zu rütteln. Ich habe eine Ar-
beitsweise im Film erfunden, bei wel-
cher es noch immer möglich ist, dass
sich das Werk entwickelt. Doch im
allgemeinen, wenn es beendet ist, ist
es zementiert und es gibt praktisch
nichts was du tun kannst, um es zu
ändern.

? Ist das für Dich ein interes-
sanferAskpet? Eine Herausforderung?

Es ist ein negativer Aspekt. Total ne-
gativ. Ich habe bisher etwa ein Dutzend
Filme vertont, bin also kein professio-
neller Filmkomponist. Ein professio-
neller Filmkomponist vertont drei bis
vier Filme pro Jahr und in all diesen
Jahren habe ich nur 12 Filme vertont.
Ich pflege Projekte auszuwählen, die
nicht wirklich kommerziell sind. Ich
arbeite jetzt gerade mit Martin Scorce-
se an seinem neuen Film [Kundun].
Ich kann mit bekannten Regisseuren
arbeiten, doch es sind nicht Hollywood-
Filme, die den Erfolg in Millionen Dollar
pro Wochenende messen.

? Wenn man Deine Filme
sieht, so sind das wirklich nicht die
typischen Blockbuster.

Nein, das ist richtig (lacht). Ich pflege
mit Regisseuren wie Paul Schrader,
Errol Morris oder Godfrey Reggio zu
arbeiten, wo eine sehr starke artisti-
sche Person einbezogen ist und wo
dem Komponist gewöhnlicherweise die
Gelegenheit gegeben wird, einen ech-
ten Beitrag zum Werk beizutragen.

? Du versuchst also mit Leu-
ten zu arbeiten, die ein grosses Ver-
ständnis für Musik haben?

..........................

Das funktioniert ja in beide Richtungen.
Sie nehmen mich und ich nehme sie.
Vielleicht verstehen sie Musik, vielleicht
nicht. Errol Morris ist ein guter Musiker.
Er studierte in Juilliard, wo auch ich
studierte. Er ist der Regisseur, der The
Thin Blue Line machte. Errol hat also
eine musikalische Ausbildung. Marty
Scorcese hört sich Musik sehr sorgfäl-
tig an. Er kann wahrscheinlich keine
Musik lesen, doch er beschäftigt sich
wirklich sehr mit der Musik, wenn du
mit ihm arbeitest. Paul Schrader hat
ebenfalls ein sehr gutes Ohr für Musik.
Die Leute, mit denen ich arbeite, räu-
men der Musik einen wichtigen Stel-
lenwert ein.

? Deine Musik hat repetitive
Strukturen (er hasst es, wenn man
seine Kompositionen als minimalisti-
sche Musik bezeichnet].

Kann sein.

?Lass es mich folgenderma-
ssen ausdrücken: eine der Charakteri-
stiken Deiner Musik ist es, dass sie
sich durch repetitive Strukturen aus-
zeichnet.

Du kannst das sagen, doch es sollte
nicht darauf beschränkt sein. Po-
wagqatsi beispielsweise weist solche
Strukturen auf, doch du erinnerst dich
vielleicht eher an die exotische Instru-
mentierung oder die Kombination von
Synthesizern und akustisten Instru-
menten. Es können auch andere
Merkmale der Musik vorhanden sein.

? Ja natürlich. Doch ich den-
ke, dass das Hauptmerkmal Deiner
Melodien die repetitive Struktur ist.

Nein. Hast Du The Secret Agent ge-
hört?

? Ja, habe ich.

Was hälst du davon? Mochtest du die
Musik? Hat dir der Film gefallen?

? Ich fand den Film wie auch
die Musik sehr interessant.

Das fand ich auch. Doch in diesem
Land hatte der Film überhaupt keinen
Erfolg. In den Staaten war er ein kom-
pletter.... er verschwand.
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? Als ich mir den Score von
The Secref Agent anhö►te, war ich
überrascht, dass er so klassisch war.

Ja, das war er. Ich habe ein grosses
Stück daraus gemacht.

?Lag der Grund für diesen
klassischen Ansatz darin, weil die Ge-
schichte 1800 und irgendwas spielt?

Nein. Ich denke nicht. Es ist die Musik,
welche mir in den Sinn kam. Es ist eine
sehr reiche Geschichte. Als ich sie mir
anschaute, konnte ich das sehen und
fühlte, dass der Film eine symphoni-
sche Partitur benötigte. Einen Klassi-
ker. [Joseph] Conrad ist ein klassischer
Autor. Ich hatte die Idee mit einem
Cellostück anzufangen und dann
kommt das ganze Orchester und....
Wie auch immer. Wenn du dir den
Score ansiehst, ist er fast repetitiv. An
einigen Stellen weniger. Die Leute
erkennen die Musik als eine von mir
stammende Komposition. Vielleicht ist
das gut. Ich denke das ist gut.

? Denkst Du, dass es schwie-
riger ist, Musik mit repetitiver Struktur
zu komponieren, die auf den Film zu-
geschnitten isf als...

Das ist eine sehr gute Frage. Als ich
zum Beispiel mit Marty [Scorsese]
arbeitete, hatte ich für eine Szene eine
Art Pasaqualia geschrieben, eine har-
monische Repetition von vier Akkor-
den. Dann begannen sie den Film zu
editieren und die Struktur, die ich ge-
schrieben hatte, begann zu verschwin-
den. Die Musik begann ihre Kraft zu
verlieren. Also musste ich die Musik
umschreiben, damit sie wieder passte.
Es kann also schwierig sein die Kraft
der Musik in dieser Art und Weise
beizubehalten. Wenn man also im
organischen Prozess involviert bist, die
Bilder auf die Musik abzustimmen,
kann es sehr kompliziert werden. Wir
arbeiteten mit dem Musikeditor, Musik-
direktor und Filmeditor und es war nicht
einfach. Doch schliesslich haben wir
eine Synthese aus meinem Musikstil

und dem Filmschnitt, den sie hatten,
zustande gebracht.

? Ich nehme an, dass Du nie
in Betracht ziehen wirst, Mickey Mou-
sing zu schreiben.

Disney ist nicht an mir interessiert. Es
kommt nicht mal auf den Tisch, also
wieso sollten sie mich fragen es zu tun.
Die haben ausgezeichnete Komponi-
sten dort, welche die gewünschte Mu-
sik ohne Probleme schreiben und sich
nicht beklagen. Die kennen die Tech-
nik. Ich bin nicht von Hollywood. Ich
lebe in New York City. Als ich mit Marty
arbeitete, stellte sich heraus, dass es
ein Disney-Film ist. Die wollten nicht
mit mir arbeiten. Doch Marty wollte,
dass ich der Komponist bin und so
mussten sie mich wohl oder übel neh-
men. Um dir die Wahrheit zu sagen,
das ist, was wirklich passierte. Wenn
mich ein Regisseur will, dann kann er
auch sicherstellen, dass ich in seinem
Film bin. Doch die Produzenten von
Hollywood wollen mich nicht. Wenn der
Filmemacher wichtig genug ist, kann er
darauf beharren. Oder falls der Film
genug klein ist, kümmert es keinen. So
ist das. Ich werde nicht gerufen, um
Hollywood-Filme zu vertonen. Um
ehrlich zu sein, gibt es sehr gute Kom-
ponisten, die innerhalb der Strukturen
der Industrie arbeiten können und die
nicht viele Probleme verursachen. Ich
denke ich verursache zu viele Proble-
me.

? Wieso denkst Du, zu viele
Probleme zu verursachen?

Ich interagiere gerne mit dem Editor
(Cutter). Manchmal gebe ich die Musik
bevor sie schneiden und schreibe dann
die Musik zum geschnittenen Film um.
Und manchmal schneiden sie den Film
zu meiner Musik. Als ich mit Thelma,
Martys Editorin, redete, erzählte sie
mir: „Wir schneiden immer zur Musik."
Das bedeutete also, dass ich die Musik
vor dem Schnitt schreiben musste.
Nicht nachher. Das ist ein völlig ande-
rer Prozess. In Hollywood wird der Film
geschnitten und beendet und erst dann
kommt der Komponist. Das ist wie
wenn man ein Modell nimmt und ihm
Kleider anzieht. So wie ich es mache,
ist es organischer. Ich bin überzeugt,
dass die Wechselwirkung zwischen
dem Regisseur, dem Editor und dem
Komponisten vital ist, um eine echte
Dynamik zwischen Musik und Bildern
zu erhalten. Ich kann es in meiner
Arbeit beweisen. Ich kann es in Po-
wagqatsi sehen. Ich kann es in The
Thin Blue Line sehen. Ich kann es in
The Secret Agent sehen und ich kann
es in Kundun sehen. Es ist offensicht-
lich, dass wenn die Arbeit auf diese Art
und Weise gemacht wird, die Musik
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homogen wird und nicht wie eine Zutat
am Schluss hinzugefügt wird.

? Für Mishima hast Du ja zu-
erst einen Score basierend auf dem
Skript komponiert und danach...

Das ist das Problem mit diesem Sy-
stem, da man den Score zweimal
schreiben muss. Du schreibst zuerst
eine Partitur. Dann editiert der Regis-
seur zur Musik und zerschneidet sie
dabei. Dann musst du zurück und den
Score nochmals schreiben, damit er
auf den neu editierten Film passt. Die
Schwierigkeit mit dieser Methode ist,
dass man den Score zweimal schreibt
und ganz ehrlich: professionelle Film-
komponisten werden das nicht machen
wollen.

Doch von Deinem Stand-
punkt her.

Es ist der einzige Ansatz, der sich
lohnt. Sonst mache ich es nicht.

? Erzähl mir von Deiner Musik
zu Hamburger Hill.

Ich habe Teile davon vertont, nicht das
ganze Ding. Ich schrieb eine Titelmu-
sik, welche ich zugesagt hatte, und
einige kleine Stücke. Ich zähl das nicht
wirklich als einen Film von mir, denn
ich trug nur ganz wenig dazu bei. Ich
war interessiert, die Titelmusik zu ma-
chen. Ich kann mich daran erinnern,
das gemacht zu haben.

? Da ist auch noch das End-
title und zwei oder drei Cues während
dem letzten Angriff auf den Hügel.

Ich zähle Hamburger Hill nicht zu
meinen Filmen. Ich war am Thema
interessiert. Es war bevor Platoon
herauskam und es war der erste dieser
Vietnamfilme. Meine Generation von
Amerikanern war sehr involviert in
diesen VorFall, so dass es mich dazu
drängte, diesen Film zu vertonen. Doch
in der Regel mache ich keine Filme
über Gewalt. Man hatte mir .gesagt,
dass der Film mit einer Montage des
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Vietnamkrieg-Monuments in Washing-
ton beginnen würde und ich war daran
interessiert. Ich stellte mir die Musik als
eine Art Requiem vor, sehr kurz, aber
als Homage an all die Leute, die star-
ben. Doch es hatte nicht diese Bezie-
hung zum ganzen Film. Ich bin froh,
dass ich es gemacht habe. Ich meine,
auf einer persönlichen Ebene war es
etwas, dass ich sagen wollte.

? Die Soundtrack-CD zu The
Thin Blue Line enthält viele Dialoge
mit Deiner Musik im Hintergrund.

Das war die Idee. Ich fand es keine so
gute Idee, doch die Leute von None-
such wollten tatsächlich die Dialoge.
Also haben wir es gemacht. Wir den-
ken darüber nach, das Album wieder
zu veröffentlichen. Aber ohne Worte.
Es wäre besser so.

? Ich meine auch. Ich fand,
dass die Musik nicht so zur Geltung
kam, wie sie es verdient hätte, weil sie
so leise und unter all den Dialogen
versteckt war.

Ich denke eines Tages werden wir den
Soundtrack wieder veröffentlichen und
den Dialog wegnehmen. Um dir die
Wahrheit zu sagen, wollte ich eigent-
lich gar kein Album machen. Ich sah
nicht, wie. Ich machte es als Gefallen
für den Chef der Plattenfirma, der den
Film liebte und sagte: „Bitte lass mich
dieses Album machen." Ich antwortete:
„Ich sehe nicht, wie das funktionieren
soll." Doch ich liess es ihn tun. Und
dann, durch Zufall, wurde einer der
Cues von einer Firma, die damit irgend
etwas beworb, verwendet und die Li-
zenz deckte die gesamten Aufnahme-
kosten (lacht). Er hatte Glück! Er hatte
Glück! Er hatte es nicht verdient, denn
ich denke es war nicht eine so gute
Idee. Doch der Film ist ein wundervol-
ler Streifen. Und Errol Morris ist ein
brillianter, brillianter Filmemacher. Wir
haben Pläne, etwas neues zu machen.

? Doch im Generellen, kannst
Du beeinflussen welche Musik veröf-
feniticht wird? (Philip Glass vergibt die

zo
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Weisst du, mit der Plattenfirma
feilschst du wie mit dem Teufel. Du
erhälst efinras was du willst und du gibt
etwas auf. Es ist sehr hart alles zu
erhalten, doch ich muss sagen, um
ehrlich zu sein, ich kriege fast alles was
ich will. Nonesuch ist eine sehr gute
Plattenfirma und sie waren recht gefäl-
lig zu mir. Doch am Ende müssen sie
das Album verkaufen. Andererseits ist
es nicht so weit von einem Opernkom-
ponisten entfernt. Der muss dem
Opernhaus Sitze verkaufen und somit
ist es nicht möglich, vollständig von
diesen zweckmässigen Fragen ver-
schont zu bleiben. Ich muss aber sa-
gen, dass Nonesuch eine extrem un-
terstütrende Firma ist. Dann ist da
noch meine eigene Firma Point Music,
welche ich zusammen mit Polytram
betreibe. Dort vertreibe ich einige mei-
ner eigenen Werke, doch hauptsäch-
lich veröffentliche ich Komponisten wie
Kevin Briars, Yuwacate oder junge
Komponisten wie Jody Wolf, Bang an
the Can und viele andere Leute. Poly-
Gram will junge Komponisten unter-
stützen, doch wir müssen auch eine
gewisse Anzahl von Alben verkaufen.
Was eine vollkommen normale Sache
ist, denke ich. Ich arbeite also auf zwei
Arten: einerseits mit meiner eigenen
Firma Point Music mit Polytram und
andererseits mit meinem eigenen Ver-
trag mit Nonesuch.

? Für Dead End Kids hast
Du

Oh ja, dieser Film. Was war damit?
Habe ich dafür Musik komponiert? Ich
denke, ich habe es getan.

? Du bist als Co-Komponist
mit David Byrne aufgeführt.

Ich bin darin auch ein Schauspieler.
Hast du mich gesehen? Hast du den
Film gesehen?

? Nein, ich habe den Film lei-
dernicht gesehen.

Es war ein kleiner Streifen, ein Kurz-
film, eine Art Kunstfilm und ich spielte
darin eine Rolle. Eine ganz kleine Rol-
le. Man sieht es eigentlich fast nicht,
doch es hat Spass gemacht.

? War es für Dich etwas spe-
zielles, mit einem anderen Komponi-
sten für den Score zusammenzuarbei-
ten?

Ich habe Werke mit Bowie geschrieben
und mit Foday Suso habe ich das AI-
bum Music from the Screens auf
Point Music gemacht, das auf einem
Jean Genet Stück basiert. Ich mag

Ein lntervfevr

diese kollaborativen Prozesse. Es ist
nicht immer einfach. Ich habe auch ein
Album mit Ravi Shankar namens Pas-
sages gemacht, welches eine Kombi-
nation seiner Kompositionen und mei-
ner eigenen Musik ist. Ich halte Aus-
schau nach Möglichkeiten, mit anderen
Komponisten zu arbeiten. Es kann sehr
herausfordernd sein und ich versuche
Leute zu finden, die meinen Horizont,
wie ich Musik sehe, erweitern können.

? Ein weiterer Film, den Du
vertont hast ist Candyman.

Oh! Interessant, dass du den erwähnst.
Ich sprach gerade heute mit jemandem
anderen darüber und er fragte: „Wann
wirst du uns den Score geben?" Und
hier muss ich dir die Wahrheit sagen:
Ich habe den Streifen nie gemocht. Ich
habe die Musik gemacht und entdeckt,
dass es eigentlich ein Hollywood-Film
war, in einer gewissen Art und Weise.
Damals wusste ich das nicht. Ich hatte
nicht realisiert, dass der Regisseur, ein
Typ namens Bernard Rose -ein guter
Regisseur -nicht den Film schneiden
würde. Ich wusste das nicht. Ich war so
naiv. Das ist erst einige Jahre her. Er
hatte ein Skript, welches ich mochte
und er war ein Filmemacher, den ich
mochte. Ich hatte einen seiner Filme
namens Paperhouse gesehen und ich
dachte er sei sehr talentiert. Ich hatte
mir eingebildet, ich würde mit ihm ar-
beiten. Es stellte sich dann heraus,
dass er den finalen Schnitt des Filmes
nicht hatte. Nachdem er den Streifen
beendet hatte, komponierte ich die
Musik. Dann begann die Filmgesell-
schaft dieses Marketing Ding zu ma-
chen, weisst Du, wo sie den Film vielen
Leuten zeigen und dann den Schluss
neu schreiben und all diese Sachen.
Plötzlich begann der Film eine ganz
andere Form anzunehmen. Er glich
nicht mehr dem Film, den ich kannte.
Zum Schluss wurde es schlimmer und
schlimmer und schlimmer. An diesem
Punkt dachte ich einfach: „Schau, ich
kann nicht mehr daran arbeiten." Ich
habe einen sehr guten Assistenten,
Michael, und sagte ihm: „Michael, ich
kann das nicht länger machen. Du
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musst es beenden." Die Musik war
geschrieben, doch die wollten, dass ich
Änderungen vornehme, obwohl ich es
nicht mehr machen wollte. Jetzt
möchten die Fans den Score, doch ich
hatte mich dermassen über den Film
geärgert, denn ich fühlte mich betro-
gen.

? Wenn das so eine schlechte
Erfahrung war, wie kommt es dann,
dass Du bei Candyman 2 wieder ver-
treten warst?

Sie kamen wieder auf mich zu. Sie
wollten, dass ich den Film vertone und
ich sagte: „Absolut nicht. Ich werde das
nicht tun. Ich werde es nicht tun. Ich
werde es nicht tun." Schliesslich gab
ich nach und sagte: „Okay, ihr könnt
die gleiche Musik verwenden wie im
ersten Film." (lacht) Und sie bezahlten
mich ein zweites Mal.

? Das ist aber toll!

Es war okay. Sie sagten aber: „Okay
wir bezahlen Dich nochmals, doch Du
musst ein oder zwei neue Themen
komponieren." Und somit schrieb ich
schlussendlich doch noch ein bisschen
neue Musik für diesen Film. Ich sagte
mir: „Das ist meine kleine Revanche."
Somit wurde ich also zwei Mal für die
gleiche Musik bezahlt. Ich denke die
Leute, die diesen Film machten, waren
nur daran interessiert, Geld zu verdie-
nen und um dir die Wahrheit zu sagen,
es ist ungewöhnlich für mich, in einer
solchen Situation zu sein. Ich habe
nichts dagegen, Geld zu verdienen.
Doch das war ein kommerzieller Film
und solche vertone ich normalerweise
nicht. Ich war nicht darauf vorbereitet
und war überrascht mit dem, was pas-
sierte. Doch es lehrte mich eine sehr
interessante Lektion. Die Musik exi-
stiert also und jemand sagte mir heute,
dass sie auf einer Compilation von
Horrorfilmmusik enthalten ist. Die ha-
ben einige der Themen genommen und
ich habe es nie gehört. Also fragte ich:
„Woher haben sie es gekriegt?" und er
antwortete, dass sie die Musik einfach
aus dem Film genommen hätten. Die
haben sie einfach rauskopiert.

? Ich habe Candyman 2 ge-
sehen und...

Ja, wie war es?

? Ich mochte besonders die
spirituellen Cues, die Chormusik und
die Stücke mit dem Klavier.

Exakt. Ich erinnere mich. Ich sage dir,
ich habe diesen Film wirklich verdrängt.
Ich bin nicht glücklich damit und ich
mache kein Geheimnis daraus. Ich
habe das Projekt nicht gemocht und
wieso sollte ich das behaupten. Ich bin

nicht gewohnt Dinge auf diese Weise
zu tun. Ich habe einfach nicht verstan-
den, was vor sich ging. Nun, Marty
schneidet seine Filme natürlich selber.
Da gibt es keinen Zweifel. Es ist toll mit
ihm zu arbeiten und mit Errol Morris,
Godrey Reggio, Paul..... Die Leute mit
denen ich gearbeitet habe, bei denen
fühle ich mich sehr wohl.

? Ich habe gehört, dass Du
eine Live-Version von Koyaanisgatsi
aufgeführt hast.
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Ja, wir spielten es live mit dem Film
und auch Powagqatsi haben wir mit
dem Film aufgeführt. Wir haben eine
ganze Anzahl von Aufführungen mit
Live-Musik und Film gemacht. Sehr
interessant. Ein sehr dynamisches
Medium. Es gleicht sehr stark einem
Stummfilm, einem modernen Stumm-
film. Und da die Filme keinen Dialog
aufinreisen, konnten wir die Musik rich-
tig aufdrehen. Das ist sehr wirkungs-
voll.

? Planst Du so was dem-
nächst wieder durchzuführen?

Ich bin sicher. Wir haben da einen
anderen Film, Anima Mundi, den wir
machen können bzw. den wir machen
wollen. Es ist ein grossartiges Medium,
um darin zu arbeiten.

? Erzähl mir doch noch ein
bisschen über Deinen neuen Film
Kundun, den Du gerade für Marty
Scorcese vertonst.

Es ist die Geschichte des Dalai Lama.
Für die Partitur habe ich Instrumente
von Tibet, westliche Instrumente,
Mönchsgesang und die langen Hörner,
die sie spielen, gemischt. Ich habe die
zwei Traditionen in einen Score vereint.
Es ist sehr poetisch. Es ist fast wie eine
Dokumentation. Es ist auch eine sehr
poetische Darstellung des Lebens des
Dalai Lama bis zu seiner Flucht, sehr
bewegend. Der Film wird im Dezember
[1997] rauskommen. Ich war heute
gerade im Studio und habe die letzte
Version gesehen. Marty arbeitet in New
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York City, was die Zusammenarbeit
sehr erleichtert. Ich habe gerade mit
Thelma die letzten Cues im finalen
Schnitt besprochen. Arbeit getan! Wir
sind bereit. Nächste Woche werden wir
die Musik aufnehmen. Ich bin sehr froh
darüber. Es ist ein ausgezeichneter
Film.

? Die Zeit ist leider schon fast
um, doch bevor wir das Interview be-
enden, würde ich Dir gerne einige
Stichwörter geben und Du sagst mir
einfach was Dir dazu als erstes einfällt.

Wir versuchen es mal.

? Das erste ist Hollywood.

Geld (lacht)

? Der Oscar?

Oscar Levant.

? Ich dachte da mehr an den
Academy Award.

Ich habe Deinen Ausdruck verstanden
und Dir meine Assoziation gegeben.
Oscar Levant war Pianist. Er war auch
ein Filmstar. Er spielte in An American
in Paris und Rhapsody in Blue mit. Er
ist also mit der Filmwelt verbunden und
meine Assoziation ist somit nicht allzu-
weit hergeholt.

