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In eigener Sache In eigener Sache

Liebe Leserinnen
Seit Oktober wird The Film
Music Journal in Deutsch-

III land vom Cinema Sound-
track Club im Einzelver-
kauf angeboten. Wir hof-
fen auf eine langwährende
Zusammenarbeit mit
Deutschlands grösstem
Filmmusikhaus und heis-
sen alle neuen Leser &
Leserinnen ganz herzlich
willkommen!
In dieser Ausgabe starten
wir mit einer neuen Reihe,

ppp den „Einzelstücken".
Matthias Wiegandt be-

spricht ein einzelnes Stück eines Scores, neueren oder älteren
Datums. Ausserdem haben wir unsere Rezensions-Sektion etwas
erweitert und bieten mit den Artikeln zu Saving Private Ryan und
Small Soldiers einen etwas grösseren Einblick zu besonderen
Kompositionen. Erstmals ziert kein Porträt eines Komponisten unser
Cover, Abwechslung tut sicher auch mal ganz gut.
Ich wünsche allen viel Spass beim Lesen.

Zwei ,.a"?
Im Interview mit Philip Glass in der letzten Ausgabe (15) wurde
mehrfach Glass' Vornamen mit „Doppel-p" geschrieben. Richtig
wäre aber Philip, also mit nur einem „p". Der Irrtum ist nicht dem
Autoren des Artikels, Patrick Ruf, sondern mir zuzuschreiben. Der
Lapsus ist einem Missverständnis zuzuführen, dass sich schlus-
sendlich auch auf dem Cover niederschlug. Verzeihung.

Noch ein paar kleine Fehler
Ronald Kuss' Rezension zu Krull enthielt ebenfalls einige merkwür-
dige Fehler, die auf die Einlesung des Scanners zurückzuführen ist.
Artikel, die wir nicht auf Floppy Disc erhalten, müssen eingescannt
und so bearbeitet werden. Gerade bei Nadeldrucken oder mit be-
sonders verzierten Schriftarten hat das Einleseprogramm etwas
Mühe. Entschuldigung auch dafür.

Emmv
Die diesjährigen Fernsehoscars gingen an:
• BuHy the Vampire Slayer (Christophe Beck) Best Score for a

Series
• Glory & Honor (Bruce Broughton) Best Score for TV-Movie or

Mini Series
• The 70~" Annual Academy Awards (Bill Conti) Best Music

Direction
• The Simpsons „You're Chekin In" (Alf Clausen) Best Original

Song
Faure L.A. (Derry, Tom Snow, Buchanan, Lewis) Best Main
Title

Varese 1999
In ihrer hochdekorierten Serie der Neueinspielungen mit dem Royal
Scottish gesellen sich 1999 zwei weitere Goodies hinzu: Citizen
Kane (Herrmann, McNeely cond.) und Amazing Stories (Williams,
Delerue / McNeely cond.) mit den Episoden „The Mission" und
„Dorothy and Ben" -und natürlich dem Titelstück der N-Serie.

Sonic Images
Angekündigt für das kommende Jahr:

Star Trek: Star Fleet Academy (Ron Jones), Musik des CD-ROM
Spieles.
The Secret of Nimh 2 (Lee Holdridge).

Gewinner
Je eine The Living Daylights CD von Ryko haben gewonnen:

Ernst Nuotcla, Ronald Kuss, Cyril Grüter, Andi Maurer und A. Bier-
hoff.
Die richtigen Antworten lauteten:
The Living Daylights, Timothy Dalton, David Arnold

Amazinq Stories
Fans der wenig erfolgreichen N-Serie aus dem Hause Am-
blin/Spielberg dürften gespannt auf folgende Homepage sein, die
sämtliche Komponisten der einzelnen Folgen auflistet, unter denen
sich so klangvolle Namen wie Jerry Goldsmith, John Williams,
James Horner, Alan Silvestri, John Addison, Georges Delerue usw..
zu finden sind:
http://www. geocities. com/TelevisionCity/Studio/8849/

Goldsmith in Concert
Anlässlich seines 70. Geburtstages tourt Jerry Goldsmith anfang
des kommenden Jahres durch die englische Insel. Gestartet wird in
Schottland mit dem Royal Scottish National Orchestra und folgen-
den drei Konzerten:
20. Februar: Glasgow
27. Februar: Aberdeen
28. Februar: Edinburgh
Am 5. März folgt dann der Höhepunkt in London mit dem LSO im
Barbican Center.
Das angekündigte Programm enthält u.a. Fanfare for Oscar, Star
Trek: Insurrection, Planet of the Apes, Small Soldiers, Mulan
sowie sein Standartrepertoire.