? Das ist wahr. Was fällt Dir zu
Erfolg ein?

Ruhm.

? Und der letzte: Die Schweiz?

Also, ich weiss nicht. Die Schweiz ist
ein so interessanter Ort, denn mir
kommen da so viele Sachen in den
Sinn. Von Politik bis Schokolade. Es
hat eine grosse Bandbreite.

?Lassen wir es also bei „Von
Politik bis Schokolade" bewenden?

Von Politik bis Schockolade.

? Philip Glass, es war toll mit
Dir zu reden. Danke vielmals für Deine
Zeit und alles Gute.
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Wer anderes hätte die Musik zum Kinofilm
schreiben können, als der Komponist der
überaus erfolgreichen TV-Serie X-Files Mark
Snow. Wer von Snow jetzt aber einen ähnlich
angelegten, zum grossen Teil atonalen und
hauptsächlich auf Synthesizer und Sampler
zurückgegriffenen Score ä la Fernsehserie
erwartet, könnte a) im Falle von hartgesottenen
X-Filern enttäuscht oder b) als skeptischer
Betrachter der musikalischen Seite der Serie
eher begeistert sein. Snows Score zum Kino-
film entspricht an und für sich, und das muss
nicht unbedingt negativ gemeint sein, dem
Gros der heutigen Thrillerscores. Orchestrale,
bombastische Actioncues auf der Balance
zwischen thematisch tonalem und atonal atmo-
sphärischem, angereichert mit den obligaten
elektronischen Klängen. Die dunkle Stimmung,
die The X-Files -Fight the Future verbreitet,
könnte man in etwa mit dem letzten veröffent-
lichten Soundtrack von Mark Snow, 20'000
Leagues Under the Sea vergleichen. Nebst
dem berühmten X-File-Thema, in seiner be-
sten, je zu hörenden Form brillant von Snow
umarrangiert (Threnody in ~ und mit leichtem
Blade Runner-Touch versehen, besticht der
Score auch durch einige mächtige Stücke wie
Cave Base, die einen Hauch von Judge
Dredd, teilweise sogar die Düsterheit und milde
Heroik eines Batman aufkommen lassen. Die
auf reine Spannungsmache angelegten Tracks
(Remnants) Wiederspiegeln zwar den bekann-
ten Charakter der Serie, werden aber alsbald
vom omnipräsenten Orchester abgelöst und mit
Themenfragmenten versehen.
The X-Files - FTF hat bei mir erst nach mehr-
maligem Anhören so richtig den Zugang gefun-
den. Sicher aber ist, dass Snows Musik für den
Kinofilm die beste CD mit Musik zum Kultobjekt
hervorgebracht hat.
Philippe Blumenthai + + +

Mulan ist Disneys neuester Ausflug in die Welt
der Animation. Im Gegensatz zu vergangenen
Filmen bietet dieser zur Abwechslung eine
erfrischende Änderung, nämlich einen der
besten Jerry Goldsmith Scores der vergange-
nen Jahre.
Zwar ist der eigentliche Anteil an Filmmusik
auf der CD,nur` gerade um die 25 Minuten,
dazu kommt aber noch eine bezaubernde
Suite, was uns denn auch etwas über 30 Mi-
nuten Score beschert.
Über die total 52 Minuten Musik, welche
Goldsmith für den Film geschrieben hat, erhal-
ten wir auf dieser CD einen sowohl angeneh-
men als auch kurzweiligen Querschnitt, wenn
auch die mehr actionlastigen Cues (erinnern
ein wenig an Rio Conchos) leider nur kurz
angerissen sind.
Goldsmiths Score, einfühlsam und auch nach
dem x-ten Anhören immer noch interessant und
vielfarbig, besticht mit seinem weitreichenden
Charakter. So werden wir auch mal an Forever
Young (Suite From Mulan, so ab 620 Minuten)
erinnert, aber auch Legend (Attack At The
Wall, Mulan`s Decision) kommt mir in den Sinn,
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schon alleine der Instrumentierung wegen.
Dies heisst aber nicht, dass Herr Goldsmith
nichts Neues zu bieten hat: Viele Stellen zeu-
gen vom grossen Können dieses Komponisten,
welcher der Filmwelt so manch eingängiges
Thema beschert hat.

Nachdem die Suite uns einen ersten Überblick
verschafft hat, bringt Attack At The Wall einen
ersten Höhepunkt. Klein und unscheinbar
beginnt der Cue, wächst aber stetig, bis die
erste Kampfhandlung stakkatoartig ausbricht.
Als nächstes treibt Mulan's Decision dem Hörer
die Gänsehaut auf und ab; so verzaubert klingt
die Orchestrierung und das asiatische Thema,
welches sich nahtlos in westliche Klänge einzu-
reihen vermag. Schicksalsschwanger erklingen
die Trommeln, verschwinden nur langsam.
Blossoms ist ein weiteres gelungenes Beispiel
für eine dramatische Orchestrierung, welche
aus sich herauswächst und schier nicht aufzu-
halten ist. Die Bläser brechen aber nur selten
aus, dafür halten die Streicher die Zügel zu fest
in der Hand. Aber wenn einmal die geballte
Kraft aufschwingt, dann richtig, unbarmherzig,
erinnert schon fast an das grossartige Thema
von Hour Of The Gun. Auch die weiteren
Tracks bilden da keine Ausnahme. Durchwegs
kräftige Bläser bestimmen den Ton, aber auch
Under Fire-Flöten verleihen dem ganzen einen
zusätzlichen Glanz, wenn auch erfüllt von
Wehmut und Zweifel (The Burned-Out Village).
Leider viel zu abrupt hört die CD auf, bzw ein
überflüssiger Song drängt sich da noch einmal
dazwischen. Zeit zum Abstellen, die Program-
miertaste zu drücken, noch einmal geniessen.
Steve Logan Krebs + + + + +

(Kleiner Tip.• Die Suite from Mulan ans Ende
plazieren, das ergibt ein wunderbar abgerun-
detes Hörvergnügen.• 7 - 8 - 9 - 10 - 11 - 6, phb)

Tony Thomas hat einen seiner letzten Texte
beigesteuert. Ihm und anderen wortgewandten
Amerikanern entging offensichtlich, daß sie den
Filmkomponisten mit dem schönsten, beruhi-
gendsten Namen in ihren Reihen hatten. Nicht
verborgen blieb hingegen der CD-Firma Marco
Polo, daß sie mit einer Filmmusik Hugo Fried-
hofers (1902-1981) gleich noch Werbung pro
domo machen konnte. Nur so läßt sich verste-
hen, daß die erste, aber keineswegs aufre-

gendste Suite dieses üppigbesetzten Samplers
namensgebend wurde: The Adventures of
Marco Polo (1937) durfte aber auch deswegen
nicht fehlen, weil mit dieser Komposition die
„Solokarriere" des Arrangeurs und Orchestra-
tors Friedhofer begann. Der Film ist eigentlich
nur Basil Rathbones wegen sehenswert, gab
dieser doch mal wieder ein abgefeimtes Schur-
kenstück sondergleichen von sich. Erstaunlich
zurückhaltend hingegen die Musik, bedenkt
man das Entstehungsdatum. Das bewährte
Tandem John Morgan/William Stromberg hat
eine 13-minütige Suite zusammengestellt,
welche als Auftakt passabel vorbeizieht.
Dunkler, leidenschaftlicher, vor allem aber
musikalisch gewichtiger wird es im zweiten
Score, The Lodger (1944), der Musik fürs
Remake von Hitchcocks Stummfilmklassiker.
Erst beim dritten oder vierten Hinhören fällt auf,
wie selten doch Filmkomponisten an die
Tonsprache Paul Hindemiths anknüpfen. Franz
Waxman tat es manchmal, John Williams
besonders auffällig in den langsameren Teilen
aus Sleepers, und The Lodger verschafft sich
gewinnbringendes Kapital, indem Hindemiths
freitonale, weder schroffe noch spätromanti-
sche Harmonik zur Basis erkoren wird. Die elf
Ausschnitte sind von aufregender Prägnanz
und zeigen Friedhofer, dessen Kunst durch
allzuwenige CDs repräsentiert wird, auf kli-
scheefernen Pfaden.
Sollte jemand allerdings mehr auf süffige
Orchestermusik aus sein, so gibt es auch da
hinreichend Stoff, vor allem die epische Partitur
zu einer kunterbunten Abenteuerschmonzette
mit Lana Turner: The Rains of Ranchipur
(1955) wird von einem prächtig-dekadenten
Hauptthema eröffnet, dessen Melodiezug nach
einem steilen Aufwärtssprung beständig ab-
wärtszeigt. Kehrt diese auch als Liebesthema
firmierende Weise in den folgenden Episoden
wieder, so kann sie der Hörer mit entsprechend
schmachtendem Gesichtsausdruck mitsum-
men. Man hört fast, wie Friedhofer angesichts
des Rohschnitts zuerst den Kopf geschüttelt
hat über soviel Unsinn, sich dann aber sagte,
na gut, Herrschaften, dann bitte alles an die
Rampe! So etwas wird von den mit Rimsky-
Korsakoff-Opern hinreichend vertrauten Mos-
kauer Philharmonikern inbrünstig ausgekostet.
Im gleichen Jahr entstand Seven Cities of
Gold, eine gleichfalls recht putzige Mär über
Goldsucher im Kalifornien des 18. Jahrhun-
derts. Tief Luft holen jetzt, aber mit Alfred
Newmans vorab intonierter Fox-Fanfare im
Rücken geht es schwungvoll hinein in die
pseudomexikanische Partitur, welche Friedho-
fer zwar nicht auf der Höhe seines Vorjahres-
hits Vera Cruz präsentiert, den Fans entspre-
chender Koloristik mit all ihren Ornamenten,
Trillern und Schattierungen aber genehm sein
dürfte, selbst wenn bereits die Originalaufnah-
me (Tsunami) im Schrank steht. Während die
ersten Auszüge im Leerlauf drehen, wird spä-
testens in dem wundersamen, rauschhaften
Klangkaleidoskop Jose and Lila einsichtig,
weshalb Friedhofer als der bedeutendste
Orchestrator des alten Hollywood zu gelten hat.
Nicht einmal Rözsas „Song of the Jungle" aus
dessen Meisterscore The Jungle Book (1942)
kann mithalten, und Friedhofers frenetisches
Naturstück ist allein schon die Anschaffung der
CD wert, taucht es doch tief in die Seele des



++++ Revie rs ++ Rezensionen ++ Kritiken ++++ Reviews ++ Rezensionen ++ Kritiken ++++
.... ........ . ..... . . . . . .. . .......... . . .. . . .. . . . . ..... ... . . ........ . . . ................. . . . . .... ... ......... . . . . . . . . . . . . ................ . ... . .... .... ..... . . .. . . . .................... . . . . . . . . . . . .. . . . . . . . . . . . . . . ..... . ... i

Hörers ein und färbt noch den düstersten Tag
für einige Minuten lieblich um.
Matthias Wiegandt.~
The Adventures of Marco Polo + + y,

The Lodger + + + +
The Rains of Ranchipur++++
Seven Cities of Gold + + („The coach")
bis + + + + + (,,,lose and Ula")

Philipp Glass' oscarnominierte Musik zu Kun-
dun ist eines seiner typischen Werke: Repeti-
tionen in unzähligen motivischen Variationen,
oft nur für zwei oder drei Noten geschrieben,
aber auch als auf- oder absteigende Tonleiter-
segmente zu hören. Eines der auffälligen
Merkmale dieser Art ist sicherlich das unter
anderem in Caravan Moves Out deutlich zu
vernehmende Zwei-Ton-Motiv für Harfe und
Klavier (?) über tiefen, beinahe pulsierenden
Rhythmen der Bässe. Ohnehin ist dieser Track
fast hinweisend auf das Konzept des Scores,
dessen düstere, recht pessimistisch angelegte
Stimmung.
Mit der Mischung aus tibetanischem Mönchs-
gesang, fernöstlichem Schlagwerk, den an
Didjeridu erinnernden, tiefen Blasinstrumente
und feinfühligen, selten aufbegehrenden Or-
chesterteilen, umschwärmt Glass' Komposition
Scorseses teils üppige, die dramatische Ge-
schichte des Dalai Lamas dokumentierenden
Bilder. Was im Film wirklich überzeugend wirkt,
funktioniert auf CD nur zum Teil, dafür ist Herrn
Glass' Musik einfach zu wenig abwechslungs-
reich. Und nach 60 Minuten ist man dann doch
fast erschlagen, stellt die CD wieder ins Regal
und denkt sich etwas in der Art wie: „Doch, im
Film hat mir die Musik wirklich gut gefallen..."
Philippe Blumenthai + + +

Die Disc zu Oliver Stones neuestem Film -eine
Art öroad-movieö -ist zur Hälfte mit Songs
gefüllt (Johnny Cash, Gloria Lynne, Ricky
Nelson etc.) sowie mit dreizehn Tracks aus der
Feder von Morricone. Glücklicherweise ist das
Song- und Musikmaterial nicht vermischt vor-
zufinden!
Ins Schwärmen bin ich beim ersten Anhören

nicht gekommen, doch gibt es zwei, drei Num-
mern, die ich nach mehrmaligem Lauschen
ganz nett finde. Das Hauptthema besteht
eigentlich aus vier sich immer wiederholden-
den, gleichen Noten, zu Beginn zu finden in
Grace, wobei der Schlusstrack Grace (Reprise)
um einiges besser ausfällt. In U-Turn, Go
On...Kill Grace oder A Banjo In The Dessert
mischt der Italiener eine schmutzig-
amerikanische Mundharmonika in die Musik,
was die Stimmung dieses Filmes wohl ganz gut
treffen dürtte. Ansonsten gibt es doch wieder
Stellen, die wohl im Film ihren Sinn und Zweck
erfüllen, zum Anhören und Geniessen jedoch
nicht sonderlich geeignet sind: In Hallucination
Walk gleichen die Streicher einem Schwarm
wildgewordener Wespen, dazu die erotisch-
stöhnende Stimme von Edda dell' Orso. Wirr
schwirren die Streichinstrumente in den Tiefen
in Against und in End of Sheriff findet man
weitere depressive, öde Stimmungsklänge.
Schlicht und sehr gefühlsvoll gelungen ist Oid
Family Souvenirs, mit einfacher Gitarrebeglei-
tung und Edda Bell' Orso's Stimme. Vielleicht
hat der Herausgeber der „Ennio Morricone
Society", Martin von Wouw recht, wenn er dazu
schreibt: ,,...Dies will ich hören und nicht den
Morricone, der auf der Suche nach immer
neuen Klangfarben ist oder solche ertinden
will...".

Vielleicht will der beinahe siebzigjährige Morri-
cone den grossen Bogen der Filmmusik schlie-
ssen und wieder zu seiner Anfangsliebe, der
experimentellen Musik zurückkehren. Dieses
Gefühl bekomme ich manchmal einfach nicht
Ios, der Gedanke darf aber auf keinen Fall als
abwertend verstanden werden.
Andreas Schweizer + + y,

Wer Ende der sechziger Jahre bedient war
vom Italowestern, fand im Stammland des
Genres wenig Alternativen, denn John Waynes
Pferdeopern nach EI Dorado (1965) sackten
doch merklich ab, derweil die B-
Westernproduktion so gut wie eingestellt war.
Einzelne gelungene Beispiele, wie John Stur-
ges' Hour of the Gun (1967), konnten über die
Stagnation nicht hinwegtäuschen. Dann aber
kam Sam Peckinpah und drehte 1968 den
bisher letzten wirklichen Meilenstein des Gen-
res. The Wild Bunch blieb lange als mäßige
Kopie im Verleih, ehe vor ein paar Jahren die
um rund eine Viertelstunde erweiterte, digital
gewaschene Widescreenfassung erneut in die
Kinos und dann auf den Videomarkt gelangte.
Als besonderes Schmankerl gibt es die Laser-
disc in zwei Ausführungen; eine zum Normal-
preis, und eine mit allerlei Extras ausgestattete
für formidable 125$. Zu deren sonst nicht
erhältlichen Dreingaben gehört eine von War-
ner Bros. produzierte, nicht numerierte CD,
randvoll mit Jerry Fieldings herausragender
Filmmusik, und zwar erstmals die Originalauf-
nahme in stereo! Sie würde hier nicht bespro-
chen werden, könnten nicht auch Normalsterb-
liche in den Besitz gelangen; freilich ist hier nun
wirklich Endspurttempo geboten, denn nur der
Jungproduzent und Film Score Monthly-
Verleger Lukas Kendall (Los Angeles) bietet im
Direktversand einen kleinen Stapel an (20$
plus Porto, Adresse bei der Redaktion oder in
den FSM-Heften, siehe auch Inserat in diesem
Heft).
Wer Fielding kennt, wird nicht erwarten, in
wohlklingende Americana-Watte eingehüllt zu
werden. Wie Nick Redmans Booklettext preis-
gibt, betrieb der Komponist Forschungen
betreffs authentischer Folklore in Mexiko, um
diese seiner modernistischen Orchestrierung
zugrunde zu legen. Neben filmbedingt direkten
Bezügen auf das Ambiente der Handlung
schrieb er einen wie unter einer Last stöhnen-
den Score voller trauriger Gitarrenklänge, der
mitunter aber auch in halsbrecher Manier
voranprescht, die deshalb so besticht, weil ein
vielleicht gar nicht auf Action fixierter Sammler
in den achteinhalb Minuten von Assault an the
Train and Escape bis zur Erschöpfung mitge-
rissen wird, sich danach aber in der mexikani-
schen Umarmung des Drinking Song erholen
darf. Und die Melancholiker unter uns werden
in der finalen Leichenschau nach Peckinpahs

Zeitlupengemetzel ihr ganzes Seelenleid trän-
ken: In Dinge and Finale sind die Holzbläser,
zärtliche Streicher, Gitarren und ein paar Ak-
kordeonfärbungen die eigentlich überlebenden
Chronisten des Dramas.
Ich war nie ein Fielding-Anhänger, aber die
neuabgemischte Stereofassung mit ihren wie
aus Seitenwinkeln heraustönenden Neben-
stimmen und sorgsamer Aufteilung in musikali-
schen Vorder-, Mittel- und Hintergrund hat mir
diese großartige, mit Herzblut geschriebene
Komposition so erschlossen wie sie es ver-
dient. Ein Prunkstück bedeutender Filmmusik,
hier in der wohl definitiven Fassung kurzfristig
erreichbar.
Matthias Wiegandt + + + + +

Zum Kauf dieses Silberlings bewog mich der
Name des Komponisten, der mir im Zusam-
menhang mit einigen tollen Hans Zimmer
Scores geläufig ist, besonders durch den
grossartigen The Rock. Die Musik geht zwar
auch in diese Richtung, enthält Zimmer-
typische Elemente, ist aber insgesamt eher
fade.
Replacement Killers ist elektronischer Natur
mit sehr viel Perkussion und angereichert mit
asiatischen Klangelementene. Hat bei Zimmers
Block Rain wunderbar funktioniert. Diesem
Score fehlt ein eingängiges Main-Theme eben-
so wie die grossen Klanggewitter. An manchen
Stellen denkt man zwar „ah, jetzt geht es Ios",
aber das war es dann auch schon. Alles in
allem ein kraftloser, wenig origineller Score, bei
dem sogar die Laufzeit von 36 Minuten zu lang
erscheint.
Ronald Kuss + +

Als viertes Album in der hochkarätigen Alex
North-Reihe folgt mit der ersten kompletten
Einspielung von Viva Zapata! sicher eine der
aufregendsten CDs der bisherigen Serie.
North, ein Kenner der hispanischen Musik,
spielt in Einklang mit seiner modern aufgebau-
ten, virtuosen Partitur eine Vielzahl mexika-
nisch beeinflusster Motive an.
Main Title offeriert das Viernoten-Motiv für
Zapata, gespielt von den Trompeten, dem wir
in späteren Tracks in zahlreichen Variationen
wiederbegegnen werden. Eines der interes-
santesten und aufwühlendsten Stücke ist
Gathering Forces, das bei Herrn Lloyd-Weber
zweifelsohne Pate stand für seine Evita-
Kompositionen. Nobel, opulent, stetig zuneh-
mend an Kraft, begleitet die Musik Zapatas
Prozession.
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Josefa's Love enthält das Liebesthema von
Viva Zapatal, wunderschön interpretiert von
einer Solo Violine, das wir im nächsten Track
Josefa, gespielt von der Oboe d'amore (einer
selten gebrauchten Form der Oboenfamilie)
und begleitet von Mandolinen hören.
Zum Abschluss (End Title and Cast) verwendet
der Komponist das traditionelle „Adelita" und
schliesst damit einen ungemein gehaltvollen
und abwechslungsreichen, nie langweilig
werdenden Score, der mit jedem Anhören an
Vielfalt gewinnt. Ohnehin bietet Viva Zapata!
ein fast unerschöpfliches Biotop an Motiven,
Themen und Variationen, brillant orchestriert.
Die kraftvolle Einspielung des Royal Scottish
(das hier zum ersten Mal eine Musik der North-
Serie aufgenommen hat) unter der Leitung von
Jerry Goldsmith bildet einen grandiosen Rah-
men für eine ganz besondere Filmmusik. Das
Booklet übrigens enthält viele wertvolle und
detaillierte Informationen zum Score und der
Entstehung des selbigen. Unbedingt empfoh-
len!
Philippe Blumenthai + + + + +

Das Eröffnungsstück Paulie Medley vereint alle
Themen dieses Familienfilmes, die von erha-
ben über intim, romantisch bis hin zu überdreht
comicshaft reichen. Diese Motive begegnen
uns dann logischerweise in den restlichen
sechs Cues immer wieder, die stellenweise
sehr stark von den Soloinstrumenten Geige,
Cello, Piano, Klarinette und Harmonica geprägt
werden. Alles in allem eine kurzweilige, aber
sehr konventionelle Partitur, die immerhin mit
eingängigen Melodien ausgestattet wurde und
auch noch zwei Songs enthält.
Nach bereits zwei Gastspielen verlässt John
Debney also wieder das Horror-Genre und
kehrt zu dem Bereich zurück, in welchem
Hollywood ihn schubladisiert hat. Hoffentlich
schaufelt er sich und seiner Musik dadurch
nicht sein eigenes Grab.
Patrick Ruf + + +

Mutig, mutig! Die gleiche Firma, für welche
Michael J. Lewis 1994 eine Doppel-CD mit
eigenen Filmmusiken einspielen durfte (womit
wir den vielleicht besten Sampler der 90er
bekommen haben), spendierte ihm nun eine
musikalische Heimreise nach Wales. Schon im
Booklet stellt man fest, wieviel Nationalstolz
hinter dieser Produktion steckt. Weil man aber
mit Eigenwerbung made in Wales selten zu tun
hat, hingegen das Weiße Haus und die Flagge
des eigenen Landes kaum mehr als Status-
symbol erträgt, wirkt der Trip wie eine Erho-
lung. Ein historischer Stich der walisischen
Landkarte, allerlei Wappen und ein historischer
Drucktypus für die hilfreiche Einführung und
Liedtexte liefern dem Hörer ein ideales Warm-
Up für das bunte Neo-Folklore-Programm auf
faszinierendem Niveau. Die zwanzig teils
instrumentalen, teils vokalen Stücke haben es
in sich. Mal legen die Interpreten ihr ganzes
Engagement in unverkennbar britische - Ver-
zeihung: walisische - Melodien hinein; dann
entfachen versierte Instrumentalisten ein Feu-
ervverk der Lebensfreude oder entlocken dem
Landesinstrument Harfe einen Anhauch archai-
scher Wehmut.
Etwas Schöneres als Ar Lan Y Mör (By the Sea
Shore) habe ich lange nicht mehr gehört. Aus
der Idee einer romantischen Wanderung ent-
lang der Küste wurde die traditionelle Melodie
geboren. Lewis arbeitete das Volkslied zu einer
Ode für wortlosen Sopran und Orchester um.
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Ein bißchen erinnert das an Morricones leuch-
tendste Kompositionen dieser Art, besitzt aber
doch ein anderes Flair: eine wohlige, warmher-
zige Hymne auf das Leben!
Als berstend-vitales Gegenstück dann 81'er
Wyt Ti Yn Myned? (Where are you going?): die
witzige Mär über eine junge Liebe hat Lewis für
ein virtuoses Arrangement (Piccolo, Oboe,
Altsaxophon, Keyboard, akustische und E-
Gitarren sowie Schlagzeug!!!) genutzt. Weiter
kann man sich vom Schreckbild spießiger
Volksmusikpräsentation nicht mehr entfernen.
Michael J. Lewis wurde mitten in Kalifornien
durch ein Treffen mit Landsleuten zu seinen
Wurzeln zurückgetrieben. Er scharte eine
Anzahl der besten Musiker um sich und arran-
gierte für sie den Kernbestand walisischer
Melodien und Gesänge. Ohne den Namen des
mir durch seine Filmmusik vertrauten Komponi-
sten hätte ich die CD nie wahrgenommen -und
viel verpaßt. Was einem ja wieder mal zu
denken gibt. Fazit: Ein Geheimtip für alle, die
sich zwischen ihren Filmmusikankäufen mal
was Außerordentliches gönnen wollen.
Matthias Wiegandt + + + +

Ein eindrücklicher Film, der die Geschichte
eines aus der Haft entlassenen Boxers erzählt,
der sich mit der Geliebten eines IRA-Häftlings
einlässt. Einmal mehr ein aufwühlender Film
von Jim Sheridan.
Das Irish Film Orchestra scheint ein gefragtes
Orchester zu sein und bewältigt die ihm ge-
stellte Arbeit gut, wenn auch im Score zu The
Boxer viele elektronische Instrumente nebst
den „Handwerkern" zum Einsatz gelangen.
Zu Beginn gleich das Hauptthema verpackt in
In the Shadow of a Gun, wobei mich die ein-
drückliche Melodie an Barbers berühmtes
Adagio for Strings erinnert. Plötzlich aber bricht
hier das Thema ab und ein kalt-berechnender
Sound mit viel Bass und Drums zeigt die kühle,
unbarmherzige Seite des IRA-Krieges auf. In
The Boxer kann das Thema mit Klaviersolo
ungestört genossen werden. Die Tracks mit
Dialogstellen sind markiert, können also aus-
programmiert werden. Schade, dass zum
Beispiel You Broke my Heart von lediglich den
gleichen Dialogworten gestört wird, zu Beginn
und irgendwo mittendrin. Also - entweder
richtiger Dialog oder gar nichts.
The Holly Family 11 bringt dunklen Flötenklang
mit Streicherklängen zusammen und mit The
Boxer (Finale) greift das Orchester nochmals
das Hauptthema mit Klavierbegleitung auf, zum
Schluss klingt verloren im Orchester die Klari-
nette.
Andreas Schweizer + + +

Hierbei handelt es sich um eine schön gestal-
tete Box ganz im Sinne von Rhinos Ben Hur,
bestehend aus 2 CDs, einem hochformatigen
Booklet und der feudal gestalteten Hülle.
Der Inhalt der ersten der beiden CDs entspricht
dem vor rund fünf Jahren zum Filmstart dieses
Bürgerkriegsepos erschienenen Album. Das
wahre Schätzkästchen also ist die zweite
Scheibe, die rund 40 Minuten zusätzlicher,
bisher noch nicht veröffentlichter Musik von
Randy Edeluran enthält und nicht, wie etwa
befürchtet, aus Liedern und Stücken der Zeit-
periode aus und um den Sezessionskrieg
besteht.
Die zusätzliche Musik fokusiert sich rund zur
Hälfte auf den finalen Angriff der Konföderier-
ten, auch bekannt als „PicketYs Charge". Wäh-
rend CD 1 äusserst heroisch (Hauptthema in
Main Title) und entschlossen daherkommt,
glänzt CD 2 in gedämpft gehaltenem, bedrük-
kendem Ton. Der aussichtslose Angriff, die
stetig vorvvärtsmarschierenden Soldaten, Tod
und Vernichtung (Hancock and Kemper are
Shot, Armistead is Hit), den Mut und die Ver-
zweiflung, Heimat und Träume (Freemantle &
Armistea~.
Edelurans Musik für Gettysburg ist pompös-
grossorchestral, untermalt mit den für den
Komponisten so typischen synthetischen
Streicherpads. Das heroische Titelthema ist in
den USA ein wahrer Klassiker, der unter ande-
rem die Spiele in Atlanta ausklingen liess und
das Finalspiel der Football-Saison begleitete.
Diese Deluxe Edition bietet uns Randy Edel-
mans wohl bekannteste Musik in zwei satten
Stunden, begleitet von einem Booklet, das die
Hintergründe der Schlacht und Einsichten in die
Entstehung des Filmes bietet, leider aber
zuwenig auf die Musik eingeht -und aussieht
wie ein Reiseprospekt. Wichtiger wohl für
Amerikaner als für uns Europäer ist der ab-
schliessende Track The Gettysburg Address:
Jeff Daniels, einer der Hauptdarsteller in die-
sem mehr als dreistündigen Film, liesst Ab-
raham Lincolns Rede.
Philippe Blumenthai + + + + ~/,

Das bislang größte Gefälle zwischen Erwar-
tungshaltung und tatsächlichem Niveau fand
ich im laufenden Jahr bei dieser CD vor, Teil
eines ganzen Schwunges von Promo-CDs mit
dem Namen Rosenthai auf dem Titelblatt.
Richard Burton und Peter O'Toole führten die
Besetzungsliste des englischen Mittelalterdra-
mas über eine Freundschaft zwischen einem
König und seinem treuesten Gefolgsmann,
welche sich zur tödlichen Feindschaft entwik-
kelt, an.
Rosenthais Musik kombiniert verschiedene
historische Stile, bindet gregorianische Choräle
in seinen modernen Tonsatz ein, bedient sich
bei Richard Strauss' Orchesterpomp für die
Jagdszene, verwendet eine walisische Volks-
melodie als Basis für Gwendolines Thema,
scheut sich auch nicht, den wachsenden Kon-
flikt mit dissonanzreichen Schräglagen umzu-
setzen. Nur sind alle diese Elemente denkbar
konturlos, sie stehen ohne Vermittlung neben-
einander. Es öffnen sich keine Rahmen, inner-
halb derer dann eine neue Stilebene sinnvoll
belebt wurde. Nach 40 Minuten ist der Spuk
vorbei, hinterläßt aber das Gefühl tiefer Unzu-
friedenheit. Als Historienmusik erstickt Becket
zwischen den besseren Partituren Waxmans,
Newmans, Tiomkins und R6zsas.
Matthias Wiegandt + +
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Ich war auch einer jener Nörgler, die mit dem
bisher erhältlichen Album zu Steven Spielbergs
brillantem SF-Drama alles andere als zufrieden
waren und so mutet es schon fast wie ein
Geschenk des Himmels an, was uns Arista mit
dieser „Wiederveröffentlichung des Jahres"
beschert hat. Genannt wird die in einem luxuri-
ös gestalteten, speziellen Package ausgelie-
ferte CD „The Collector's Edition Soundtrack".
Die in 20-Bit mit fantastischem Klang gema-
sterte Scheibe bietet dem CE3K und John
Williams-Fan fast alles was er sich wünscht.
Vom alten Album verblieben nur gerade 2
Stücke, alle anderen sind entweder bisher
unveröffentlichte oder mit zusätzlicher Musik
ausgestattete Tracks, zu hören in der chrono-
logischen Reihenfolge des Filmes. Ausserdem
finden sich vier Stücke (Encounter at Crescen-
do Summit, The Escape-Altenrate, Trucking,
The Visitor), die nicht im Film verwendet wur-
den.
Die neue CD bietet einen vielfältigeren, ominö-
seren und dunkler scheinenden Score eines
John Williams, der mit dieser Komposition fern
von heroisch-melodischen Ausmassen eines
kurz darauf folgenden Superuran oder Star
Wars sein immenses schöpferisches Können
und seine experimentelle Seite unter Beweis
stellte. wie er es im Kino nur noch selten,
desöfteren aber im Konzertsaal tut. Melodisch
märchenhaft anmutende Passagen (TV Re-
veals) wechseln sich mit fast unbeherrscht
düsteren, häufig von tiefen Registern des
Orchesters geformten Klanggebilden ab, denn
Close Encounters bedeutet nicht nur das
weltbekannte fünf-Ton Motiv in diversen kon-
zertanten Varianten zu hören, wie es auf un-
zähligen Samplern zur Genüge verbraten
wurde.
Die hier zu hörende „Konversationsmusik" (The
Mothership) entspricht der Musik im Film, also
einem „Gespräch" von elektronischem Tasten-
instrument zu Raumschiff. Williams' Musik ist
eine Musik der Gedanken und Emotionen.
Angst, Wehmut, Erstaunen, Freude und Un-
gläubigkeit, alles widerspiegelt sich in den 78
Minuten.
Einziger kleiner Wermutstropfen bleibt das
erneute Auslassen des vollständigen „Military
Theme", das somit in seiner Vollkommenheit
nur auf der seit einigen Monaten herumgei-
sternden Bootleg-CD erhältlich ist. Auch hier ist
das Thema in The Cover-Up, Who Are You
People und Stars and Trucks nur allzu kurz zu
vernehmen.
Das Booklet übrigens enthält ein aktuelles
Interview mit John Williams über seine Arbeit
an Close Encounters.
Ein Meistervverk, das einfach in jede Sammlung
gehört!
Philippe Blumenthai + + + + +

• •

Nach dem Oscarsegen für James Camerons
Titanic ist es nicht erstaunlich, dass James
Horners hochromantischer Partitur mit neun
Stücken den grössten Teil des Albums, wel-
ches ausschliesslich aus Neueinspielungen
besteht, bestreitet. Vereint sind all die bekann-
ten Themen, wobei es mir die bezaubernde
Solo Piano Version von Rose's Theme (My
Heart Will Go On) besonders angetan hat. Ein
wundervolles Thema, welches in dieser Instru-
mentierung in noch grösserer Schönheit
erstrahlt. Der Rest des Silberlinges setzt sich
aus melodramatisch-romantischen Auszügen
der Miniserie Titanic (Lennie Niehaus), des
Broadway Musicals Titanic (Maury Yeston),
des Kinofilms A Night to Remember (William
Alwyn) und der 1953-Version Titanic aus dem
Studio 20~h Century Fox sowie einem traditio-
nellen Gospel zusammen.
Eine etwas James Horner-lastige Ansammlung
von Titanic-Partituren, die vor allem bei un-
sterblich verliebten Menschen Anklang finden
wird.
Patrick Ruf + + +

Vor gut zwei Jahren erschien die erste Filmmu-
sik-CD der in England lebenden Ilona Sekacz,
und auch jetzt noch würde ich sie ohne zu
zögern als eine der drei schönsten Kompositio-
nen unseres Jahrzehnts benennen: Antonia's
Line, eine lyrische, eingängige, von der ersten
bis zur letzten Minute meisterliche Partitur;
längst nicht ihr erstes Werk. Wie dieser Film
entstand auch Mrs. Dalloway unter der Regie
von Marien Gorris, und das niederländische
Metropole Orchestra wurde von Dick Bakker
souverän geleitet.
Die Parallelen erstrecken sich sogar auf die
Filmhandlung, denn auch Mrs. Dalloway läßt
eine Frau in Rückblenden Stationen des eige-
nen Lebens vorüberziehen, hier aber nicht auf
dem Sterbebett, sondern vor Beginn einer
Party, an der die Hauptfigur wie neben sich
stehend endlich auch teilnimmt. Grundlage des
Drehbuchs ist ein Roman Virginia Woolfs, und
deren extrem verdichtetes Erzählen läßt sich
nur schwer mit visuellen Mitteln auf die Lein-
wand übertragen. Trotz Vanessa Redgraves
stimmigem Porträt der Hauptfigur fehlt es dem
Frauenfilm denn auch mitunter an Spannkraft.
Ilona Sekaczs Komposition verrät wenig von
der Schwierigkeit, hellgestimmte, leicht ironisch
blitzende Musik zusammenzubringen. Fast alle
Stücke sind in Dur-Tonarten notiert und haben
ihr Zentrum in den Holzbläsern und sie umrah-
menden Streichern. Die Eindringlichkeit von
Antonia's Line wird nur selten erreicht, nicht
einmal in der Vision des getöteten Soldaten
Evans. Erst im letzten Drittel gewinnen vor-
übergehend nachdenklichere Züge die Ober-
hand, mitunter sogar die Tonsprache Erik
Saties zum Vorbild wählend, allerdings ohne
dessen Anarchismus.
Wer sich im Laden zunächst einhören will,
sollte At the Party und The Return of Hope
wählen. Da scheint in dem zugrundeliegenden
Baßton die Zeit still zu stehen, während die
Kamera von den Gesprächsgruppen ab-
schweift und die Hauptfigur sucht. Hier vor
allem wird für einige Minuten das außerordent-
liche melodische Talent der Ilona Sekacz
spürbar, welches sonst hinter den federleichten
Gedanken manchmal zurücktritt.
Matthias Wiegandt + + + ~/,

4nUGH RIC
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Rough Riders ist eine Mini Series von John
Milius, die zu den Zeiten des Spanisch-
Amerikanischen Krieges spielt. Peter Bern-
steins Musik ist geprägt von traditionellem
Americana, wahrlich beeinflusst von den Kom-
positionen eines Basil Poledouris und Elmer
Bernstein. Poledouris' seinerseits ist Lieblings-
komponist von Regisseur Milius (Red Dawn,
Conan the Barbarian), Elmer Bernstein väter-
licherseits mit Peter vervvandt. Ausserdem hat
Elmer zu Rough Riders das G-Troop Theme
beigetragen und den Score dirigiert. Am deut-
lichsten allerdings wird der auferlegte Temp
Track im Track Training G-Troop, in dem Pole-
douris Hauptthema zu Quigley Down Under
nicht nur in der Instrumentation gedoubelt wird.
G-Troop to the Rescue wiederum ist merklich
beeinflusst von James Horners quasi-
südamerikanischen Spannungspassagen aus
Clear and Present Danger, ehe Elmer Bern-
steins nostalgisch-heimatliches G-Troop The-
me Überhand gewinnt.
Nur um eines klarzustellen, Rough Riders ist
ein Score, der in letzter Zeit meinen CD-Player
kaum verlassen hat, Originalität hin oder her.
Sicher ist, dass Peter Bernsteins Musik einige
herrliche Momente hat, von A-Z viel Hörspass
bietet und nie langweilig wird. Dazu gehören
Stücke wie Charge, Going to War oder Final
Assault.
Abseits von jeglicher Kritik hinsichtlich der
unzähligen zitatreichen Anleihen (Lonesome
Dove etc.), macht Rough Riders einfach
Spass -der ist mit dieser Scheibe auch jedem
garantiert, der ein Faible für Western-Musik
besitzt.
Philippe Blumenthai + + + +

Wer die Klavierkonzerte Chopins, Liszts,
Griegs, Tschaikowskys und Rachmaninoffs
liebt, ist ganz besonders in britischen Filmen
der vierziger Jahre bestens aufgehoben. Denn
dort herrscht eine Manie des Klavierspielens.
James Mason bewohnt in einer frühen Rolle
(Night Has Eyes, 1942) zwar ein im einsamen
Moor gelegenes Haus und will nichts mit der
Außenwelt zu schaffen haben. Als er aber zwei
verirrte junge Damen aus dem Sturm rettet, hat
er nichts Besseres zu tun als gleich am Klavier
Platz zu nehmen und ihnen ein Stück seines
pathetischen Klavierkonzertes vorzuspielen.
Das ist ebenso hinreißend wie unfreiwillig
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komisch, reicht aber aus, um die ersten Liebes-
regungen aufflammen zu lassen.
Das romantische Klavierkonzert wird von zwei
opponierenden Möglichkeiten geprägt: entwe-
der, der Komponist verbindet das Soloinstru-
ment auf symphonische Weise mit dem Orche-
ster -die Werke Robert Schumanns und Jo-
hannes Brahms' stehen beispielhaft dafür -;
oder er räumt seinem Solisten den Vorrang ein
und schreibt einen brillanten Klavierpart, um
das Orchester als färbende oder dramatische
Kraft hinzuzuholen. Dieser Konzerttypus findet
sich bei Chopin, Liszt und Rachmaninoff, aber
auch auf den beiden CDs, deren Grundidee
dieselbe ist, versammeln sie doch eine Anzahl
fünf- bis zehnminütiger Kurz-Klavierkonzerte.
Ursprung ist jeweils ein Spielfilm, zumeist der
vierziger oder fünfziger Jahre. Zu jener Zeit
pflegte man gern das romantische Künstlerbild
zwischen Genie und Irrsinn, und die melodra-
matischen Geschichten um scheiternde, psy-
chisch zerrüttete Komponisten boten die Mög-
lichkeit, während des Films ein Klavierkonzert
entstehen und uraufführen zu lassen. Da man
aber nicht 30 oder 50 Minuten Zeit hatte, wur-
den entweder existierende Werke auf ihre
Höhepunkte zurechtgestutzt oder neue Kon-
zerte geschrieben, welche den romantisch-
ausschweifenden Topos in engere Verhältnisse
übertrugen.
Das berühmteste Werk dieser Art dürfte das
Warsaw Concerto Richard Addinsells sein,
1941 für Dangerous Moonlight komponiert
und auf beiden CDs enthalten. Eigentlich wollte
man ja Rachmaninoffs 2. Konzert spielen, doch
ließ sich das aus rechtlichen Gründen nicht
umsetzen. Addinsell schrieb die Brühwürfel-
Fassung: ein einsätziges Stück, ebenfalls in c-
moll, ebenfalls mit dem Klavier einsetzend, ehe
die Streicher das leidenschaftlich-dunkle
Hauptthema spielen. Ein zweites, kantables
Thema sorgt für den nötigen Schmalz, dann
wird anstelle einer Durchführung frei präludiert,
bevor das Ganze in verkürzter Fassung wie-
derholt und in eine extrovertierte Stretta ver-
wandelt wird. Mehr als hundertmal schon hat
man das Spektakel aufgenommen.
Zwei weitere Doubletten finden sich: Miklös
Rözsas Spellbound Concerto, eine nicht
überzeugende Zurichtung seiner berühmten
Filmmusik für den Konzertgebrauch, und Hu-
bert Baths Cornish Rhapsody, ein weiterer
Klassiker der Gattung.
Die Elan-CD muß jeder kaufen. Was gäbe es
Passenderes für das Cover-Horrorkabinett?
Der Pianist Santiago Rodriguez - er sieht aus
wie sein eigener Klon -wirft mit gipsernem
Lächeln Flocken aus einem Popcornbeutel
hoch. Auf der Rückseite des Booklets geht die
Geschichte weiter: der Tastenhengst mit der
wieder gefüllten Tüte in einem Sessel sitzend,
von Frauenhänden mit einem Diamanten
umgarnt. Und oben ziert noch eine aktualisierte
Version der Bergpredigt das Unternehmen: „IYs
the music of love, music of Banger, music of
fear, music of delight. IYs the music of life." Na
also. Bei dieser Vorgabe ist man dann schon
zufrieden, wenn die Interpreten mit angemes-
sener Geschmeidigkeit an die Konzerte heran-
gehen. Charles Wildurans Swedish Rhapsody
aus dem völlig vergessenen Gypsy Fury
(1951) könnte zwar auch jedes andere Land im
Titel führen, aber vermutlich waren zu jenem
Zeitpunkt schon alle anderen besetzt. Macht
nichts, der Ansatz bleibt der gleiche.
Eine besondere Freude war mir die Begegnung
mit Edward Wards Konzert für die erste
Farbversion des Phantom of the Opera
(1943). Darin begeistert Franz Liszt (bzw.
dessen Darsteller) mit seinen Auftritten im
Opernhaus. Als längst klar ist, daß das
„Phantom" nicht mehr gerettet werden kann
und einer der herumstehenden Langweiler die
Heldin bekommen werden wird, spielt Liszt das
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Konzert des „Phantoms", welches in einem
erhebenden Augenblick seine eigene Musik
aus weiter Entfernung tönen hört. Ohne den
Film wirkt das Stück nicht gerade erheblich und
bezieht seinen nostalgischen Wert aus der
Erinnerung.
Die Darbietungen auf der Naxos-CD sind nicht
ganz so spritzig, aber immerhin solide bewäl-
tigt. Zudem kostet die CD mit ca. 10Fr. nur ein
Drittel der werten Schwesterplatte. Komposito-
rischer Glanzpunkt ist hier zweifellos Bernard
Herrmanns Concerto Macabre aus Hangover
Square, dessen Besonderheit darin besteht,
daß die Motive des Konzertes zuvor mit be-
stimmten Elementen des Dramas identifiziert
wurden, also nicht nur als nette Dreingabe
auftauchen. Wer aber schon andere Aufnah-
men des Werkes besitzt, sollte die CD um
einiger Raritäten von Jack Beaver (Portrait of
Isla aus The Case of the Freightened Lady),
Nino Rota (Montagne di cristallo, 1949!) und
Leonard Pennario (Midnight an the Cliffs,
1956) willen beachten. Sämtliche Kompositio-
nen orientieren sich am romantischen Vorbild,
kombinieren süffige Themen mit virtuosem
Spielwerk und einer sentimentalen Grundstim-
mung. Interessenten dieser speziellen Filmmu-
sik-Gattung sollten sich trotz der Überschnei-
dungen beide Alben besorgen.
Matthias Wiegandt + + + + ~/z (für beide CDs)