Who Scores What?
John Barry: Dancing About Architecture - Marco Beltrami: The
Florentine, David and Lisa, The Faculty, Deep Water - Richard
Rodney Bennett: The Tale of Sweeney Todd -Eimer Bernstein:
Deep End of the Ocean, The Wild Wild West -Bruce Broughton:
Fantasia Continues, Jeremiah - Carter Burwell: Hi-Lo Country,
The Velvet Goldmine, Mystery Alaska, The Corruptor - Jay
Chattaway: Whispers - Alf Clausen: Gabriella - Bill Conti: The Real
Macaw, Winchell, Inferno - John Debney: My Favorie Martian,
Won't Be Home for Christmas - Danny Elfuran: American Psy-
cho, Instinct, Simple Plan, Psycho (das Hitchcock-Remake!),
Civil Action, Hoof Beat,Legend of Sleepy Hallow - Stephen
Endelman: Einding Graceland - George Fenton: You've Got Mail,
Ghostbusters III, Bedazzled - John Frizzell: I Still Know What
You Did Last Summer, Office Space - Elliot Goldenthal: In Dre-
ams, Titus - Jerry Goldsmith: Star Trek: Insurrection, The 
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Warrior, The Mummy, The Hollow Man, Shipping News -Lee
Holdridge: No Other Country - James Newton Howard: Snow
Falling an Cedars, Mumford -Mark Isham: Free Money, At First
Sight, Rocket Boys, Varsity Blues - Trevor Jones: The Mighty,
Frederic Wilde, Titanic Town, Molly, Animal Farm - Michael
Kamen: What Dreams May Come - Joel McNeely: Virus, Zack and
Reba, Soldier - Thomas Newman: The Green Mile - John Ottman:
Apt Pupil, Goodbye Lover, Cruel Intentions - Howard Shore:
XistenZe, Chinese Coffee - Alan Silvestri: Holy Man - John Wil-
liams: Stepmom, Star Wars Episode One, Memoirs of a Geisha -
Christopher Young: Judas Kiss, Entrapment, Urban Legend -
Hans Zimmer: Prince of Egypt, The Thin Red Line, A Taste of
Sunshine.

Homepages
Uwe Sperlich, der unsere Homepage betreut (siehe Seite 2), hat
auch noch eine ganze Reihe anderer Sites auf Lager, die man sich
zu Gemüte führen sollte:

The Unofficial Basil Poledouris Homepage:
http://home. ifkw.de/~usperl/sou ndtracks/basil1. htm
The Unofficial Bruce Broughton Homepage:
http://home.ifkw.de/~usperl/soundtracks/bruce.htm
The IMAX Soundtrack Page:
http://home. ifkw. de/~usperl/soundtracks/IMAX
The official unofficial John Debney Homepage:
http://www.geocities.com/Hollywood/LoU8232/index. html



Renaissance des Wilden Westens Most Wanted!

Mit Kevin Costners Grosserfolg Dances with Wolves hat
sich, für Hollywood typisch, ein Genre zurückgemeldet, das
als vergessen, veraltet oder einfach vorbei erachtet wurde.
Wild West-Filme und solche mit Westernattributen schossen
wie Pilze aus dem Boden und mit ihnen die Musik, die uns in
den 50ern, 60ern und in weitaus kleinerem Masse auch noch
in den 70ern begeisterte. Waren es früher die Bernsteins,
Tiomkins, Steiners und Fieldings, waren es anfangs der 90er
Jahre die neue Generation der Filmkomponisten, die diesem
faszinierenden Genre musikalischen Auftrieb gaben -auch
einige Haudegen der guten alten Zeit vermochten nochmals
in ihr einstiges Stammgenre zurückzukehren.