Robert Redfords seit langem erwartete Adapti-
on von Nicholas Evans Roman The Horse
Whisperer wurde erst in zweiter Instanz von
Thomas Newman mit Musik versehen. John
Barry war zu Beginn im Rennen, fiel dann aber
wegen gewissen Differenzen weg. Ähnlich
erging es ja schon Elmer Bernstein bei Red-
fords A River Runs Through It, welcher von
Mark Isham so meisterhaft untermalt wurde. Es
waren also bereits gewisse Erwartungen an
diesem Score vorhanden. Nachdem die Veröf-
fentlichung schon ein bisschen auf sich warten
liess, kann nun endlich Newmans Arbeit be-
wundert werden.
Und verstehen wir uns recht, es ist ein Bewun-
dern. Etwas über 55 Minuten Musik sind auf
der CD, jedoch wirkt sie in ihrer zeitlosen
Präsentation irgendwie kürzer. Die Cues rei-
chen von Country-Rough-Ridin' bis hin zu
Gänsehaut-erregenden Tracks ä la The
Shawshank Redemption.
Angus ist denn auch, getragen von einer Gitar-
re, mit einem fetzigen und auch etwas frechem
Drive durchtränkt, das Thema kehrt während
der CD desöfteren wieder. Double Divide, geht
da schon in eine andere, typischere Richtung.
Ruhig, besonnen, ja schon fast andächtig
präsentiert sich hier ein Americana, welches
vielleicht in seiner schlichten Aufmachung auch

ein klein wenig an Basil Poledouris superben
War At Home erinnert. Das Thema ist, wie so
häufig bei Arbeiten von Thomas Newman,
irgendwo weit weg, bricht nur allmählich durch,
ist aber, bei genauerem Hinhören, allgegen-
wärtig.
There Was Snow (Opening) ist so leise, dass
die Stille schon fast schmerzt. Der Schnee fällt,
das Klavier fängt die trägen Flocken auf, ver-
wandelt sie in Noten und lässt sie sanft zu
Boden gleiten. Das Thema materialisiert wie
eine Gestalt im Nebel, geisterhaft und ver-
schwommen. Wir wissen aber, dass es da ist.
Montane, wie könnte es nicht anders sein,
beinhaltet ein eigenes, neues Thema. Es
erinnert vielleicht an Oscar And Lucinda, im
Aufbau sogar ein bisschen an die Flucht aus
The Shawshank Redemption. Das Americana
wächst, bäumt sich auf, Bläser, Streicher, sie
alle kommen zum Einsatz. Die Stimmung ist
erhebend (oder ist das erbebend?), kräftig,
majestätisch. Viel später treffen wir den direk-
ten Verwandten: The Vast Continent.
The Rhythm Of The Horse zelebriert mit wilder
Intensität den Willen des Pferdes sowie das
Verständnis für dieses starke Geschöpf. Ro-
mantisch und bezaubernd ist Ranchers Wife,
ein Schuss Tragik macht den Cue noch inter-
essanter.
Newman arbeitet verhalten, verbirgt sein Talent
hinter einem scheinbar minimalen Aufwand,
trotzdem lässt der Komponist der Musik den
Freiraum, die sie benötigt. Die Stille wird immer
lauter, ohne dass die Nadel der Lautstärke
mehr oder weniger ausschlägt. Flöten und
Streicher bestimmen das Bild, ein Klavier dient
als Gewürz und verleiht dem Ganzen den
Charakter.
The Horse Whisperer erscheint streckenweise
spröde und unnahbar, ist jedoch eher melan-
cholisch, wortkarg. Wie an einem einsamen
Novembermorgen auf dem Feld.
Steve Logen Krebs + + + + +

Auch David Shire hat sich gemeinsam mit
seiner Agentur dazu entschlossen, sein film-
musikalisches Schaffen auf einer Promotions-
CD festzuhalten. Herausgekommen ist ein
abwechslungsreicher, hochstehender Sampler,
der Shires Kompositionen zwischen 1974 und
1997 einbezieht. Kurz erwähnen möchte ich
einige Höhepunkte der CD, so etwa den Main
Title aus The Conversation, Shires erstem A-
Film, eine kurze, stimmige Suite aus All the
Presidents Men, den durch einen Beatles-Hit
ersetzten Main Title aus The World According
to Gap, den subtilen Main Title aus 'Night
Mother, die furiosen, jazzigen End Titles aus
The Taking of Pelham 1-2-3, das orchestrale
Hauptthema aus 2010 (nachdem rund 90% des
Scores auf elektronischen Klängen basieren)
sowie den grandiosen Main Title des IMAX-
Filmes The Journey Inside. Weitere Stücke
auf der CD sind unter anderem Return to Oz,
Farewell My Lovely, Last Stand at Sabre
River, Monkey Shines, The Hindenburg, The
Kennedys of Massachusetts -nicht zu ver-
gessen Manhattan Skyline, ein instrumentales
Discostück aus Saturday Night Fever, das
nach Shires eigenen Worten, ihn gut leben
liess.
Begleitet wird die CD mit einem Booklet, in
dem der Komponist auf die einzelnen Tracks
kurz (und desöfteren auch ironisch) eingeht.
David Shire -Film Music ist der ideale Ton-
träger um sich mit einem Komponisten zu
beschäftigen, dessen Soundtrack-
Veröffentlichungen sich bisher auf ein Minimum
beschränkt haben.
Philippe Blumenthai + + + +
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Das Geld in der Hand, konnte man im Kinovor-
raum zwischen zwei neuen Filmen mit Kenneth
Branagh wählen. Der Gingerbread Man war
nicht so übel wie oft behauptet, allerdings für
einen Alturan-Film recht zweidimensional. Doch
fiel die Wahl auf ihn, und The Proposition war
beim nächsten Vorübergehen schon wieder
aus dem Programm geworfen worden. Das
Ehedrama mit der schönen, aber immer selt-
sam unbeseelten Modeleine Stowe erhielt von
Stephen Endelman eine lyrische, orchestrale
Begleitung, deren Hauptthema einen volkstüm-
lichen, und das heißt hier: britischen Ton an-
schlägt. Ralph Vaughan Williams stand deut-
lich Pate für diese Komposition, welche allen
Freunden elegischer Anmut empfohlen sei.
Wer vergleichbare Scores, Restovation, Wilde
oder Emma etwa, öfter mal aus den Boxen
erschallen läßt, ist hier auf der richtigen Spur.
Angesichts der Tatsache, daß sich das re-
nommierte Klassiklabel Philips der Sache
angenommen hat, muß doch stirnrunzelnd
gefragt werden, ob die Techniker geschlafen
haben. Schon bei mittleren Lautstärkegraden
kommt es zu unangenehmen Verzerrungen.
Schade, denn der an sich sehr natürliche,
warme Klang trägt sehr zum Genuß der schön-
geistigen Musik bei.
Matthias Wiegandt + + + ~/,

Unter der Regie vo'n Thomas Lennon enstand
der dokumentarische Film The Irish In Ameri-
ca: Long Journey Home, zu dem Paddy
Moloney (The Chieftains) und erian Keane die
Musik beisteuerten. Zu finden sind grössten-
teils irische Song-Stücke, mit Interpreten wie
Sinead O'Connor The Chieftains oder Elivs
Costello. Das Flair dieser Musik, Instrumente
wie Fiedel, Tin Whistle, Bodhran oder die
unvergleichliche Uilleann Pipes verleihen den
Stücken keltische Eigenheit.
Und dann sind da noch fünf Instrumentalstük-
ke, wunderbare Filmmusik vorgetragen vom
Irish Film Orchestra. Melancholisch und schwer
mutig, getragen von Streicherklängen, dazu
feinfühlige Instrumentalsolisten. Im Hauptthe-
ma (Main Theme) verarbeitet Paddy Moloney
die alte irische Weise The Dawning of the Day,
in Famine Theme sind sehr emotionale Mo-
mente der grossen Hungersnot verarbeitet, die
unzähligen Menschen den Tod brachte und
viele Iren aus ihrer Heimat vertrieben hatte.
Eine empfehlenswerte Anschaffung aus dem
Haufen der unzähligen, in letzter Zeit auf den
Markt geworfenen Tonträger mit „celtic music".
Andreas Schweizer +++~/Z (Filmmusik)

Ein wahres Tohuwabohu entsand um die
Nachfolge des aus Termingründen abgesprun-
genen Jerry Goldsmith: David Arnold und Mark
Isham waren einige der Namen, die auf der
Liste standen, doch zu aller Freude - und
speziell meiner - bekam schliesslich Bruce
Broughton den Zuschlag.
Eingespielt wurde Lost in Space vom grandio-
sen Sinfonia of London Orchester, das von
Bruce Broughton schon desöfteren benutzt
wurde - in bester Erinnerung dürfte noch Tom-
bstone sein, aber auch ein Juwel wie The Boy
Who Could Fly funkelt im „Sinfonia-Kleid".
Lost in Space ist eine für einen Science Ficti-
on-Film eigentlich eher „untypische" Musik.
Broughton verwendet weder den Genre-
obligaten Marsch, noch gleitet er in andere

Fiktionsopern-Klischees ab. Seine Komposition
ist ganz einfach Broughton pur (alleine Track
11, The Launch, sollte Beweis genug sein).
Das Hauptthema stellt er uns gleich in Main
Title vor, das so typisch für diesen Komponi-
sten beginnt: Ein Horn leitet die ersten The-
menfragmente ein, ehe Trompete, Streicher
und Hörner in das eigentliche LIS-Thema
überleiten, welches übrigens in keinster Weise
mit demjenigen der unsäglichen TV-Serie
verbandelt ist, das ja der damals noch unbe-
kannte Johnny Williams schrieb. Broughton
verbindet den Score durch dieses Hauptthema,
das von des Komponisten eigener Orchestrati-
on in etlichen Variationen vorgetragen wird:
verspielt, verschachtelt, feudal und düstern.
Wie immer bei Bruce Broughton ist die Partitur
äusserst komplex gestaltet und man dringt erst
nach einigen Hörsitzungen zum Kern durch.
Dennoch oder gerade deswegen ist LIS eine
ausgesprochen interessante und hörenswerte
Musik. Interessanterweise wurde der Score in
den USA von einigen Filmkritikern eher als
störender Bestandteil des Filmes gewertet, ein
Umstand dem ich hier nicht Rechnung tragen
kann, denn noch habe ich Lost in Space nicht
gesehen.
Die CD enthält 30 Minuten Score und etliche
für uns belanglose Songs. Ein Viertelstündchen
mehr Broughton hätte es schon sein dürfen.
Philippe Blumenthai + + + +

.• ~ ► ~~
Über diesen bemerkenswerten Score vom
„Maestro' braucht man dem Filmmusik-
Enthusiasten wohl kaum noch etwas zu sagen.
Trotzdem möchte ich kurz auf die Musik einge-
hen.
James Homer ist dieser Zeit ja durch den
gigantischen Erfolg von Titanic in aller Munde
bzw. aller Ohren. Obwohl mir der Titanic-Score
auch sehr gut gerällt und ich dem Maestro den
riesigen Erfolg (Golden Globe, Oscar, meist-
verkaufte orchestrale Soundtrack-CD) von
ganzem Herzen gönne, muß ich doch sagen,
daß die hier vodiegende Musik die Titanic
geradezu versenkt
Grossartige Bläser und Streicher-Passagen
wechseln mit düster mystischen und bedroh-
lichen Klängen, ein zauberhaftes Love-Theme
durchzieht den Score ebenso wie das legendä-
re Main Theme Riding the Fire Mores. Traum-
haft ist auch The Widows Lullaby mit den
engelhaften Stimmen der Ambrosian Singers.
Um es auf den Punkd zu bringen, Krull Ist ein
phantastischer, mitreissender Fantasy-Score,
der den Hörer von der ersten bis zu letzten
Minute in eine phantastische Welt entführt und
dort gefangen hält Die Musik schwingt sich in
Dimensionen auf, die der Film nie erreicht hat.
Dem Komponisten stand mit dem London
Symphony Orchestre ein exzellenter Klangkör-

per zur Vertilgung, und der gute James holt
alles aus dem Orchester raus.
Ein ähnlich vielschichtiger und auch in jeder
Beziehung fantastischer Score gelang Horner
noch einmal mit Willow, wieder mit dem LSO
(CD V 2538). Ebenso bemerkenswert wie die
Musik selbst ist inzwischen auch die Reihe der
Veröffentlichungen von Krull auf CD. 1987 auf
Southern Cross SCCD 1004 mit etwa 45 Mi-
nuten. Dann folgte 1992 eine auf 2000 Stück
limitierte CD mit 78 min. (SCSE - CD 4), die
dann auch bald vergriffen war. Zur Freude
vieler Sammler wurde sie noch einmal (1995) in
limitierter Auflage veröffentlicht.
Ich kann mir auch vorstellen, dass dies den
glücklichen Besitzern der ersten Edition gar
nicht gefallen hat, schliesslich verliert die rare
Kostbarkeit doch irgendwie an Wert, wie auch
geschehen bei Cocoon. Dabei denke ich
natürlich nur an den materiellen Wert. Künstle-
risch ist dieses Meisterwerk über jeden Verlust
erhaben.
Jetzt also diese Doppel CD mit über 90 Minu-
ten Musik, wieder in limitierter Auflage (4000
Stück).
Nun stellt sich sicher die Frage, lohnt sich die
Anschaffung dieser nicht ganz billigen CD,
wenn man schon eine der oben genannten
besitzt? Wer nur die „Kurze" besitzt, dem kann
ich nur empfehlen, kaufen! Es lohnt sich.
Bei denen, die die 78 Minuten-CD ihr Eigen
nennen, ist die Entscheidung schwieriger. Da
wird jeder individuell abwägen müssen, ob es
sich lohnt für 5 unveröffentlichte Tracks (ca. 15
min.) so tief in die Tasche zu greifen.
Bleibt mir nur noch zu sagen, dass mit dieser
Doppel-CD ein grandioser Score in exzellenter
Klangqualität vorliegt Ein wenig mehr Booklet
hätte ich mir allerdings gewünscht, bei so einer
tollen und teuren CD sollte das doch drin lie-
gen.
Ronald Kuss + + + + +

Stummfilme sind für die meisten von uns gewiß
ein Kuriosum, welches zumal bei Fernsehaus-
strahlungen fremd bleibt, erst recht wenn -wie
immer noch üblich -das Filmmaterial mit viel zu
hoher Bildfrequenz durchgehetzt wird und
infolgedessen unfreiwillig komisch wirkt. Dem-
gegenüber kann ein kollektives Stummfilmer-
lebnis mit Live-Begleitung wirklich aufregend
sein. Friedrich W. Murnaus Draculafilm Nosfe-
ratu -Eine Symphonie des Grauens (1922)
besitzt auch heute noch genug Spannung und
optische Reize, um sein Kinopublikum zu
begeistern.
James Bernards Eignung für Gruselfilme muß
wohl niemandem mehr erläutert werden. Er-
freulich ist an der Neuaufnahme besonders,
daß man sich seiner nach so langer Zeit erin-
nert hat, als eine Londoner TV-Station plante,
ihre Nosferatu-Präsentation mit einer neukom-
ponierten Begleitmusik auszustrahlen.
Da die verschiedenen Nosferatu-Kopien unter-
schiedlicher Archive auch abweichendes Bild-
material enthalten und wie gesagt mit divergie-
renden Spieldauern über die Bildschirme flim-
mern, kann man leider nicht die CD zu einer
Videoaufzeichnung des deutschen Fernsehens
verwenden, es sei denn für kurze Sequenzen.
Hoffentlich wird eines Tages auch eine Kauf-
cassette dieser Fassung angeboten werden.
Bernards Partitur gibt sich erwartungsgemäß
traditionell und vermittelt zwischen Spätroman-
tik und früher Moderne. Wie in seinen Dracula-
Musiken vertonte er auch hier den Namen der
Zentralgestalt als Viertonmotiv, während er die
anderen Figuren meist mit zwei unterschiedlich
charakterisierenden Motiven behängte, die
dann je nach idyllischer oder gruseliger Ten-
denz der dramatischen Handlung changieren.
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Die atmosphärisch dichte Komposition schillert
vielleicht nicht gerade, verbreitet aber eine
nostalgische Anmut, von weicher sich die
Hammer-/Bernard-Clique gewiß längst in
mythische Ferne hat schicken lassen. Für das
liebevoll ausgestattete Booklet müßte es ei-
gentlich ein Extra-Plus geben...
Matthias Wiegandt + + + ~/,

Edward Shearmur hat uns vor nicht allzu langer
Zeit mit seiner wunderschönen, dramatischen
Musik zu Wings of the Dove beglückt. Ganz
anders angelegt ist natürlich der Score zu
Species II, der Fortsetzung des wenig erbauli-
chen Giger-CGl-Gruselprodukts Species.
Doch zurück zur Musik: Die CD ist aufgeteilt in
zwei Songs ganz zu Beginn und 9 Tracks des
Scores. Shearmurs Komposition bewegt sich
auf der inzwischen bekannten Allen/Aliens-
Ebene und ist fast gänzlich für Orchester
geschrieben. Shearmur gewinnt dem grauseli-
gen Drama aber auch ein wirklich bezaubern-
des Thema (Eve) ab, dem wir vom Klavier über
harmonischen Streichern in On the Surface
lauschen dürfen. In Mating Season Begins
verarbeitet der Komponist zu Beginn elektro-
nisch dumpfe, monotone Bassfiguren (die er
später im furiosen In the Barn wieder aufgreift),
versetzt diese mit unbändigen, einem Dschun-
gelambiente entsprechenden Flötenklängen
(Shakuachi? Pan Flöte?), ehe das Orchester
die Stimmung auf die brodelnde Spitze treibt.
First Blood ist ein chaotisch anmutender, recht
atonaler Actiontrack, bei dem sich Shearmur
metallischer Perkussion bedient, wahrschein-
lich um bestimmte bildliche Akzente zu beto-
nen. Mit diesen erwähnten Stücken und dem
eröffnenden The Red Planet ist das eigentliche
Spektrum des Scores abgedeckt, der sicher
nichts neues bietet, aber sich als Genremusik
im Horrorsegment bestens sehen/hören lassen
kann. Jedenfalls hatte Edward Shearmur das
Glück, im Gegenteil zu Chris Young, dass ein
Teil seiner Filmmusik auf einer legalen und
überall erhältlichen CD erschien.
Philippe Blumenthai + + +

Die coolste Filmmusik-CD. Ein todsicheres
Sammelstück. Vielleicht hat sich vor drei Jah-
ren jemand nicht nur Tim Burtons Ed Wood
angesehen, sondern vor lauter Trashbegeiste-
rung auch noch dessen Hauptwerk Plan 9
From Outer Space. Im Vorspann dieses Ge-
niestreichs gibt es lediglich für Gordon Zahler
eine Tafel (Musikalischer Direktor). Die Musik
wurde jedoch nicht eigens für den Film ange-
fertigt, sondern beruhte auf englischer Library
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Music, vorproduzierter Orchesterware, die dann
ohne Feingefühl zurechtgeschnipselt wurde,
um den monströsen Auswüchsen der Story das
entsprechende Flair zu verleihen. Eine streng
limitierte CD der Firma Retrosonic gab damals
den Soundtrack wieder. Deren Platte ist aber
noch getoppt worden, und zwar von dieser hier.
Rekordverdächtige 92 Tracks zwischen 3
Sekunden und 2:24 Minuten Dauer formieren
sich - in für die Zeit herausragender Klangqua-
lität - zu einem Arsenal des Terrors, auf das
niemand verzichten darf -und auch nicht muß!
Neben 22 Stücken, die in Ed Woods „Klassiker"
Verwendung fanden, kann man sich also
reichlich eindecken mit den Library-Werken von
Trevor Duncan, Steve Race, Van Philipps.
Alfred Ratston u.a.
Es geht gleich Ios mit Grip of the Law, in
Woods Plan 9 als Main Title gewählt; dann
folgen Titel wie Eerie Vaults (121), Difficult
Journey 2 (0:34) oder auch The Silent Watcher
(029). Passenderweise wurde im Booklet
hinter jedem Stück eine Kurzcharakteristik
plaziert: „terror sting", „anxious tension" oder
einfach „mysterious".
Wer das alles auf einmal durchhört, ist natür-
lich selbst schuld. Die Idiosynchrasie der
Scheibe besteht schließlich darin, daß ihre
Bestandteile gleich einem Hörspiel ohne Worte
konstelliert und programmiert werden können.
In der Phantasie des mit 50er Jahre-Filmen
vertrauten Hörers erzeugen sie augenblicklich
ein knisterndes Schwarzweiß-Gefühl. Stelle
sich doch jeder seinen eigenen, inneren Film
zusammen!
P.S. Erhältlich ist die CD nur direkt bei: Josef
Weinberger Musikverlag, Oeder Weg 26, D-
60318 Frankfurt, Fax: 069/590129
Matthias Wiegandt
Musik: + + +
Kuhfaktor: + + + + +

Nach der wenig berauschenden Mainstream-
CD und der bereits erheblich besseren Tsuna-
mi-Veröffentlichung erfährt Stagecoach hier
dank Lukas Kendalls „Film Score Monthly"
endlich seine definitive Wiederbelebung. Die
Musik für das Remake des einstigen John Ford
Klassikers stammt von dem zu jener Zeit
desöfteren im Western-Genre anzutreffenden
Jerry Goldsmith. Sein Score ist lyrisch, ver-
spielt und treffend. Das behagliche Hauptthe-
ma für Solotrompete erklingt erstmals im Main
Title, getragen von Streichern und Holzbläsern,
nach einem für Goldsmith zu dieser Zeit typi-
schen, rhythmisch forsierten Intro. Freundlich
und zart gibt der Komponist sein stets präsen-
tes Thema in First Born und All is Forgiven. In
atmosphärisch düsteren Passagen setzt Gols-
mith auf markante Instrumentationen wie die
Bassmundharmonika, geslappte, mit der Bo-
genstange geschlagene Streichersaiten oder
das Akkordeon, dem er aber an anderer Stelle
auch einen Hauch Volksmusik einbleut (Get
Out of Town). Stagecoach unterscheidet sich
von anderen Scores wie Hour of the Gun, 100
Rifles oder Rio Conchos vor allem darin, dass
Goldsmith die aktionsbetonten Momente un-
vertont lässt.
Als prächtiges Supplement befinden sich am
Ende der CD zwei Suiten zu Folgen der wenig
erfolgreichen Wild West-TV-Serie The Loner,
die Mitte der 60er Jahre ausgestrahlt wurde.
Fast zwanzig Minuten Score, aufgeteilt in die
Tracks An Echo of Bugles und One of the
Wounded, die anders als Stagecoach äusserst
düster und bedrohlich gehalten sind und sich
irgendwo zwischen Bandolero und den Sus-
penspassagen aus Rio Conchos ansiedeln
lassen.

Begleitet wird die auf 3000 Stück limitierte und
nur über das Magazin „Film Score Monthly"
erhältliche CD von einem hervorragenden
Booklet. Versprochen werden in dieser Silver
Age Classics genannten Serie weitere Juwelen
der Filmmusik. Demnächst sollen zwei bisher
unveröffentlichte Scores von John Williams
erscheinen. Mehr Infos auf
http://www.filmscoremonthly.com
Philippe Blumenthai + + + +

Ein rotes Fadenkreuz ziert den Silberling mit
der erweiterten Neuausgabe von Bernard
Herrmanns digital restaurierter Taxi Driver-
Musik, und durch selbiges kann man jetzt auf
die alte Alhambra-CD zielen, nachdem man sie
zuvor an einen Baum genagelt hat. Zunächst
umringt der rote Kreis allerdings den halbka-
putten Zahnkranz der CD-Hülle, aus welcher
beim erstmaligen 6ffnen munteres Plastik
herausrieselt; für diese Vorrichtung wurden
wieder nur zwei Cents des Etats bereitgestellt.
Es dauerte ja eine Weile, ehe die CD endlich
kam, aber das geht auch auf eine Initiative der
Betriebspsychologin bei Arista Records zurück.
Die wollte einfach nicht verantworten, Herr-
manns Schwanengesang - er starb am Tag der
Aufnahme - an einem finster-nebelschweren
Wintertag in die Postkästen wandern zu las-
sen. Sonst hätte man die Firma für eine er-
höhte Suizidrate verantwortlich machen kön-
nen. Diese Musik ist sogar schon über den
Weltschmerz hinaus: sie blickt in den Abgrund,
sinkt vielleicht schon hinein.
Mitte der siebziger Jahre waren Orchestersco-
res nicht gerade üblich, und Herrmanns aus-
getüftelte Instrumentation - im Grunde fehlt die
gesamte obere Hälfte der dem menschlichen
Ohr zugänglichen Oktaven - verstörte die
zeitgenössische Kritik. Er schichtete nicht
einfach Töne gleicher Instrumente zu Terzsta-
peln zusammen, sondern rauhte den Klang
dergestalt auf, daß immer der nächsthöhere
Ton von einer anderen Instrumentenfamilie
stammt; so als würde man lauter bunte Steine
aufeinandertürmen. Tiefe Streicher, gestopfte
Hörner, Trompeten mit Dämpfern, Baßflöten
und -Klarinetten, dazu Vibraphon und diverse
Zupfinstrumente sowie die kleine Rührtrommel
und Pauken ergeben einen beunruhigenden,
clusterhaften Sound, der sich jeweils mit klei-
nen Umstellungen verwandeln läßt und die
tiefsitzende Aggression des Protagonisten
verkörpert.

Es ist bezeichnend, daß die einzige eingängige
Melodie der Partitur -jene für Saxophon -nicht
allein von Herrmann stammt, weil der sich nicht
für Jau interessierte und das auch gnadenlos
kundgab. Mit Hilfe Christopher Palmers konnte
er die entsprechenden Elemente aber doch
beisteuern.
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Regisseur Martin Scorsese, immer schon an
guter Filmmusik interessiert, schrieb höchselbst
das salbende Wort auf dem zur Größe von 9
Rittersport-Tafeln ausfallbaren Beiblatt, wel-
ches dankenswerterweise sogar angibt, welche
Takes der ja nicht mehr abschließend begut-
achteten Einspielung jeweils verwendet wur-
den.
Zwischen vielen CD-Eintagsfliegen wurde hier
eine der notwendigsten, dunkelsten, rabiate-
sten Filmmusikplatten zusammengestellt und
zum Normalpreis unters Volk gebracht. Vor
dem Hörgenuß bitte das Telefonbuch mit der
Nummer der Psychiatrie bereitlegen und die
Handgranaten im Gartenteich ertränken!
Matthias Wiegandt + + + + +

Eröffnet wird der Silberling durch das bezau-
bernde Hauptthema Prince Rupert's Drop, eine
im unverkennbar typischen Thomas Newman-
Stil gehaltene Komposition: einsames Solokla-
vier, ergänzt durch den warmen Klang einer
Klarinette und dem hohen, fast schrillen Sound
einer Flöte. Dann schwillt die Musik an, wird
pompös und erhaben, was durch den Chor
unterstrichen wird, und fällt dann wieder in das
quirlige, leicht schräge Anfangsthema zurück.
Wunderschön! Während sich das erste Stück,
dessen Motiv auch in Oscar and Lucinda oder
The Church of Glass erklingt, abwechslungs-
reich und aufwühlend gibt, bleibt der Rest der
Partitur dezent, zurückhaltend, zerbrechlich
und stellenweise sogar recht spirituell (z.6.
zweite Hälfte von Aqua). Newman erzeugt mit
seinen feinen Kompositionen, die zeitweise
eher an Sounddesign als an (traditionelle)
Filmmusik erinnnern, eine prägnante Stim-
mung, die beim ersten Anhören eher vor sich
hinplätschert und erst nach mehrmaligem
Anhören ihre Schönheiten und Finessen offen-
bart. Abgerundet wird das Album durch je ein
Werk von Bruckner und Wesley, sowie Dialo-
gen von Ralph Fiennes.
Patrick Ruf + + + ~/Z

Wer mehr oder weniger aufmerksam meine
Artikel liest, dürfte bemerkt haben, dass ich an
und für sich dem Können des John Barry nicht
abgeneigt bin, bloss: Der Gentleman mit der
ruhigen Stimme hat die persönlichen Innovatio-
nen irgendwann Mitte der 70er Jahre abgelegt
und produziert seither fast nur noch im Gleich-
klang. Wenn man schon James Horner allzu
häufiges Zitieren seiner eigenen Werke zur
Last legt, sollte man Herrn Barry auf seine
letzten 20 Jahre aufmerksam machen. Um es
für einmal unverblümt auszudrücken: Würde
ein junger, unbekannter Komponist so scham-
los von seinem eigenen Stil zerren, er würde
der Faulheit bezeichnet werden.
Barrys neustes „Schreckmümpfeli" schlägt uns
mit seinem klassischen Werk The Beyond-
ness of Things um die Ohren. Alle 12 Stücke
könnten ebensogut Filmmusiktitel sein und alle
kommen sie einem so verdammt bekannt vor.
Sicher, Barrys Affinität für Melodien ist ausge-
prägt, zuweilen vorzüglich -der Hang zum
Dauerrepetieren des Themas aber auch. Ja,
Barry kreiert stets einen verschwenderisch
epischen Klangteppich -doch das kennen wir
spätestens seit Out of Africa zur Genüge
(übrigens eine Musik, die ich sehr liebe).
Beyondness of Things bietet schöne und
unaufdringliche Melodien, ist ausgezeichnet
eingespielt, klangtechnisch perfekt und... eher
langweilig!
Philippe Blumenthai + + y,

Endlich ist sie da, die langangekündigte Marco-
Polo-CD mit zwei Ersteinspielungen bedeuten-
der Filmpartituren Bernard Herrmanns. Und das
Warten hat sich in jeder Hinsicht gelohnt.
Von den beiden Gary Cooper-Western des
Jahres 1954 ist Vera Cruz der bekanntere,
Garden of Evil aber der weitaus bessere, ein
dramatischer, mit Könnerschaft inszenierter
Thriller über eine Kleingruppe, die sich auf-
macht, um Susan Haywards Mann im Indianer-
gebiet zu suchen und zu retten. Der will aber
gar nicht gerettet werden, und die geldgierige
Gruppe wird auf dem Rückweg dezimiert, bis
nur noch das Paar Hayward/Cooper übrigbleibt;
sowie Richard Widmark, der als Spielernatur
zwischen Zynismus und Humanismus eine
neurotische Galavorstellung abliefert, ehe er
sich freiwillig opfert, um allein einen Paß gegen
die nachrückenden Rothäute zu verteidigen.
Ein revisionistischer Film mit Indianerperspekti-
ve ist Garden of Evil keineswegs. Er fehlt in
Auflistungen der bedeutenden Western ebenso
regelmäßig wie Henry Hathaways anderes
Meisterstück in diesem Genre, From Hell to
Texas (1958). Beide entfalten das Paradox aus
panoramatischer Landschaftsfotografie und
klaustrophobischer Bedrängung. Gemeinsam
ist ihnen aber auch ein jenseits der musikali-
schen Westernsprache jener Zeit angesiedelter
Score. Daniele Amfitheatrof - er betreute den
späteren Film -sollte auch mal einen Sampler
mit seinen besten Werken bekommen. In
Bernard Herrmanns Diskographie hingegen
schließen sich allmählich die verbleibenden
Lücken.
Wer bislang nur das Vorspiel auf einer Tsuna-
mi-CD sein Eigen nennen konnte, wird nun mit
der kompletten, in 39 Cues aufgeteilten Film-
musik zu Garden of Evil verwöhnt. Herrmanns
Beiträge zum Western-Genre beschränken sich
auf diesen Film, The Men From Kentucky
sowie einige sehr engagierte TV-
Serienarbeiten, u.a. zu The Virginian. Wie
man sich denken kann, hat er auch hier kaum
typische Genrefarben und -rhythmen aufgelegt,
sondern sich an der dramatischen Situation
orientiert. Zwar verrät der Habanera-Rhythmus
in Siesta u.a. den südwärtsgerichteten Blick,
ansonsten herrschen aber die typischen Herr-
mann-Figurationen vor. Das Hauptthema sollte
man einmal mit John Williams' Poseidon
Adventure vergleichen und sehen, wie zwei
Könner aus einem ähnlich gestrickten Einfall
extrem verschiedene Main Titles entwickelt
haben.
Viele der meist kurzen Herrmann-Piecen sind
atmosphärische Umhüllungen für die Odyssee
der kleinen Reisegruppe durch unwegsames
Indianergebiet. Der meist abgeflachte
Grundrhythmus und ausgedehnte Akkordfelder
weisen -zumal in der recht konventionellen
Instrumentierung - zweifellos jeden Identifikati-
onsversuch ab. Keine romantischen Aufwallun-
gen wie in Jane Eyre, keine Tristan-Harmonik
wie in Vertigo, aber auch keine eingängigen
Patterns, nein: Herrmann verläßt sich überwie-
gend auf den Klang und die schwadigen, hier
und dorthin gewehten Melodiefragmente,
welche eigentümlicherweise manchmal an
Ghost and Mrs. Muir erinnern (so in Fuller's
Devotion).
Wem das alles trotz des tiefsinnig-elegischen
Nocturne (Nr. 20) alles nicht behagt, der wird
die gut elf Minuten aus Prince of Players,
einer filmischen Biographie des Bühnenschau-
spielers Edwin Booth zweifellos als zugängli-
cher empfinden. Herrmanns musikalische
Kulisse besitzt eine geradlinige, diesseitige
Kontur, wie er sie nur selten für angemessen
gehalten hat. Endlich kommt einmal seine

ausgeprägt anglophile Neigung durch, es
prunkt und funkelt, aber immer wieder wird der
Hörer zwischendurch daran erinnert, wem er
diese Musik verdankt.
Es spielt in dieser digitalen Aufnahme das
erprobte Moskauer Symphonieorchester. Das
bebilderte Booklet ist dem Wert der Edition
angemessen, nur die Frontseite verbreitet den
künstlichen Colorsalat einer billigen Farbkopie,
wie sie manche illegale CD als Frontispiz
voranträgt.
Matthias Wiegandt + + + + ~/,

Schade, schade. Graeme Revells Scoreanteil
auf dieser CD beschränkt sich gerade auf 4
Stücke oder 15 Minuten. Interessant aber ist
sie allemal, diese knappe Viertelstunde, auch
wenn die Tracktitel einem etwas anderes
vortäuschen: Jedes der 4 Stücke ist mit Chine-
se Box Theme betitelt, was soll man davon
bloss halten? Keine Angst, Revell präsentiert
uns sein Thema nicht in vier kaum zu unter-
scheidenden Variationen. Die Musik des Man-
nes mit dem Namen einer bekannten Plastik-
modelibau-Firma ist eine Mischung aus
fernöstlich ethnischem Gesang und atmosphä-
risch geformten Klangteppichen, bestehend
aus Orchesterteilen und elektronischen Pads.
Eine Art Liebesthema ist ebenfals enthalten,
das von einem wohl absichtlich leicht ver-
stimmten Klavier in bester Blade Runner-
Manier intoniert wird. Ich hätte gerne noch
einen Happen Originalmusik mehr vertragen.
Auf die übrigbleibenden 9 Songs lassen wir -
schnell, schnell -den Schleier des Vergessens
fallen.
Philippe Blumenthai + + + ~/, (nur für Revell)

Der Anglistik-Professor Dietrich Schwanitz
blickte mit seinem unterhaltsamen Roman Der
Campus satirisch, aber keineswegs realitäts-
fern hinter die bürokratischen Kulissen des Uni-
Betriebs. Als Verfilmung funktioniert das trotz
eigenhändiger Modifikation der Prosa zum
Drehbuch lange nicht so gut, weil der Leser
des Romans den Grad der Groteske per Vor-
stellungskraft wählen konnte, während ein
Kinobesucher den fixierten Überzeichnungen
des Films einspruchslos ausgesetzt ist.
Nikolaus Glowna hatte da keinen leichten
Stand. Deutsche Filmmusik ertreut sich weder
des Budgets einer Hollywood-Musikabteilung,
noch kann man behaupten, sie zeichne sich
durch überbordenden Einfallsreichtum aus. Die
Campus-Partitur beleiht auch nicht eben weni-
ge Pfänder. Ihr Hauptthema gibt sich gutge-
launt und leichtlebig, läßt aber die Gelegenheit
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verstreichen, hinter den Vorspanntiteln eine
tragende Idee zu plazieren. Babsis Versprecher
nebst Adrenalinstoß (Track 4) wird zunächst
auf dem Spannungsniveau einer Tatort-Folge
intoniert, danach versucht Glowna, sich über
Prokofieffsches Kick & Rush aus der Affäre zu
ziehen. Müssen Parodien denn immer auf
dieser Schiene bestritten werden? Die
„Solidaritätserklärung" rostet über einem Orgel-
punkt fest, und weil es nun nicht gut aussieht
für die Hauptfigur, verkomponiert sich Glowna
zu einer Oboen-Einlage in Friedhofsklamotten.
Die bedeckte Stimmung hält sich auch wäh-
rend der nächsten drei Stücke, den musikalisch
gehaltvollsten auf der um drei Songs berei-
cherten CD.
Als Begleitmusik zu den Bildern ist dies eine
befriedigende Arbeit, denn Glowna übertreibt
nicht und hält dem tändelnden Drehbuch sei-
nen eigenen Realismus entgegen. Ob es aber
gleich eine CD sein mußte? Was soll's -wir
sind mittlerweile alle ziemlich verwöhnt, und
wenn eine heimische Filmmusik-CD mit dem
US-Durchschnitt einigermaßen Schritt hält,
dann lohnt sich das Lamento nicht. Daumen
quer.
Matthias Wiegandt + + ~/2

1974 wurde die LP Le Tour Du Monde Des
Amoureux De Peynet als Japan Pressung auf
den Markt gebracht und konnte später nur
spärlich zum Kauf aufgetrieben werden, was
mir selber vor Jahren in London gelungen ist.
Nun ist die Filmmusik auf CD erschienen,
wobei der Grossteil des Scores (19 Tracks)
Alessandroni anzurechnen ist, dessen witzige,
unterhaltsame und kurzweilige Musik mit gro-
ssem Vergnügen anzuhören ist. So macht der
Trickfilm in verschiedenen Stationen der Erde
Halt, was sich in Alessandroinis Musik nieder-
schlägt: Jodel und Akkordeon in Dal Tirolo
Con Affeto, ein baumwollpflückender Chor in
Made in USA, oder die zirkusartige Marschmu-
sik mit originellem Chorgesang ä la Morricone
in Piazza Rossa.

Sechs Variationen über das Hauptthema Forse
Basta (Morricone) sind am Schluss der Scheibe
zu finden, wobei der Vermerk beim Hauptthe-
ma „Original Album version" nicht zutrifft. Diese
Version (LP) bleibt für mich die beste, dank der
beinahe durchgehenden Verwendung eines
Chores. Forse Basta ist eine wunderbar getra-
gene Melodie, wobei leider die von vielen auf
der CD zu finden erhoffte Vokalversion mit
Demis Roussos („A Flower's All You Need")
nicht Brau ist. Schade. Anzumerken noch dies:
Leider fällt der Kaufpreis der CD (jap. Pres-
sung) nicht gerade billig aus.
Andreas Schweizer + + + ~/z
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Un Revenant (1946) ist eine Rachegeschichte,
auf französische Art erzählt. Mit der Einspie-
lung von vier Auszügen der Partitur des
Schweizers Arthur Honegger (1892-1955)
erfüllt sich mir ein langgehegter Wunsch,
dessen Ursprung allerdings nicht ohne die
dazugehörigen Bilder erklärt werden kann.
Wohl jeder Filmfan kennt ein paar archetypi-
sche Situationen, die ihm einen Schauder über
den Rücken jagen, weil ein heißer Identifikati-
onspunkt berührt worden ist. Die Figur des
einsamen Fremden, der bei Aufblenden an-
onym in eine Situation gerät, mag ein solches
Phänomen sein. Während der Vorspanntitel zu
Un Revenant folgt die Kamera Louis Jouvet
auf seinem rastlosen Gang durch ein men-
schenleeres, nebeltrunkenes Lyon. Und die
triste Atmosphäre wird wesentlich hervorgeru-
fen durch Honeggers Begleitmusik. Man könnte
sie „schlingernd" nennen, ziellos getriebene,
langsame Akkordketten, deren schwere Last in
der Neuaufnahme mit dem Jeune Orchestre
Symphonique de Douai zusätzlich durch ein
gebremstes Tempo untermauert wird. Man
müßte einmal nach Basel fahren, wo die Parti-
tur aufbewahrt wird, und sich Honeggers Skiz-
zen genau anschauen. Die unbetitelte Vor-
spannmusik jedenfalls ist ein Meisterstück, wie
es wenige andere gibt.
Neben dieser Komposition vereinigt die CD
Radiokompositionen für Redemption of
Franyois Villon und Tete D'Or (beide 1951)
und zwanzig Minuten aus Honeggers Stumm-
filmmusik zu Abel Gances legendärem Na-
poleon (1927) sowie eine Suite aus Regain
(1936).
Matthias Wiegandt + + + +

Nach Gulliver`s Travels hat Trevor Jones
einen weitere Mehrteiler für das amerikanische
Fernsehen vertont. Die Hallmark Produktion
Merlin, welche das Leben des Zauberers und
Lehrers Uther Pendragons zum Zentrum hat,
wurde mit einem epischen orchestralen Score
versehen.
Age Of Magic wechselt nach kurzem Auf-
schwingen des Hauptthemas in eine lyrische
Darstellung des magischen Zeitalters. Das
Hauptthema begegnet uns zuerst in einer
bombastischen Vorführung, verschwindet dann
aber plötzlich und taucht nur allmählich aus der
Ferne wieder auf. Reich und detailliert orche-
striert, mit viel Streichern und Blechbläsern,
beschwört Jones eine verwunschene Welt
herauf. Spielerisch wachsen die Themen
ineinander und es herrscht ein Kommen und
Gehen. Krönend wird der Cue dann auch
beendet, bevor das nächste Kapitel mit The
Dragons Lair begonnen wird.
Mit Synthesizer und schweren Pauken angerei-
chert setzt hier nach kurzem Zögern ein verfol-
gender Rhythmus ein, welcher zugleich hero-
isch als auch spannungsgeladen ist. Anders als
Gulliver's Travel vermag Merlin auch in
diesen Augenblicken zu überzeugen, wurden
doch mehrere voneinander unterschiedliche
Themen eingesetzt.
Arthur's Call gleicht einem schwelenden Feuer,
die Glut pocht vor sich hin. Auf und ab. Auf und
ab. Spartanisch orchestriert, mit Holzbläsern,
ein paar wenigen Streichern und Perkussion,
wird der pulsierende Takt langsam vordergrün-
diger und nimmt unsere Aufmerksamkeit in
Anspruch. Daneben umrahmt das restliche
Orchester mit einer stark abgewandelten Ver-
sion des Hauptthemas das Geschehen. Ein
wortloser Chor akzentuiert spärlich hie und da.
Der Rhythmus wird von den Pauken aufgegrif-

fen. Die Streicher behandeln ein sekundäres
Hauptthema und führen dieses mit der Perkus-
sion zusammen. Bleiern kommen die beiden
Teile zusamen, versinken in einem schimmern-
den Meer der Streicher. Wir fühlen, dass die
Wartezeit bald vorbei ist. Nach einer kurzen,
einlullenden Pause hören wir die jäh aufbäu-
mende mäjestätische Bearbeitung des Haupt-
themas, welche voll orchestriert die Magie der
Szene untermauert und schliesslich dennoch
leise vergeht.

In Search Of The Grail, das Finale der CD, ist
einer der wirkungsvollsten Cues dieser Arbeit.
Ein neues Thema bricht durch eine erstwellig
mysteriöse Klangmauer. Streicher, Spinett
machen den Anfang, bevor das Main Theme
noch einmal aufschwingt und die Aufnahmen
zu einem krönenden Abschluss bringt.
Steve Logan Krebs + + + +

Er gehört zu den nur um einer Komposition
willen in Erinnerung behaltenen Musici: Das
Warsaw Concerto aus dem britischen Film
Dangerous Moonlight (1941) machte ihn
berühmt, und diese Komposition steht an der
Spitze einer ebenso farbigen wie empfehlens-
werten Anthologie. Richard Addinsell (1904-
1977), waschechter Londoner und studierter
Oxford-Musiker, begann 1936 seine ausdau-
ernde Karriere als Filmkomponist. Nun haben
sich also im Auftrag des Klassiklabels ASV
Kenneth Alwyn und die Royal Ballet Sinfonia
nebst einigen Solisten zusammengetan. Ihre
Interpretation besticht vor allem in den heiteren
Stücken, The Day Will Dawn, Blithe Spirit,
während dieser eher an der Mittagskonzert-
Oberfläche paddelnde Zugang den dramati-
schen Facetten von Highly Dangerous über-
haupt nicht bekommt.
Philip Lanes neu arrangierte Suite zu Green-
gage Summer (1961) wird von einem hüb-
schen Gitarrenthema eröffnet und dann etwas
ungeschickt mit einem Walzer verknüpft.
Invocation beginnt wie ein nochmals kompri-
miertes Warschauer Konzert, doch handelt es
sich wie beim abschließenden March of the
United Nations um ein orchestriertes So-
lostück für ein Radiodrama, was einen wieder
mal daran erinnert, wie stiefmütterlich doch die
Filmmusik-Szene mit der Schwestergattung
umgeht und übersieht, wieviele begabte Kom-
ponisten sich doch in jenem bilderlosen Feld
getummelt haben.
Nun aber das Glanzlicht des Albums: Selbst
hartgesottene Hitchcock-Anhänger geben
gramvoll ehrlich veranlagt zu, daß es da ein
paar Deckmäntelchen gibt, unter welchen die
Ausfälle des Meisters ruhen. Jamaica Inn und
Stage Fright würde ich gar nicht mal dazu
zählen, aber Under Capricorn (1949) ist trotz
Joseph Cotten und Ingrid Bergman eine totale
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Niete. Eine totale? Nicht ganz, denn ein Teil
der Tonspur birgt Perlen, die man nicht bei den
Säuen lassen sollte. Eine dreiteilige Suite hilft
uns weiter, denn erstens rettet sie einen the-
matischen Reißer, für den der Satz „geht wie
61 runter" erfunden worden sein könnte; sie
zeigt zweitens, daß Addinsell den
(melo)dramatischen Feinsinn dafür besaß,
seine typisch englische Elegik mit einem Ame-
ricana-Schlenker zu bereichern, drittens aber
die eigene Nationalität nach einem Walzerdre-
her endlich ganz zum Vorschein kommen zu
lassen. Denn nur die englische Musik bringt es
fertig, eine romantische Melodie in eine große,
imperiale Hymne umzufrisieren, welche keine
Gegenwehr mehr zuläßt; und in diesem Fall
auch nicht benötigt. Allen melodiesüchtigen
Lesern des Journals sei empfohlen, sich zu-
mindest diese 7 Minuten aus der CD zu stan-
zen.
Matthias Wiegandt + + + +