Doch gehen wir zurück zu den Anfängen der Renaissance,
zu den Zeiten der Oscarverleihung, an jenen strahlenden,
fast ungläubig dreinblickenden Kevin Costner erinnernd,
welcher nur einige Jahre später mit einem weiteren Wild
West-Epos ganz schön ins Truddeln geraten sollte.
Dances with Wolves, mit sieben Oscars ausgezeichnet, war
alles andere als ein „typischer" Western. Vielmehr ein India-
nerdrama, eine Aufarbeitung der düsteren Vergangenheit
Amerikas (auch die USA haben viel Dreck am Stecken...),
eine detailliert geschilderte Lebensgeschichte. Costners
brillant fotografierter, epischer Film wurde von einem gross-
sinfonischen Score begleitet, der nicht nur Filmmusikfans zu
entzücken vermochte. Barrys Stärke liegt, allgemein bekannt,
in der Melodie des Hauptthemas, das er repetiert, leicht va-
riiertoder einfach eine Oktave höher erklingen lässt um ei-
nen Hauch von Drama zu erzeugen. Seine Musik ist thema-
tisch stark, ohne Westernambiente oderAmericanaeinflüsse.
Mt viel Perkussion umgibt Barry die packend-dramatischen
Momente.
Costners Bemühungen fruchteten nicht nur in gewaltigen
Einnahmen oder durchgehend positiven Kritiken, nein, die
ganze Filmindustrie erachtete den Zeitpunkt als gegeben:
Jetzt oder nie wieder haben Westernfilme Hochkonjunktur.
Die folgenden Filme sind mit wenigen Ausnahmen der Post-
Dances with Wolves-Ära zuzuschreiben. Ich habe mich
bemüht wenn möglich auf Werke zurückzugreifen, deren
Musik einst und heute noch auf CD erhältlich waren/sind.

siLVE~ao
Machen wir aber zunächst

,' ~r~ einen Sprung zurück ins Jahr
~~~ ~~' ~~. ~ `=`'" 1985. Lawrence Kasdan,

~ ~_ ~ - damals erfolgreicher Dreh-
~' , -'~" ~ •'~ buchautor (Raiders of the
~~~ ~ ~~ Lost Ark, Empire Strikes