Eine ganz besondere Auswahl bisher nicht
veröffentlichter Themen mehr oder weniger
aktueller Filme, bietet diese auf 300 Stück
limitierte CD. Auf alle einzugehen würde den
Rahmen dieser Rezension sprengen, deshalb
picke ich einige Rosinen aus dem „Programm"
der Scheibe.
Als erstes hätten wir da die amerikanische
Version von The Big Blue mit Musik von Bill
Conti, die Eric Serras für US-Verhältnisse wohl
zu „europäisch" klingenden Score zu ersetzen
hatte. Contis hier in sechseinhalb Minuten
zusammengefasste Komposition ist eine atmo-
sphärische Synthesizermusik angereichert mit
Stimmen und Orchesterteilen.
Jerry Goldsmith' fröhlich-freche Musik zum
Flop mit Meg Ryan und Tim Robbins, I.Q.,
erfährt mit einem 4-minütigen Stück eine herrli-
che Präsentation. Goldsmith wandelt ein all-
seits bekanntes Kinderlied herrlich ab, über-
nimmt den ersten Teil (die ersten sieben Noten)
und leitet in seine eigene Version. Wirklich
köstlich.
Jade, ein weiterer Megaflop, wurde nicht
zuletzt wegen des gerüchteweise zu erfahren-
den Honorars des Komponisten, das 1,5 Mio.$
betragen haben soll, berühmt berüchtigt. Das
hier vorliegende 3-Minuten dauernde Stück
repräsentiert den kurzen Score eigentlich recht
gut. Düstere Synthesizer, gepaart mit einer
Solostimme und wenig Orchester geben dem
erotischen Thriller den notwendigen (?) musi-
kalischen Rückhalt.
Striking Distance ist ein für Brad Fiedel cha-
rakteristischer, actionbetonter Titel mit elektro-
nischer und akustischer Perkussion, Synthesi-
zer und einem mächtigen Thema für Blechblä-
ser. Terminator 2 lässt grüssen.
Weitere erwähnenswerte Stücke sind vor allem
Mark Ishams Fly Away Home, James Newton
Howards Pretty Women, Georges Delerues
romantisch-sentimentales Joe Versus the
Volcano, The Bodyguard von Alan Silvestri
und Bitter Moon von Vangelis. Für einmal
ungewohnt jazzig und fern ab vom episch
repetitiven Orchestarbombast ist John Barrys
Inside Moves.
Die restlichen Titel sind The Trial of Billy Jack
(Eimer Bernstein), Young Sherlock Holmes
(Bruce Broughton, ab der missratenen Varese
Sherlock Holmes compilation), Midnight Run
(Danny Elfuran), The Stunt Man (Dominic
Frontiere), Die Hard with a Vengeance
(Michael Kamen), The War of the Roses
(David Newman), Good Morning Vietnam
(Alex North), F/X 2 (Lalo Schiirin), Cinderella
Liberty (John Williams).
Philippe Blumenthai + + + y2

Die eindeutig schwächste der bisherigen Le-
wis-Promos. Zum langweiligen Nordsee-
Bohrinsel-Törn mit Roger Moore auf Bond-
Urlaub fiel dem Komponisten nur eine mono-
chrome Dauerberieselung ein, welche sich als
Kombination von Streichertremoli, dräuenden
Blechakkorden und pappigem Xylophon-
Geklingel umreißen läßt, das Ganze unverzagt
im °/4-Takt daherstampfend. Vereinzelt nimmt
Lewis einen marschartigen Gedanken dazu,
aber es überwiegt das beschriebene Einerlei,
welches zusätzlich durch primitive Synthesizer-
Drangsale (es pfeift und tutet wie das Plastik-
raumschiff vor der Hertie-Filiale) von verblei-
benden Reizen gesäubert wird. Zwanzig Jahre
nach der Entstehung des Films bekommt man
mit Midi-Files und einer guten Soundkarte
allemal bessere Orchesterklänge hin. In einer
Geschichte der Filmmusik wäre dieser Score
noch vor dem Kapitel „Stummfilm" dran.
Matthias Wiegandt + +

Wie schon bei The Specialist komponierte
Altmeister John Barry auch für den neuen
Actionstreifen mit Bruce Willis keine traditio-
nelle Spannungsmusik, sondern versah den
Film mit einem sentimentalen, melancholischen
Zuckerguss. Dabei erscheint die melodiöse
Partitur wie ein Cocktail aus ehemaligen Sco-
res: ein wenig Dances with Wolves, einige
Elemente aus James Bond und eine Prise
Romanze aus Out of Africa. Süffig-verträumte,
schöne Melodien aus der Feder des englischen
Oscarpreisträgers mit Neuheitsfaktor null. Kein
Wunder also, dass Kritiker behaupten: „Ein
Barry gehört, alle Barrys gehört!"
Patrick Ruf + + +
(Bewertet nach einem tüchtigen Schluck
Rum/Cola...hicks; phb]

Noch gar nicht alt, steht die CD schon auf der
Streichliste. Georg Haentzschel (1907-92)
studierte in Berlin Musik, wirkte als Assistent
Theo Mackebens und wurde in den Dreißigern
als Filmkomponist entdeckt. Wie er sich wäh-
rend des Nazi-Regimes benahm, ob sein
beruflicher Erfolg auf eilfertiger Mitwirkung an
der Propaganda oder auf persönlichem
Durchwurschteln beruht, verrät der Begleittext
dieser Capriccio-CD nicht. In jedem Fall konnte
Haentzschel Aufträge für reichsdeutsche Filme
wie Annelie (1940), Via Mala (1943) und vor
allem die Hans Albers-Prestigeproduktion
Münchhausen ergattern. Auszüge dieser und

weiterer Streifen hat das Kölner Rundfunkor-
chester unter Emmerich Smola mit respekta-
blem Einsatz aufgenommen. Es überwiegen
romantisch-komödiantische Passagen, im
Kostümfilm Münchhausen auch historisieren-
de Tänze wie die mozartisierende „Rokoko-
Szene".
„Klingendes Filmfestival" - etwas altbacken
nennt sich die Zusammenstellung dreier Kurz-
suiten aus Filmen des Jahres 1955: Emil und
die Detektive, Meine Kinder und ich sowie
Hotel Adlon, letztes Jahr entstaubt und mehr-
fach im TV gelaufen, weil das Berliner
Etablissement, seine Kriegs- und DDR-
Vergangenheit hinter sich lassend, wieder
eröffnet wurde. Haentzschel erweist sich
durchwegs als solider Tonsetzer deutscher
Schule, dessen Schokoladenseite sich beson-
ders in den leichtgewichtigen Stücken zu
erkennen gibt. Deutsche Filmmusik der Ufa-
Zeit ist, von den Song-Alben abgesehen,
immer noch kaum auf Tonträgern zu finden,
obwohl gerade die komödiantischen und melo-
dramatischen Facetten dieser Partituren locker
jeder Steiner- oder Young-Arbeit der vierziger
Jahre Paroli bieten können. Insofern kommt der
Haentzschel-Rundblick gerade recht.
Matthias Wiegandt + + + ~/,

James Horners Vertrag mit Sony hat a) einen
grossen Vorteil und b) einen kleinen Nachteil.
a) Nach dem riesigen Erfolg von Titanic will
man bei Sony natürlich die Welle ausnützen
und denkt ans grosse Geld (= Veröffentlichung
von diversen Horner Scores); b) die CD werden
luxuriös mit 77 Minuten Musik vollbepackt. Das
soll ein Nachteil sein? Normalerweise nein,
doch im Falle von Deep Impact leider ja. So
schön die Musik das Drama im Film untermalt
und die Emotionen hochschwappen lässt, so
ereignislos und überlang erscheint der Score
auf CD. Horner liess sich leider nicht viel Neues
einfallen um uns -rein tonträgermässig - zu
überraschen. So ist Deep Impact eine An-
sammlung von bekannten Instrumentierungen
epischeren Ausmasses (Streicherteppiche,
Hörner, Klavier, Blechcrescendi gepaart mit
perkussiven Adrenalinstössen), ähnlich wie wir
es zuletzt in Courage Under Fire, Apollo 13
oder den weniger auf Action getrimmten Stük-
ken aus Clear and Presdent Danger zu hören
bekamen.
Our Best Hope... enthält das eigentliche
Hauptthema von Deep Impact, semi-
patriotisch, hoffnungsvoll und nobel. The Wed-
ding wird vom hübschen Liebesthema für
Holzbläser, Chor, Celli und Bratschen geziert.
Der schönste Track des Albums ist das ab-
schliessende, fast 12-minütige Monumentals-
tück Goodbye and Godspeed, der eigentlich
alle wichtigen Momente des Scores umspannt.
Wer meine Affinität zu den Arbeiten des Kom-
ponisten kennt, weiss dass ich Horner oft und
gern viel Kredit gebe, doch in Deep Impact hat
er den Bogen selbst für mich etwas über-
spannt. Allzu viel bekanntes wird verarbeitet,
so richtig vom Fleck kommt die Musik eigent-
lich kaum, so dass das Album nach Beendi-
gung dieser Rezension wohl nicht so schnell
wieder im Player landen wird.
Philippe Blumenthai + + y,

Die mit einem 'gekennzeichneten Trtef sind
,sogenannte Promotional Re/eases und nicht im
.normalen CD-Mandel erMälttich. Mail Order
Ouflets wie fntrada, Screen Archivgis oder 8FS
führen diese CDs, jedoch in off limitieafer Au-
flage. Die Anschriften sind erhältlich bei Re-
daktion oder Sekretariat

-~---...3.~
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...sind neben den ausführlich besprochenen
Alben in der Schweiz auch George S.
Clintons jazziges Wild Thing (Varese
5924) und Thomas Newman's schräges
Mad City (Varese 5887) zu kaufen. Zudem
hat Varese Anfangs Juli In Like Flint/Our
Man Flint (5935) von Jerry Goldsmith, A
Perfect Murder (5946) aus der Feder von
James Newton Howard, Bernard Herr-
manns nicht verwendete Partitur zu
Hitchcocks Torn Curtain (5817) und den
Sampler Music from the Golden Age
(5937) mit Musik aus All About Eve,
Garden of Evil, The Rains of Ranchipur
sowie weitere Werke aus 20`" Century Fox
Klassikern auf den Markt gebracht. Virgin
dagegen veröffentlichte Robyn Millers
sphärischen Soundtrack zum meistver-
kauften Computerspiel aller Zeiten namens
Myst (845528-2) und gab zum 10-jährigen
Jubiläum von Le Grand Bleu (846111-2)
eine Geburtstags-Spezialedition von Eric
Serras Meisterwerk heraus, die sich aber
lediglich durch ein anderes Booklet vom
Original unterscheidet. Wem diese moder-
nen und kalten Klänge zuwider sind, emp-
fehle ich das „altmodische" und dramati-
sche Im Kampf mit dem Berg (Koch 3-
1772-2) von Paul Hindemith oder Dimitri
Shostakovich's Film Music from New
Babylon (Chandos 9600). Romantische
Klänge dagegen werden in Mario Beretta's
geheimnisvollen Vollmond des Schweizer-
regisseurs Fredi Murer (Phonag 13398) und
dem bezaubernden The Wings of the Dove
(Milan 55881-2) von Edwazd Shearmur
angeschlagen. Bei Milan ist auch noch
Four Days in September (57679) und die
Musik zur TV-Serie Stargate SGl (35832)
erschienen. Liebhaber von Spannungsmu-
sik sollten in Elmer Bernsteins Twilight
(Ede10022902), der einige tolle Span-
nungsmomente bietet, oder Trevor Jones
düsteres Desperate Measures (ZYX VEL
79715) reinhören. Eine lebensfrohe und
spassige Partitur mit vitalem Latineinschlag
komponierte dagegen Danny Elfuran für die
Komödie Flubber (Walt Disney Records),
während Randy Edeluran die Romanze Six
Days Seven Nights (Hollywood Records
162163) mit tropischen Rhythmen und
sülzigen Melodien unterlegte. Den Freun-
den deutscher Filmmusik lege ich den
Krimisampler Filmmusik (Polydor
517096) ans Herzen, der alle bekannten
Peter Thomas Melodien aus den kultigen
Edgar Wallace und Jerry Cotton Filme
enthält, derweilen ich Fans von ethnischen
Melodien L'Homme est une Femme
comme les Autres (Pläne REF 178482)
empfehle, dessen jüdische Melodien -
vorgetragen von einer himmlischen Klari-
nette -für ausgelassene Stimmung sorgen.
Sony schlachtet James Camerons Kassen-
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schlager Titanic nun auch noch mit einer
Single-CD (SK665893-2) aus, die neben
dem bezaubernden Rose auch noch zwei
Versionen des Tracks Southampton enthält,
während uns BMG Classics mit den Bul-
worth (RCA 663253 von Ennio Morrico-
ne, Hope Floats (RCA 663255) von Dave
Grusin, Cousin Bette (RCA 663168) von
Simon Boswell und Mr. Jealousy (RCA
663243) von Luna beglückt. Ryko ver-
wöhnt uns dagegen nicht nur mit ihren
Wiederveröffentlichungen, sondern brachte
auch die Partitur zu Ulee's Gold (10731)
von Charles Engstrom auf den Markt. Wer
lieber Sampler kauft, wird von Silva Screen
regelrecht verwöhnt: Sean Conuery -
Music from Films (189), Kevin Costner -
Music from Films (194), Mel Gibson -
Music from Films (195), Spectacular
Music (ACCD 1002) sowie Nino Rotas
Romeo & Juliet (200). Der Godzilla-
Soundtrack (Epic 489610) enthält neben all
den Songs nur gerade zwei kurze Stücke
aus der Feder von David Arnold, doch die
Plattenfirma hat schon angekündigt, dass
ein Scorealbum gleichzeitig mit der Kauf-
kassette in den Geschäften stehen wird. Mal
sehen, ob sie ihr Versprechen hält. Erstmals
hat auch Patrick Doyle gegen die Songs
verloren. Auf der CD zum Zeichentrickfilm
The Magic Sword - Quest for Camelot
(Atlantic 783112) ist er mit lediglich zwei
zum Teil pompösen Cues vertreten. Hof-
fentlich hat er nächstes Mal wieder mehr
Glück. Auch Trevor Rabin hat gegen die
(Rock)Songs verloren und ist nur mit einem
Cue auf dem Actionkracher Armageddon
(Columbia 491384) vertreten. Ähnlich
erging es Edward Barnes auf The Newton
Boys (Epic 489757), der lediglich drei
Scorestücke auf dem mit Ragtime- und
Jazznummern vollgespickten Silberling
plazieren konnte.
Auch in der Kategorie Songtracks sind
zahlreiche Neuheiten zu verzeichnen. Wäh-
rend Boogie Nights 2 (EMI 493076) durch
flippige und groovige Lieder überzeugt,
begeistert die CD der Erfolgskomödie
Sliding Doors (MCA 11715) durch mitrei-
ssende Popsongs. HipHop/R&B ist dage-
gen auf Taxi (Sony 489990), Butter (Sony
489963), Hav Plenty (Sony 491004) sowie
Woo (Epic 491121) angesagt und Rap
gibt's auf Streets Is Watching (DefJam
55832) wie auch Bulworth (Interscope
90160) zu hören. Rockiges Material findet
man auf Face (Polydor 524457), Spike
Lees He Got Game (Def Jam 558130),
Twentyforseven (Sony 489936), Fear and
Loathing in Las Vegas (Gellen 25218)
und The X-Files: The Album (EastWest
962266). Luxuriös gibt sich die 4-CD-Box
Warner Bros.: 75 Years Entertaining the
World (Rhino 752872) mit Songs auf drei
und Score auf einem Silberlingen. Zu
kaufen gibt es ausserdem den herzerwei-
chenden Country-Soundtrack zu Robert
Redfords neuestem Film The Horse
Whisperer (MCA 70025), die Popsongs zu
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Eddie Murphys neue Komödie Dr. Doolitle
(Atlantic 783113) und Sandra Bullocks
romantischer Komödie Hope Floats
(Capito1493402), Marvin Gayes Soul-
nummern zu Trouble Man (Motown
530884), die Wiederveröffentlichung von
Grease sowie die nordafrikanisch getränk-
ten Songs aus Gadjo Dilo (Warner
423045).
Natürlich gibt es auch dieses Mal wieder
einige nichtfilmmusikalische Alben von
Filmmusikkomponisten. Eric Serra tischt
uns in RXRA (Virgin 845595) drei engli-
sche und acht französische pop-rockige
Songs auf, zu denen auch der End Title
Song „Little Light of Love" aus The Fifth
Element gehört und die alle durch die
monotone Stimme des Franzosen eine
betörende Faszination verströhmen. Sehr
viel anspruchsvoller präsentiert sich da das
lediglich aus vier Stücken bestehende
Discord (Sony Classica160121)des Japa-
ners Ryuichi Sakamoto, welches mit seinen
lyrisch-melancholischen Streicherpassagen,
exotischem Schlagwerk und intellektuellen
Komplexitäten zu begeistern versucht.
Ebenfalls keine leichtverdauliche Kost ist
Michael Nymans The Suit and the Poto-
graph mit dem Streicherquartet No. 4 und
drei Steicherquartette, in denen sich der
Engländer bizarre Verrenkungen zumutete.
Wie üblich erscheinen seine Kompositio-
nen sehr eintönig und basieren auf stetige
Wiederholungen. Nyman-Fans werden
sicher begeistert sein. Wer es lieber popig
und jazzig mag, ist mit dem Album Move
(WEA 422934) von Klaus Doldingers
Jazzband Passport gut bedient. Groovig-
mitreissende Rhythmen mit einer guten
Prise eingängigem Jazz und tolle Melodien,
vom Sa~cophon angeführt, versetzten den
Hörer in gute Stimmung. Im klassischen
Bereich hat sich vor allem Koch mit der
Veröffentlichung von drei Konzertwerken
des Österreichers Erich Wolfgang Korn-
gold profiliert: Trio iür Klavier, Violine
& Cello (033472), The Romantic Piano
Concerto (066990) und The Snowman
(009631). Sony Classical doppelte mit
Music for Strings and Piano (48253) des
selben Komponisten gleich nach. Weitere
orchestrale Neueinspielungen sind Philip
Glass Symphony No. 2 (Nonesuch
979496), Aaron Coplands Music for the
Theatre (Sony 60177), Spike Lees Selekti-
on von Aaron Copland-Werken für seinen
Film He Got Game (Sony 60593) sowie
Toru Takemitsus Orchestral Works (Sony
63044). Ausserdem gibt's auf Hit Covers
(iJniversa180461) 20 Songs aus der Feder
von Burt Bacharach, ein weiteres Träume-
ralbumvon Kitaro namens Gaia (Domo
910032), Choral Works des Mr. Bean-
Komponisten Howard Goodall, Aasion Esti
Lobgepriesen Sei (Berlin 9352) des Grie-
chen Mikis Theodorakis und Elliot Gol-
denthals Ballet Othello (Varese 5942).



Aus dsm Postsack Unter dem Motto: Deutliche Worte. ................................................................... :

Heinz Sie¢rist. CH-Je¢enstorf oder gar gestört fühlt, eher keine lesen sollte oder dies ohnehin
nicht tut.

Zuerst herzlichen Dank für Euer neues Journal, das ich immer
wieder gerne lese, um mich mit anderen Liebhabern dieses im-
mer noch unterschätzten Musikstils in meiner Meinung bestätigt
zu sehen, oder aber mich auch von anderen Meinungen zu di-
stanzieren.

Mir ist im zuletzt genannten Zusammenhang schon oft aufg~
fallen, dass der harte Kern Eurer Zeitschrift zwar rasch einmal
erkennt, ob es sich bei den Score-Einspielungen um Americana-
Einflüsse oder um andere klassisch-orientierte Kompositions-
formen und lnstrumentierungen handelt. Sobald Filmmusik sich
aber in Richtung Rockmusik oder andere progressivere Stil-
richtungen vorwagt, so bleiben die Kommentare doch sehr pau-
schal oberllächlich und deswegen wohl oft auch negativ. Was
sofort benannt wird, ist etwa ein „rockiger, von einer Elektrogi-
tarre dominierter" Track wie bei Michael Kamen's Soundtrack
Album (#13/14, 5.39), oder „heulende Gitarrenklänge" bei
Face/Off (#12, S.23). Es wird aber nie in Betracht gezogen, die
Wirkung oder die Rechtfertigung eines Rockinstrumentes, vor
allem einer E-Gitarre, in einem Score zu ergründen. Einfacher
ist es wohl aufzuzählen, dass im Score von Hard Rain „8 Hör-
ner, 3 Trompeten und Posaunen sowie eine Tuba das Orchester
dominieren" (#12, 5.38). Vielleicht könnte man auch mal etwas
genauer beschreiben, was denn nun eigentlich ein „nerviger E-
Gitarrensound" in Space Jam bedeuten soll (#11,5.26). Oder
was beabsichtigt P. Blumenthal in seiner Kritik von Dead Pre-
sidents (#9/10, 5.43) mit seinem Ausspruch „mein Gott, die E-
Gitarren"? Falls den genannten Schreiber E-Gitarrensound so-
wieso immer nervt, so müsste er vielleicht von der Rezension
von Soundtracks mit solchen Instrumentierungen absehen, damit
der Rest der Leserinnen doch noch unbelastet zum Hörvergnü-
gen kommt

Vielen Dank zum Schluss noch an Patrick Ruf für seine Zeilen
zum immer mehr nervenden Betrieb des Cinemusic-Festivals
(z.B. versprochene Konzerte, miserable Infos beim Kartenvor-
verkauf etc.) Vielleicht könnten sich die Organisatoren endlich
auf die wahren filmmusikalischen Persönlichkeiten zurückbe-
sinnen: Hat wohl schon einer in Gstaad mitbekommen, dass Jer-
ry Goldsmith im Februar 1999 seinen 70. Geburtstag feiern
wird, kurze Zelt vor Festivalbeginn?!

Wohl kaum, Heinz, das würde uns alle doch überraschen...!
Ich habe Heinz auf seinen Brief schon in einem längerem Schreiben
geantwortet und möchte hier nur noch kurz auf einige Punkte
eingehen:
Überraschenderweise nervt E-Gitarrensound den „genannten
Schreiber" nicht immer, nur wette er so schreibt. Leider sind Dir
auch nur die ttegativen Kritiken oder Sätze aufgefallen, denn es
geht auch anders. Siehe z.B. Broken Arrow (Heft 7) oder in Sa-
chen progressiveren Stilrichtungen E.R. - Emergency Room (Heft
8), Last Man Standing (Ry Cooder, Heft 8) oder Set it Ofj (mit E-
Gitarre! Heft 9/1 D). Ich habe schon desöfteren erläutert, dass in
Rezensionen kein Pdatz für tiefschürfende Analysen bleibt - ausser-
dem lässt sich eine Reckfertigung von gewissen Elementen, Stilen
und Instrumenten oft auch nur mit dem Film in Verbindung brin-
gen, dazu wäre unter Umständen eilt mehrseitiger Artikel von
Nöten.
Ausserdem bin ich und sicher auch meine Autorenkollegen der
Meinung, dass sich ein Leser, der sich von Kritiken vorbelastet

Ich möchte nochmals darauf hinweisen, dass dem Rezensenten

lediglich 300 Wörter (+/) zur Verfügung stehen um seinen Ge-

fühlen, Gedanken und Eindrücken freien Lauf zu lassett. Manch-

mal ist das gar nicht so einfach. phb

MattLias Zimmermann, USA-Rancho Pls. Verdes (Calif.)

Was geschah mit der Kunst des "Scoring" am diesjährigen CINE-
MiJSIC Festivals?

Als hauptberuflicher Filmmusik-Komponist liegt mir natürlich eine
interessante Prograuunzusammenstellung des Cin~music Festivals,
Gstaad, gerade in Hinblick auf die Filmmusik, sehr am Herzen.
Wie der Name es eigentlich sagt, "CINE - MiJSIC", wäre das
Festival in Gstaad, eigentlich das prädestinierte Festival zur Aus-
leuchtung der Musik im Film mit dementsprechender Programm-
zusammenstellung und der damit verbundenen Kunst des
"Scoring"; - so zumindest sollte man es meinen. Ein solches Festi-
val sollte und kann sehr interessant und lehrreich zusammengestellt
werden, spezifisch auf diesen Hinblick. Abgesehen davon ist ein
Festival zur Ausrichtung der Musik im Film dringend nötig.
Obwohl anders als in manch anderen Sparten es wohl kaum j~
manden gibt, der nicht auf die eine oder andere Art mit der Musik
im Film in "Berührung" kommt (Kino/Fernsehen), ist es umso
erstaunlicher, als dass die wenigsten wirklich eine Ahnung von und
über diese Kunst haben. Daraus sollte man schliessen, dass ein
CINEMLTSIC Festival eben gerade gut gewählte Filme zu dieser
Kunstform vorzeigen würde und, warum nicht, auch zum Beispiel
ein Beitrag oder eine Diskussionsrunde etc., zum Thema wie ein
Filmmusik-Komponist arbeitet, zeigen kann.
Sind, Bach, Mozart, Beethoven, Schubert und Puccini alles Film-
musik Komponisten? Zweifelslos liebe ich deren Musik, schätze
sie hoch ein; unbestritten grosse Komponisten. Aber sie sind und
waren keine Filmmusik-Komponisten. (Und dies meine ich weder
ab- noch aufwertend; sondern als reine Feststellung). Filme wie
zum Beispiel: Yo-Yo Ma Iuspired by Bach oder Bach at the
Pagoda gehören nicht in ein Cinemusic Festival Programm, ge-
schweige denn ein Zucchero, so sehr die Fans seine Musik gross-
artig finden mögen.
Ich will nicht sagen, dass ein Film wie Bach at the Pagoda nicht
interessant war, doch auf einer anderen Ebene. Ich gebühre und
bewundere wie sich Hen Dr. Richner für die Menschen in diesem
Spital in Kambodscha einsetzt. Eine grossartige und selbstlose Tat.
Doch Bach komponierte die Suiten nicht für diesen Film, ja für
keinen Film wie wir alle wissen. Umso weniger erstaunlich ist
demnach die Feststellung, dass die Musik, in Bezug auf die drama-
tische Funktion, zeitweise überhaupt nicht zum Bild passte. Mit
diesem Film wurde in Hinblick auf die Filmmusik genau ein Bei-
spiel gegeben, wie's eben gerade NICHT geht, wie eine gewisse
Musik zu einer bestimmten Szene genau als unpassend erscheinen
kann und daraus resultierend wie die Kompositionsarbeit bei der
Filmmusik gerade NICHT von statten geht!
Ein professioneller Filmmusik Komponist setzt sich vor dem
Komponieren äusserst intensiv mit einer Szene auseinander. Was
muss die Musik hier aussagen? Wie gross ist die Instrumentierung,
welches Tempo verwende ich usw. Im oben genannten Beispiel
wurde bereits bestehende Musik genommen und zum Film
(zeitweise auf Biegen und Brechen) unterlegt. Das hat absolut
nichts mit der Kunst des "Scorings" zu tun.



Rus dem Posfsack

Da Woody Allen zu seiner Auszeichnung zum "Vincente Minelli

Award" (Auszeichnung für einen Regisseur, der sich besonders für
die Musik im Film erkenntlich zeigt), am Gala Abend nicht per-
sönlich die Ehre geben konnte, sandte er an Stelle ein Video-Tape
mit Danksagung ein. Unter anderem war daraus zu entnehmen,
dass er (Woody Allen) erstaunt war, dass gerade er diesen Preis
erhalte... und weiter sagte er, dass es für ihn jeweils ein Vergnügen
sei nach einem fertiggestellten Film, jeweils durch sein Archiv von
Schallplatten zu stöbern um geeignete Musik dazu zu finden...
Sollte wirklich gerade er der richtige Mann sein für eine solche
Auszeichnung?
Einige Schlussgedanken:
• Wieviele Filme wurden am diesjährigen Festival gezeigt, deren

Musik von anerkannten Filmmusikkomponisten spezifisch für
jenen Film komponiert wurde? Und wie steht die Anzahl der
Filme, deren Musik von anderweitigen Komponisten genom-
men und damit unterlegt wurde, im Verhältnis dazu?

• Das diesjährige Festival hat eigentlich offiziell erst am Mitt-
woch, 11. März begonnen. (Dies bestätigte einerseits die offi-
zielle Eröffnungsfeier anjenem Tag als auch, dass die Festhalle
davor noch nicht bezugsbereit war und somit auch kein Film
darin gezeigt werden konnte). Demzufolge wurden alle Filme
bis zu jenem Zeitpunkt ausschliesslich im Kino Gstaad gezeigt;
also nicht allzu sehr festivalbezogen.

• Da Michel Legrand als diesjähriger Cinemusic Award Preisträ-
ger auserkoren wurde, hätte sich wohl mancher Festivalsbesu-
cher (mit Recht) gefragt: Wann kann ich mir einen Film, mit
geschriebener Filmmusik von Herrn Legrand am diesjährigen
Festival anschauen? Nun, wer nicht bereits vor dem Miriwoch

Unter dem Mofto~ Detrttrche Worte

angereist war und sich diese nicht in einer bereits gewohnten
Leinwandgrösse (Kino Gstaad) anschauen wollte, ging vom
Mittwoch bis zur Galaveranstaltung leer aus! Nicht ein einziger
Film mit Musik von Legrand wurde vom Mittwoch bis zur
Galaveranstaltung gezeigt! Dies erachte ich nicht nur als pein-
lich sondern auch als unhöflich...

Ronald Kuss, D-Herzfelde

Es ist fast nicht möglich sich zu entscheiden, welchen Score man
mit unter die ersten 10 einreiht. Ich habe das Gefühl, dass wenig-
stens ein weiteres Dutzend Anspruch auf einen dieser Plätze hat:

1. Ben Hur (Miklös Rözsa)
2. El Cid (Miklös Rözsa)
3. Krull (James Horner)
4. Conan, the Barbarian (Basil Poledouris)
5. Braveheart (James Horner)
6. Cuthroat Island (John Debney)
7. The Wind and the Lion (Jerry Goldsmith)
B. Lionheart (Jerry Goldsmith)
9. Willow (James Horner)
10. Shogun Mayeda (John Scott)

Somit wäre die Top Ten-Filmmusik-Aktion abgeschlossen. Wie
wäre es nun mit einer kleinen Top Ten-Komponisten-Liste? Ein-
schicken an Philippe Blumenthai, Rötistrasse 7, CH-4513 Lan-
gendorf oder film. music.journal@bluewin. ch

In den vergangenen Heften hat Patrick
Ruf über Leben und Werk Max Steiners
berichtet. Sein Tee lieferte nicht nur
willkommene Ergänzungen zu den be-
kannten Kurzbiographien, er setzte sicher
bei etlichen Lesern den Wunsch frei, nun
auch weniger geläufige Steiner-
Aufnahmen hören zu können. Weil das
LP-Zeitalter von ein paar Kultaktivitäten
abgesehen beendet ist, werden entspre-
chende Editionen kaum bemerkt. Aber
viele Sammler haben noch einen funkti-
onstüchtigen Plattenspieler unter dem
Kopfkissen liegen und wären an Nach-
schub interessiert. Grund genug, um auf
ein paar in nur noch kleinsten Stückzah-
len (Stand Juni: ca. 20 Stück) lieferbare
Steiner-LPs aufmerksam zu machen.
Nachdem Tony Thomas etliches auf
seinem Privatlabel veröffentlicht hatte,
sah der Steiner-Experte Helmut Siebertz
vor wenigen Jahren die verbleibenden
Bänder auf ihre Brauchbarkeit durch. 14
Editionen, teilweise mehrere Platten
zusammenfassend, sind erschienen, Vol.
1-7 vergriffen. Die verbleibenden LPs
können nur direkt über Herrn Siebertz
(Adresse s.u.) bezogen werden. Manche
bieten ein Sammelsurium verschiedenster
Score-Auszüge an, und zwar grundsätz-
lich die Originalaufnahmen. Es gibt keine
Alternativen! Mir liegt folgendes vor:

MSMS 9110 (Doppel-LP, DM 45,-)
Elf Filme unterschiedlichster Genres in
Suiten zwischen zwei und dreizehn Mi-

..... ...............
3~+

nuten: Distant Drums (1951), Charge of
the Light Brigade (1936), Caine Mutiny
(1954), Watch an the Rhine (1943),
Winter Meeting (1948), Voice of the
Turtle (1948), Battle Cry (1955), My Girl
Tisa (1948), The Decision of Christo-
pher Blake (1948), Since You Went
Away (1944) und Lightning Strikes
Twice (1951). Eine besonders wertvolle
und empfehlenswerte Edition, versam-
melt heterogenes Material, auch unbe-
kannte Filme, an die man z.T. nicht mehr
gelangen wird. Denn mittlerweile sind alle
Bänder vor 1950 an Rhino-Turner gegan-
gen, die aber mit dem Verkauf von Gone
With The Wind und Casablanca so
unzufrieden waren, daß sie die unbe-
kannten Werke nicht herausbringen wer-
den. Für die meisten Scores dürfte also
die Doppel-LP eine allerletzte Gelegenheit
mit sich bringen!

MSMS 12113 (Doppel-LP mit zusätzli-
cher Bonus-Platte HMS 1000, DM 60,-)
Acht Scores, abgesehen von der kurzen
Sequenz aus All this and Heaven too
(1940) längere Tracks: Miracle of our
Lady of Fatima (1952, 31 Minuten),
Intermezzo (1939, 11:41), Ice Palace
(1960, 7:02), Deep Valley (1947, 10:18),
Saratoga Trunk (1946, 20:13), Close to
my Heart (1951, 8:04) sowie 20 Minuten
aus einem sehr schönen Mystery-Score
Steiners: Woman in White (1948). Die
Zusatzplatte bietet Original-

Vorspannmusiken verschiedener Kompo-
nisten, darunter exklusiv: Angelique et le
Roy (Michel Magne, 1966), Prince Vali-
ant (Franz Waxman, 1954), Shane
(Victor Young, 1953), Hunchback of
Notre Dame (Alfred Newman, 1939) und
The Appaloosa (Frank Skinner, 1966).

MSMS 14 (Einzel-LP, DM 30,-)
Steiners Pursued (1947) ist leider nur als
kurzes Streiflicht präsent, dafür gibt es
eine Stunde aus insgesamt vier Werken:
Rocky Mountain (Errol Flynn-Western
von 1950), Gold is where you find it
(1938), Sergeant York (1941) und Virgi-
nia City (1940). Wer nicht viel Geld anle-
gen will, ist mit dieser letzten LP der Serie
gut bedient.

Porto geht extra. Interessenten an einer
oder allen Editionen wenden sich bitte per
Brief an Helmut Siebertz, Alte Schulstra-
ße 16, D-53229 Bonn. Herr Siebertz
antwortet sehr freundlich und kenntnis-
reich über Steiner, schickt auf Wunsch
auch genaue Titelübersichten zu. Für
mich war Steiner immer der am wenig-
sten spannende Komponist .des Golden
Age, die LPs haben jedoch (zumindest
Vol 9/10 und 12/13) diesen Eindruck in
positivere Bahnen gelenkt. Also: letzte
Gelegenheit, bitte beeilen, keine Neuauf-
lage!



Rykodisc Eine aktuelle CD-Übersicht

Nachdem in gut unterrichteten Filmmusik-
kreisen schon länger darüber gemunkelt
wurde, bestätigte sich letzten Sommer
schliesslich das spektakuläre Gerücht:
Rykodisc hat mit dem Filmstudio MGM
einen Deal geschlossen, welcher der Plat-
tenfirma erlaubt, Soundtracks aus deren
Bibliothek zu publizieren. Durch diesen
Vertragsabschluss erhält Rykodisc aber
nicht die Rechte an allen MGM-Filmen,
sondern nur an denjenigen nach 1987 sowie
an allen United Artist Filmen, deren So-
undtracks früher nicht bereits durch EMI
veröffentlicht worden waren, wie das bei
den Bond Streifen von Dr. No bis Moon-
raker der Fall ist. Hier sind juristische
Abklärungen im Gange und solange diese
andauern, können diese Soundtracks auf
keinen Fall neu aufgelegt werden. Die
Rechte an den MGM Filmen (wie auch den
Soundtracks) vor 1987 hat die Firma Tur-
ner (TNT, CNN, etc) dem Filmstudio in
einer Finanzkrise abgekauft. Diese Partitu-
ren wie beispielsweise Gone with the
Wind und Ben Hur werden von Turners
höchst renorruniertem Label Rhino auf den
Markt gebracht oder an Firmen wie Pen-
dulum (Ice Station Zebra) und Intrada (A
Patch of Blue) lizensiert. Doch trotz dieser
wnfangreichen Bibliothek wird Rykodisc
zahlreiche Soundtracks nie pressen können,
da United Artists anfangs der 80er Jahre
unzählige Masterbänder vernichtet hat. Ich
wüsste ja zu gerne welcher Idiot diese
„Aufräumaktion" angeordnet hatte.
Diese sensationelle Meldung ging natürlich
wie ein Lauffeuer um die (Filmmusik)Welt
und versetzte die Soundtrack-Gemeinschaft
in helle Aufregung. Doch obschon man
dem ersten Album mit Ungeduld und
grösster Freude entgegensah, hielt sich die
Begeisterung in der Schweiz in Grenzen.

CD-Übersicht

IT'S A MAD, MAD, MAD, MAD
WORLD
Ernesf Gold
Ryko 10704 (46:07/24 Tracks)

Da ich dieses Album bereits im letzten
Heft vorgestellt habe, gehe ich hier nur
kurz darauf ein. Geprägt wird die Par-
titur dieser Komödie von zwei Motiven,
die beide im Main Title vereint sind und
im Verlauf der CD immer wieder auf-
tauchen. Das erste ist ein überdrehtes
karussellähnliches Thema, während
das zweite aus einem mitreissenden
und musicalartigen Ohrwurm besteht,

Schliesslich wäre es ja nicht das erste Mal,
dass solche Soundtrackperlen nicht ins
Sortiment der Schweizer Plattenfirmen
aufgenommen würden. Ich erinnere mich
da zum Beispiel zähneknirschend an meh-
rere grandiose Rhino-Alben oder an die
kürzlich erschienenen, fantastischen Alben
Taxi Driver und Close Encounters, die
man im Schweizer Arista-Katalog vergeb-
lich sucht. Also bleibt dem Fan nichts
anderes übrig, als auf den teuren Import
auszuweichen, was besonders den Geld-
beutel schmerzt.

Als dann die ersten Soundtracks Mitte
Oktober erschienen, ging ein Aufschrei der
Entrüstung durch die Reihen der Filmmu-
sikfans, denn die Hörfreude wurde durch
die eingefügten Dialogstücke stark getrübt,
obwohl diese in separate Cues getrennt
waren. Da trösteten weder die schönen,
informativen und reich bebilderten Boo-
klets noch der CD-ROM Bonus bestehend
aus Filmclips und Trailer über die leidigen
Musikunterbrüche hinweg. Gemäss Ryko-
disc hoffte man jedoch durch den Ein-
schluss der Dialoge auch andere Käufer-
segmente als ausschliesslich Filnunusikfans
anzusprechen. So eine „geniale" Idee
stattunt sicher von irgend einem zalilengei-
len Manager, der von Filmmusik keine
Almung hat. Wenn ich nämlich Dialog
hören will, sehe ich mir den Fil►n an, kaufe
aber ganz sicher nicht den Soundtrack. Die
Rechnung ging jedenfalls nicht auf, denn
Rykodisc wurde von Kritik regelrecht
überschwerrunt und entschloss sich darauf-
hin, dass die ab Juni 1998 veröffentlichten
Titel keine Dialoge mehr enthalten. Fanati-
sche Fans lamentierten ausserdem, weil die
CDs den identischen Inhalt aufweisen wie
die damaligen LPs und dass hier eine ideale

welches auch die Basis für den Titel-
song (Overture) bildet. Abgerundet wird
der Soundtrack durch einige wenige
südländisch-rustikale oder swingige
Cues.
+++

OCTOPUSSY
John Barry
Ryko 10705 (37:20/14 Tracks)

Was kann ich schon über John Barrys
ersten Bondfilm der 80er Jahre sagen,
ausser dass es sich um ein Schmuck-
stück handelt. Nicht umsonst wechselte
die Bootlegversion bei Auktionen zu
horrenden Preisen den Besitzer. Wie

Gelegenheit verpasst worden sei, die Alben
mit zusätzlichen Musikstücken zu ergän-
zen. Dass Rykodisc diese tolle Chance
nicht nutzte, bedauere auch ich zutiefst,
habe aber volles Verständnis dafür. Be-
kanntlicherweise muss man in den Staaten
bei der Neuauflage einer Filmmusik dem
Orchester (bzw. jedem einzelnen Musiker)
Wiederverwendungsgebühren (sogenannte
re-use fees) bezahlen, die enorm hoch sein
können. Publiziert man aber Musik, die
schon einmal auf einer LP veröffentlicht
war, fallen diese Gebühren weg. Rykodisc
spielte zum Beispiel mit dem Gedanken,
Species auf den Markt zu bringen, doch die
Fees von $80'000 zusätzlich zu den nor-
malen Produktionskosten schreckte ver-
ständlicherweise ab.
Da die finanziellen Verpflichtungen enorm
gross sind, konzentriert sich Ryko am
Anfang ausschliesslich auf Titel die schon
als LP erhältlich waren und von denen die
Plattenfirma überzeugt ist, dass sich diese
(nicht nur bei Filmmusikliebhabern) ausge-
zeichnet verkaufen: Rockgitarrist Frank
Zappa, James Bond oder Ji►runy Buffet
sowie songorientierte Alben. Erweist sich
die Serie als erfolgreich, so bin ich sicher,
dass Rykodisc in Kürze auch ausschliess-
lich auf den Scoreliebhaber zugescluiittene
Alben produzieren wird. Sollte sich das
tatsächlich verwirklichen, könnte mancher
langgehegter und sehnlichster Soundtrack-
Wunsch endlich in Erfüllung gehen.
Schliesslich genügt schon ein Blick in den
Filmkatalog von United Artist, um bei
jedem von uns das Wasser im Mund zu-
sammenlaufen zu lassen.

üblich vermischt Bonds musikalischer
Vater auch hier süffige Streicherarran-
gements mit fetzigen Blechklängen und
kreiert dadurch diesen unverkennbaren
Sound, der so kennzeichnend für den
Geheimagenten seiner Majestät ist.
Der Score enthält aber nicht nur rassi-
ge, spritzige Action-Cues sondern auch
düster-dunkle (Bond at the Monsoon
Palace) und romantisch-mysteriöse
(Arrival at the Island of Octopussy)
Momente. Zauberhaft ist vor allem der
von Rita Coolidge interpretierte Titel-
song „All Time High" (dieses schluch-
zende Sax-Intro treibt mir doch jedes-
mal einen Wonneschauer über den
Rücken) Patrick ist selber leiden-
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schaftlicher Saxophonist...phb], dessen
Melodie John Barry unter Verwendung
eines üppigen Streicherregisters und
Soloflöte unter anderem auch in ThaYs
my Little Octopussy oder Bond Meets
Octopussy erklingen lässt.
++++

ACROSS 110th STREET
J.J. Johnson
Ryko 10706 (32:53/18 Tracks)

Für Scoreliebhaber fällt diese CD mit
lediglich fünf instrumentalen Stücken,
die knapp 14 Minuten ausmachen, sehr
enttäuschend aus. Besonders weil die
Partitur aus dieser coolen, funk-
jazzigen Musik besteht, welche für die
frühen 70er Jahre so typisch war. Wer
meint, lediglich Lalo Schifrin könne
diesen Nervenkitzel-Jazz komponieren,
wird hier eindeutig eines Besseren
belehrt. Der rastlose Grossstadt-Irrsinn
kommt dank der mit Streichern und
elektronischen Instrumenten erweiteren
Big Band Formation in den Stücken
Hartem Clavinette und Hang On In
There hervorragend zum Zuge. Ver-
träumtere und romantischere Melodien
erklingen dagegen in If You Don't Want
Me und Hartem Love Theme, in wel-
chem das elektronische Piano in den
extrem hohen Oktaven mit dem Eng-
lischhorn säuselt. Die instrumentale
Version des von Bobby Womacks
interpretierten Titelsongs, hier in einer
groovigen Up-Tempo Version mit viel
Blech und Sax, rundet das Angebot ab.
Johnsons Musik begeistert mich sehr,
wird aber unter den sechs 70er-Jahre-
Songs (16:26 Min) und den sieben
Dialogstellen (2:36) regelrecht begra-
ben. Schade, denn dies hätte ein tolles
Score-Album sein können.
++~/2

LENNY
Ralph Burns
Ryko 10707 (37:32/18 Tracks)

Das Album mag ja ausgezeichnet die
Ambiente des Filmes einfangen, doch
wer sich nur für die Musik interessiert,
wird den Silberling verFluchen. Nicht
nur besteht die Hälfte der Cues aus
Monologen des Stand-up Comedian
Lenny (Dustin Hoffman), sondern aus
völlig unverständlichen Gründen er-
klingt die Partitur oft direkt (und ohne
separat sequenziert zu sein) im An-
schluss an dessen Performance oder
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erklingt als Background zu seinen
Darbietungen. Wer Ralph Burns mitrei-
ssende und melancholische Jazzkom-
positionen oder seine Adaptationen
von solcher Musik aus einem Comedy-
club dieser Zeit hören will, muss sich
also in der Regel durch die Dialoge
quälen. Fürchterlich! Trotz tollen
Jazznummern kann man die Scheibe
höchstens als Freesbee brauchen.

NED KELLY
Shel Silversfein
Ryko 10708 (36:27/16 Tracks)

Im Gegensatz zu traditionellen We-
stern erklingt hier nicht eine mitrei-
ssende Americana- oder Country-
Partitur sondern ausschliesslich ly-
risch-folkloristische Songs, die von Kris
Kristofferson oder Mick Jagger vorge-
tragen und durch Dialoge ergänzt wer-
den. Da die CD kein einziges instru-
mentales Stück enthält lautet mein
Ratschlag: Finger weg von diesem
Album, ausser man kann sich für sol-
che Songs begeistern!