Back), verblüffte mit seinem
~~~ bildgewaltigen Edelwestern

I'~ ;~ Silverado. Als präzise Mixtur
all der bekannten Klischees
von Gut und Böse, standen
Kevin Kline, Jeff Goldblum,

Brian Dennehy, Danny Glover und Kevin Costner (in einer
frühen Rolle) Pate für den Western der Post-John-Wayne-
Zeit schlechthin. Für Bruce Broughton eine willkommene
Gelegenheit sich für die Academy of Motion Pictures,
Science & Arts zu empfehlen (Nomination beste Musik) und
einen schlagkräftigen Score zu liefern, der von einem atem-
beraubenden Hauptthema getragen wird. In keinster Weise
braucht sich Silverado (Score &Film) vor Klassikern wie
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Magnificent Seven oder High Noon zu verstecken. Leider
verfehlte Kasdans Film dennoch die kassenträchtige Unter-
stützung des Publikums, besonders in Europa fruchtete sein
Wiederbelebungsversuch nicht.

YOUNG GVNS I & II
1988 fegte ein starbesetzter
Teenie-Western über die
Leinwände: Young Guns.
Coole Sprüche, hübsche
Jungs und knallharte Fights
zogen die Jungscharen in
ihren Bann. Emilio Estevez,
Kiefer Sutherland, Lou Dia-
mond Philips und Charlie
Sheen ritten gen Sonnen-
schein, Anthony Marinelli und
Brian Banks untermalten die

Saga um Billy the Kid. Für uns von weit grösserem Interesse
ist die zwei Jahre später folgende, nicht weniger erfolgreiche
Fortsetzung Young Guns II mit Alan Silvestris lediglich als
Bootleg erhältlichem Score. Als Mischung zwischen moder-
nen, rhythmisch angelegten, mit tiefem Chor unterlegten
Passagen, zeitgemässen und traditionellen Gitarrenklängen
und konventionell bombastischem, aktionsorientiertem We-
sternscoring funktioniert Silvestris Komposition im Film aus-
gezeichnet.
Beide Filme erzählen in etwa die gleich löchrige Story von
gejagten Outlaws (im zweiten Teil gesellt sich Christian Sla-
ter dazu) - immerhin schien das Prinzip zu funktionieren; es
entwickelte sich eine TV-Serie aus dem bewährten Konzept.

OLD GrRINGO
Ein Jahr vor dem überwälti-
genden Erfolg von Costners
Indianer-Drama, floppte Old
Gringo, ein Film nach dem
Roman von Carlo Fuentes,
trotz Jane Fonda und Gregory
Peck, an den Kinokassen
kläglich. Das intensive Lie-
besdrama spielt in den wirren
Jahren von Pancho Villas
Revolution und konnte auch
durch hervorragende Dar-

stellerdie Tiefen des Drehbuchs nicht wettmachen.
Weit bleibender ist Lee Holdridges herrliche und einfühlsame
Musik, delikat angereichert mit spanischen Motiven, eine
Spezialität des Komponisten (EI Pueblo del Sol).

DANC~S WITH VGOLVES
Ausgezeichnet mit 8 Oscars wurde Kevin Costners Chronik
eines jungen und idealistischen Unions-Lieutenants zu Be-
ginn der Indianerkriege, der die Kultur der Sioux kennen und
schätzen lernt. Episch angelegt und an herrlichen Lokalitäten
photographiert wurde Dances with Wolves sogar in den
USA ein Hit -und das trotz der Untertitel, die vom Zuseher
halt etwas mehr Aufmerksamkeit fordern als Popcorn und
Hot Dogs. Revolutionär war ausserdem die Tatsache, dass
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Costner die Rollen der India-
nerallesamt mit eingebore-
nen Amerikanern besetzte.
Dafür brauchte es mehr als
70 Jahre Filmgeschichte!
Empfehlenswert ist Costners
Director's Cut, der um mehr
als 50 Minuten länger ist als
die originale Fassung.
Dances verdankt sicher eini-
ges seines Erfolges dem
prächtigen, raumgreifenden

Score von John Barry, der für einmal äusserst vielfältig wirkte
und das Drama mit mehreren Themen und Motiven ausstat-
tete, wovon allen voran John Dunbar's Theme zum Ohrwurm
avancierte. Zweifelsohne war Dances auch bestens für die
Kompositionskünste des Briten konzipiert, der oft und gerne
viel Zeit und Raum (und diverse Schnitte) braucht um seine
Themen zur Entfaltung zu bringen. Dances with Wolves war
John Barrys erster Film nach seiner schweren Krankheit, die
ihn fast das Leben gekostet hätte. Welch ein Comeback.

~U~GLEY DOWN LINDER
Im gleichen Jahr wie Dances
with Wolves entstand Simon
Wincers Aussie-Western
Quigley Down Under mit
Tom Seileck in der Hauptrolle
des Scharfschützen Quigley.
Für einen aufregenden musi-
kalischen Touch sorgte Basil
Poledouris, dessen actionbe-
packter Score aus einer inter-
essanten Mischung
„authentischer" Wild West-

Instrumente wie dem Banjo und einem Sinfonieorchester mit
gebührendem Elektronikteil bestand. Das tongue-in-cheek
Hauptthema für Klarinette und Tuba ist ein Ohrwurm sonder-
gleichen.
Wincers Film war ebensowenig erfolgreich wie Seilecks Ver-
such im Kinofilm doch noch Fuss zu fassen, obwohl beides,
Film als auch der gute Magnum, mich mehr als überzeugten.
Ein kurzweiliger, äusserst gutgemachter Western im Lande
der Aborigines mit einem aalglatten Alan Rickman als Böse-
wicht und einem herrlichen Score.

LoNESOmE aovE
Ebenfalls aus Simon Wincers

~~~ °' ~' .t stilsicherer Western-Hand
~~' _ ; `a entstand die Lonesome Do-

>. ve-Saga, ein episch ange-
legter TV-Vierteiler mit einer

3' `~ ~ Laufzeit von rund 6 Stunden.
~ Die Starbesetzung mit Tommy
~~' Lee Jones, Robert Duvall,

Anjelica Huston und Danny
Glover machte die Mini Series

,:„~,~,,,,,,,,,~,,,~„~, zu einem Riesenereignis in
den USA. Erzählt wird die

dramatische Geschichte eines Vieh-Trecks von Südtexas
nach Montana, der von zwei legendären Texas Rangers
(Jones und Duvall) angeführt wird.
Basil Poledouris' mit einem Emmy ausgezeichnete Musik ist
ein tragender Bestandteil der nicht immer allzu plausiblen
Story. Mächtiges Americana, sehnsuchtsvoll-heimatliche und
abenteuerliche Melodien, das perfekteste Thema, das je für
einen ganzen Haufen Rinder geschrieben wurde und eine
noble Fanfare für Robert Duvalls Charakter. Die Musik zu
Lonesome Dove ist etwas verzögert zum Start der Serie auf

Most Wanted!

einer prächtigen CD erschienen. Ein Muss für einen jeden
Western-Fan und eine der schönsten Musiken der