RANCHO DELUXE
Jimmy Ruffett
Ryko 10709 (27:00/17 Tracks)

Auch diese Partitur wird von einem
starken Countryeinschlag geprägt,
doch im Gegensatz zu Ned Kelly bietet
der Soundtrack aus der Feder des
äusserst populären Sän-
ger/Songwriters nicht nur Dialoge und
Songs, sondern auch sechs instru-
mentale Cues. Diese sind mit typischen
Countryelementen wie Geige oder
Mundharmonica getränkt und werden
in The Wrangler mit Blues oder in So-
me Gothic Ranch Action mit Swing
ergänzt. Alles in allem ein sehr stim-
mungsvolles, rurales Album, das für
meinen Geschmack jedoch zu viele
Songs enthält. Doch das stört Jimmy
Ruffett- und Country-Fans sicher nicht.
++

THE GREAT ESCAPE
Elmer Bernstein
Ryko 10711 (33:20/16 Tracks)

Elmer Bernstein komponierte für die-
sen Kriegsgefangenen-Streifen einen
erstaunlich lyrischen Score mit gele-
gentlich leichtem irischen Einschlag,

dessen Höhepunkt zweifelsohne das
grandiose Marschthema ist. Dabei
handelt es sich um einen lockeren
Ohrwurm, der von Flöte und Holzin-
strumenten intoniert und von einem
Rhythmus auf Tuba und Bass begleitet
wird. Doch trotz der militärischen Tra-
gik verströhmt das kennzeichnende
Thema eine gute Portion Optimismus,
Lockerheit und Hoffnung.
Die Veröffentlichung dieses Albums
erstaunte doch sehr, da bereits eine
identische Version von Intrada und ein
längeres Bootleg, beide ohne Dialog,
existiert. Ausserdem hat Varese eine
Neueinspielung unter der Leitung des
Komponisten höchstpersönlich ange-
kündigt. Wer sich an den Dialogen stört
oder die Ryko-Serie nicht lückenlos
besitzen muss, empfehle ich die Intra-
da-Version, welche man zur Zeit noch
für lächerliche $0.99 (!!!) beim Label
selber kaufen kann. Doch Dialog hin
oder her, Elmers Musik ist und bleibt
hervorragend.
++++

IN THE HEAT OF THE NIGHT/THEY
CALL ME MISTER TIBBS
Quincy Jones
Ryko 10712 (70:40/35 Tracks)

Eröffnet wird der Silberling durch den
stimmungsvollen, schwülen und blue-
sigen Titelsong „In the Heat of the
NighY', der vom grossartigen Ray
Charles interpretiert wird und der durch
weitere Bluesnummern im Verlauf des
Albums ergänzt wird. Quincy Jones'
Partitur zeichnet sich jedoch nicht nur
durch die für den Süden der USA cha-
rakteristischen Blues- und Gospelrock-
Einflüsse aus, sondern verströhmt
auch viel Aggression, Ängste und Ge-
walt. Diese explosiven Gefühle weckt
der Komponist u.a. in Peep-Freak
Patrol Car oder Cotton Curtain durch
den Einsatz einer aggressiven Quer-
flöte, prägnaten Gitarrenriffs und einem
grimmigen Skat (wortloser Gesang).
Der Score besteht aber nicht nur aus
pulsierenden und gewalttätigen Num-
mern, sondern enthält auch einige
ruhigere, erholsamere R&B-Melodien.
Für das Sequel komponierte der reno-
mierte Musiker einen mitreissenden,
urbanen Sound, um das City-Feeling
optimal rüberzubringen. Tolle Beispiele
solcher funky R&B Tracks im 70er
Jahre-Stil sind Call Me Mister Tibbs
(Main Title) oder auch Fat Poppadad
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dy. Die Partitur verfügt auch über meh-
rere sehr schöne, balladenartige Blu-
esnummern (z.B. Black Cherry oder
Family Man), welche dem Score einen
humanen Touch verleihen. Die CD,
welche gleich zwei Soundtracks ver-
eint, ist ein lohnenswerter Kauf, beson-
ders da sich die Songs -wie die weni-
gen Dialoge auch -sehr gut in den
Score integrieren.
+++

PARIS BLUES
Duke Ellington
Ryko 10713 (33:11/14 Tracks)

Den jazzigen Soundtrack des Bandlea-
ders Duke Ellington habe ich schon im
letzten Journal besprochen; hier also
nur eine Kurzzusammenfassung: Ne-
ben einigen aufgefrischten Standard-
Nummern wie „Take the A Train" oder
„Mood Indigo" erklingen auf dem So-
undtrack auch mehrere, speziell für
den Streifen komponierte Stücke, die
meistens aus sentimentalen Balladen
bestehen. Obwohl Paris Blues eine
tolle Partitur ist, wird der fürstliche Big
Band Sound wohl vorwiegend einge-
fleischte Jazzfans ansprechen.
+++~/2

RETURN OF THE MAGNIFICENT
SEVEN
Eimer Bernstein
Ryko 10714 (34:54/16 Tracks)

Auch dieses Album habe ich bereits im
letzten Heft vorgestellt, weshalb ich
mich hier wiederum kurz fasse: Genau
wie das Original wird auch die Partitur
des Sequels vom mitreissenden, feuri-
gen Titelthema, dem brutalen, groben
Motiv der Banditen und zahlreichen
mexikanischen Einflüssen geprägt.
Wer noch kein Magnificent Seven
Album besitzt, kauft sich lieber die
Koch-Veröffentlichung. Diese kommt
nicht nur ohne Dialoge aus, sondern
enthält auch doppelt so viel Musik. Der
Kompletist wird aber die Finger von so
einer tollen Musik kaum lassen können
und sich auch diese Scheibe erstehen.
+++~/Z

SOME LIKE IT HOT
Adolph Deutsch
Ryko 10715 (32:50/20 Tracks)

Das Album dieser Screwball Comedy
setzt sich aus sechs Dialogen, den
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obligaten Songs von Marilyn Monroe
(u.a. der Klassiker „I Wanna be Loved
by You") sowie dem Score aus der
Feder von Adolph Deutsch zusammen.
Dieser adaptierte einerseits bestehen-
des Material (Park Avenue Fantasiey
oder Down Among the Sheltering
Palms) und vertonte andererseits auch
mehrere Stellen mit Eigenkompositio-
nen wie beispielsweise Randolph
Street Rag, Tell the Whole Darn World
oder Play it Again Charlie. Diese be-
stehen vornehmlich aus heiteren jazzo-
rientierten Big Band Nummern, welche
nicht nur die sprudelnde Energie des
Filmes trefflich einfangen, sondern in
gewissen Stücken wie Sugar Blues
auch Sinnlichkeit und verführerische
Weiblichkeit pur versprühen. Wer da
nicht mitwippt hat mit Sicherheit ein
schwerwiegendes Gehörproblem.
+++

AFTER THE FOX
Burt Bacharach
Ryko 10716 (33:14/24 Tracks)

Für Scoreliebhaber fällt dieser Sound-
track mit lediglich einem einzigen Song
richtig angenehm auf. Bei dem Lied
handelt es sich um den spassigen
Titelsong, dessen göttliche Ohnnrurm-
melodie Burt Bacharach in der Partitur
unter anderem im mitreissend-
pompösen Making a Movie in Sevalio
oder dem legeren und rustikal-
folkloristischen The Fox in Sevalio
verwendet. Die Kompositionen ver-
sprühen mit ihren warmen mediterra-
nen Klangfarben nicht nur das lockere,
teilweise chaotische italienische Le-
bensgefühl sondern auch deren tempe-
ramentvolle Mentalität. Üppige Strei-
cher in Love X 2, blechlastiger Sound
in Hot Gold, welcher ein wenig an
Agentenfilme erinnert sowie extrava-
gante Loungemusik in Italian Fuzz
runden die vielfältig und abwechslungs-
reiche Partitur ab. Eine äusserst unter-
haltende Scheibe, deren Hörgenuss
unter den Dialogen, die besonders in
der zweiten Hälfte ständig erklingen,
leider etwas leidet.
+++~/Z

THE KNACK...AND HOW TO GET IT
John Barry
Ryko 10718 (34:36/15 Tracks)

Mit nur gerade vier Dialogen und einem
Song, der übrigens grosse Parallelen

zu den Bond-Titelsongs aufweist, ge-
hört dieser Soundtrack ohne Zweifel zu
den attraktiven Angeboten von Ryko.
John Barrys eingängiger und melodiö-
ser Score würde ich als Kreuzung aus
dem James Bond-typischen Blech in
den tiefen Registern, jazzig ange-
hauchten Rhythmen und den schwel-
gerischen Streichern seiner romanti-
schen Schnulzen-Epen bezeichnen.
Diese Hauptelemente ergänzt der
Engländer wiederholt mit einer Orgel,
wobei er die Partitur derart konzipierte,
dass der Orgelspieler Allow Haven
zahlreiche Möglichkeiten hatte, auf
seinem Instrument zu improvisieren.
Dominiert wird das Album vom prächti-
gen und süffigen Hauptthema des
Films, welches immer wieder in ver-
schiedenen Arrangements und Varia-
tionen auftaucht und beispielsweise in
Doors &Bikes and Things ganz witzig
klingt. Lediglich in Three an a Bed und
Ecstasy.~, beide für Solotrompete, so-
wie den von der Orgel geprägten Blues
and Out und Something's Up verzichtet
John Barry auf die Verwendung des
Motives. Ein toller, jazziger Popscore,
bei welchem sich jeder Fan sehnsüch-
tigst wünscht, dass John Barry auch
heute noch solch tolles Material kom-
ponieren würde anstatt ständig auf die
selben sentimentalen Akkorde zurück-
zugreifen.
+++~/2

THE THOMAS CROWN AFFAIR
Michel Legrand
Ryko 10719 (41:16/18 Tracks)

Für diese Krimi-Liebesgeschichte
komponierte der diesjährige Preisträger
des Cinemusic Awards eine Partitur,
die sich aus jazzigen Momenten, swin-
gigen Stücken, seufzenden Balladen
und jazzbeeinflusster Symphonik zu-
sammensetzt. Einige Kompositionen
wie z.6. Chess liegen etwas schwer
auf, da sie keine durchgehenden Mclo-
dien aufweisen, sondern aus zahlrei-
chen Fragmenten zusammengesetzt
sind. Dieses wie auch andere Cues
verströhmen aber auch eine erotische
Spannung und man kann die Luft
schon fast knistern hören. Mir gefallen
besonders die swingigen Nummern wie
z.B. Cash and Carry mit dem spritzigen
Skat-Gesang oder das romantisch-
schwelgerische Doubting Thomas. Das
Album enthält ausserdem den Klassi-
ker „The Windmills of Your Mind" und

3r
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die leidenschaftliche Ballade „His Eyes,
Her Eyes", dessen Melodien Michel
Legrand in seiner Partitur ebenfalls
einsetzt.
Wem der Sound der späten 60er Jahre
gefällt sowie alle Fans von Michel
Legrand, der auf CD eindeutig unter-
vertreten ist, sollten sich diese Scheibe
nicht entgehen lassen.
+++

THE WHISPERERS
John Barry
Ryko 10720 (32:10/14 Tracks)

Das Album enthält nicht die im Film zu
hörende Musik, sondern
„Konzeptversionen" des thematischen
Materials, welche der Engländer im
Vorfeld des Filmes komponierte. Das
gab John Barry den Luxus, die Themen
ohne zeitliche Restriktionen zu konzi-
pieren und auszuarbeiten. Vorgetragen
wird die Partitur von einem kleinen
Ensembel, was dem Score eine fast
beklemmende Intimität verleiht. Zen-
trale Instrumente sind dabei Cembalo,
Harfe und Trompete. Barrys Orche-
strierungen sind dabei völlig unter-
schiedlich zum reichen Sound der
James Bond-Scores oder der histori-
schen Dramen, welche er zu jener Zeit
schrieb. Das sentimentale, nachdenkli-
che, fast ein bisschen depressive Main
Title - The Whisperer erklingt immer
wieder und prägt die Stimmung dieses
Silberlings stark.
Ein Barry-Score der etwas anderen Art,
welcher sicher nicht nur eingefleischte
Fans anspricht.
+++

MGM SOUNDTRACKS
Various
Ryko 0701 (44:08/16 Tracks)

Unter dem Zweittitel „Sneak Preview -
The Sequel" präsentiert Ryko hier eine
Zusammenstellung eines Songs und
16 Melodien aus zehn der vorrangig
besprochenen Soundtracks Some Like
it Hot, Paris Blues, They Call Me
Mister Tibbsl, The Whisperers, The
Knack, After the Fox, The Thomas
Crown Allair, In the Heat of the
Night, Return of the Magnificent
Seven und The Great Escape. Eine
schöne Zusammenstellung für Rosi-
nenpicker.
+++~/2
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NEVER ON SUNDAY
Manos Hadjidakis
Ryko 10722 (35:22/14 Tracks)

Nach der Kritik gegenüber der
Beifügung von Dialogen entschloss
sich Ryko ja von diesem Album an,
gänzlich auf diese Stücke zu verzichten
und ich kann nicht genug betonen,
welche Wohltat dies für mich ist! Stim-
men erklingen jetrt nur noch in den
vereinzelten Liedern, wie hier beispiel-
sweise im ohrwurmartigen Titelsong
„Neuer an Sunday", der es in die
amerikanische Top-40 schaffte und
„The Charms of Illya". Die gesamte
Partitur wird vom Bouzoukia, einem
griechischen Folkloreinstrument do-
miniert und verströmt dadurch mit jeder
Note die simple griechische Lebens-
freude und -weise. Hadjidakis Kompo-
sitionen wecken somit auch Erinnerun-
gen an das viel bekanntere, ähnlich
konzipierte Zorba.
Wieso also sich dem ganzen Ferien-
stress aussetzten, wenn man sich mit
dieser schönen Scheibe die
griechischen Inseln in die eigenen
Wände holen kann?
+++

JUDGMENT AT NUREMBERG
Ernest Gold
Ryko 10723 (44:26/14 Tracks)

Eröffnet wird die CD durch das Stück
Overture, welche sich aus einem deut-
schen Marschlied-Medley sowie dem
Titelthema, bestehend aus militäri-
schem Trommelwirbel und einem no-
blen und würdevollen Trompetensolo,
zusammensetzt. Dieses Thema taucht
im Verlaufe des Scores mehrmals auf
und wird beispielsweise in Ghosty
Ruins von Blech oder Holzinstrumen-
ten vorgetragen. Trotz der sehr tra-
gischen Thematik des Filmes empfinde
ich Golds Score gar nicht als düster
oder deprimierend, sondern viel eher
als warmherzig und unterhaltend
(Schwalbenwinke. Dies liegt wohl
daran, dass er praktisch keine Gericht-
sszenen vertonte, sondern sich auf die
menschlichen Schicksale konzentri-
erte. Reizvoll ist in diesem Zusammen-
hang auch die Verwendung der Mclo-
die vom Lied „Lili Marlene" in Madame
Bertholt's Story. Abgerundet wird der
Silberling durch drei Dialoge (u.a.
Closing), die hier wiedergegeben wer-

den, weil sie bereits auf dem originalen
Album enthalten waren.
+++

LAST TANGO IN PARIS
Gato Barbieri
Ryko 10724 (62:05/40 Tracks)

Latinjazz-Legende Gato Barbieri kom-
ponierte für diesen kontroversen Film
mit Marlon Brando einen verführeri-
schen und erotisch-aufreizenden
Soundtrack, in welchem die sinnlichen
Klänge des Saxophones allgegenwär-
tig sind. Neben einigen Jazzelementen,
erklingt auch des öfteren ein Akkor-
deon, wobei mir nicht immer ganz klar
ist, ob dieses den Pariser Charme und
Flair verbreitet oder eher die Tango-
Qualität der entsprechenden Werke
reflektieren soll. Neben den süffigen elf
Stücken des originalen Albums, die
aus unzähligen Musikschnipseln des
Filmes zusammengesetzt wurden, hat
der Komponist für diese Veröffentli-
chung extra eine 27-minütige, einlul-
lende Suite zusammengestellt, die
weniger Saxophonlastig ist und sich
dafür durch einen stärkeren Jazze-
inschlag und genüssliche Streicher
auszeichnet. Sowohl die roman-
tischeren Kompositionen als auch die
aufwühlenden Stücke reissen den
Zuhörer in einen Strudel von leiden-
schaftlicher Lust und lassen ihn in
einer Welt der Sinnlichkeit ertrinken.
++++

THE LIVING DAYLIGHTS
John Barry
Ryko 10725 (65:19/21 Tracks)

Genau wie Octopussy, war auch die-
ser James Bond Soundtrack -die bis-
her elfte und letzte Partitur aus der
Feder von John Barry für den Geheim-
agenten -bei Filmmusikfans äusserst
gesucht. Nun, nach 10 Jahren, wird sie
von Ryko wiederveröffentlicht -und erst
noch mit fast 30 Minuten zusätzlicher
Musik, die nach den Cues des offiziel-
len Albums erklingen! Der englische
Komponist verwendete in der Musik
popige Synthesizerrhythmen und ver-
leiht seinen Kompositionen (u.a. Ice
Chase) dadurch eine frische und zeit-
gemässere Erscheinung, ohne aber
den klassischen Bond-Sound zu verlie-
ren. Ausserdem spürt man den moder-
nen Ansatz auch aufgrund der Ver-
wendung von A-has Titelsong-Melodie
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„The Living Daylights" in Necros
Attacks, Hercules Takes Off oder
Inflight Fight. Zusätzlich zum Titelsong
komponierte Barry auch „If There was a
Man" für das Endtitel, dessen Melodie
er in den Liebesszenen verwendete
(z.B. Kara Meets Bond und Into
Vienna). Die neun bisher
unveröffentlichten Musikstücke
umfassen u.a. die Eröffnungsszene
Exercise at Gibraltar, den
Gefängnisausbruch sowie ein
alternatives Schlussthema.
Wenn ich diese Musik höre, wird mir
sofort klar, dass ich meinen Beruf
verfehlt habe. Geheimagent seiner
Majestät hätte ich werden sollen!
++++

Ebenfalls bei Rykodisc erschienen,
aber in diesem Artikel nicht
besprochen sind folgende Alben:
• 200 Motels (Frank Zappa / 1971)

Da Rykodisc auf Zappa und
verwandten Rock spezialisiert ist,
war dieses verlorene Zappa Opus -
nun erstmals auf CD erhältlich -den
Auslöser, dass Rykodisc sich für
den MGM-Katalog interessierte.

• Best of the West (Sampler mit
bekannten Westernmelodien)

• Carrie (Pino Donaggio / 1976)
• Chitty Chitty Bang Bang (Irwin

Kostal & Sherman Brothers / 1968)
• Revolution (Diverse Songs von

Mother Earth Quicksilver
Messenger Service und Steve Miller
Band / 1968)

.... 
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• Here We Go Round the Mulberry
Bush (Songs von Spencer Davis
Group und Traffic)

Angekündigte Soundtracks für den
Rest des Jahres, sofern sie mir zum
Zeitpunkt des Verfassens dieses
Artikels bekannt waren:

Juli
• A Funny Thing Happened an the

Way to the Forum (Stephen
Sondheim / 1966)

• Equus (Richard Rodney Bennett /
1977)

• How to Succeed in Business
Without Really Trying (Frank
Loesser/1967)

• Irma la Duce (Andre Previn / 1963)
• Man of la Mancha (Mitch Leigh/Joe

Darion / 1972)

August
• Eimer Gantry (Andre Previn / 1960)
• Exodus (Ernest Gold / 1960)
• Taras Bulba (Franz Waxman /

1962)
• The Greatest Story Ever Told

(Alfred Newman / 1965; 3 CD-Box)
• The Misfits - The Wonderful

Country (Alex North / 1961 - 1959)

September
• Alice's Restaurant (Arlo Guthrie /

1969)
• Fortune Cookie (Andre Previn /

1966)
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• The Magnificent Seven (Eimer
Bernstein / 2-CD Box mit Musik aus
dem Originalfilm und den Sequels)

• The Pink Panther Strikes Again
(Henry Mancini / 1976)

• What's New Pussycat (Burt
Bacharach / 1965)

Patrick Ruf Steve Krebs Philippe Blzcmenthcrl

1. lohn William~ 1. 7o~m Williams 1. 7erry Goklsmitli
2. Mark McKenzie z. Basil Poledour~s z. Br~~ce Broaigtiton
3. Hans Zinuner 3. James Horner 3. Basil Poledouris
4. Ra~~dy Edeluran 4. Jerry Goldsur th 4. John Williatns
5. Ennio Morr cone 5. James Newton Howard 5. Christopher Young
6. Jerry Goldsmith 6. Datmy Elfmau 6. James Newton Howard
7. Eric Serra 7. Mark Ishain 7. Elliot Goldenihai
B. Mark Knopfler B. Thomas Newrnan B. Alex North
9. Vangels 9. Christophe2• Young 9. Jaines Horner
10. Dave Grusin 10. Miklös Rözsa 10. Patrick Doyle
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Adventures of Marco Polo (Hugo Friedhofer} + + + + + + + + + + +

Becket (Laurence Rosenthai) + + + + + +

Seyondness of Things (lohn Barry) + + ~~2 + + ~/_ + + + ~~2 + +

Campus, Der (N. Glowna) +++ ++'/2

Chinese Box (Graeme Reveli) + + +'/2 + + +

Close Encounters o. t. Third Kind (J. Williams) +++++ +++++ +++ +~/2 +++++ ++++

David Shire -Film Music ++++ ++++ ++++

Deep Impact (James Horner) + +'/2 + +'/2 + +'/2 + +

Garden of EvillPrince of Players (B. Herrmann) + + + +'/2 + + + +

Gettysburg 2-CD Set (Randy Edeluran) + + + +'/Z + + + + +'/2

Horse Whisperer, The (Thomas Newman) + + + ~~2 + + + + + + + + + + + + +

Krull 2-CD (James Horner) + + + + + + +

Kundun (Philipp Giass) +++ +++y, +++ ++++ +++

Lost in Space (Bruce Broughton) ++++ ++++ ++ +~/Z + +~/Z +++y2 ++ +y2

Mercury Rising (John Barryj + + + + + + + + + + + + + ~/,

Merlin(TrevorJones) ++ +~~Z ++++ +++ +++ ++ +~/Z +++ +~/2

Mrs. Dalloway (Ilona Sekacz) + + + +/, + + +'/2

Mulan (Jerry Goldsmith) +++++ +++++ ++ +~/2 +++ ++++ +++++

North Sea Hijack (Michael J. Lewis) +++ ++'/Z

Nosferatu - A Symphony of Horror (J. Bernard) + + +'/2 + + + +

Oscarand Lucinda (Thomas Newman) ++++ +++~/2 +++ ++++ +++++

Paulie (John Debney) + + + + + + + +

Proposition, The {Stephen Endelman) + + + y2 + + + ~>2 + + +

Replacement Killers (Gregson-Williams) + + + +'/2

Romantic Spiendour of Wales (Michael Lewis) + + + +

Rough Riders (Peter Bernstein) + +++ +++ +/Z + + +~/z +++

Screen Themes 2 (var.) + + + +/, + + + ~~Z

Species 2 (Edward Shearmur) +++ + +~/2

Stagecoach/The Loner (Jerry Goldsmith) + + + + + + + + ~ + + + + + + + +

Taxi Driver (Bernard Herrmann) +++++ +++++ +++ +~/2 +++++ ++++

U-Turn (Ennio Morricone) + ++ yZ

Viva Zapata! (Alex North) + ++++ ++++ ++++ +++ ++++

Wild Bunch, The (Jerry Fielding} +++ ++ +/, ++ +++++ ++++

X-Files -Fight the Future (Mark Snow) + + + + + + + +

Als Gastbewerter dieser Ausgabe amtete Jeff Bofi~l, M~uiagi~ig Editor voii Filnz Score Mont/ely.




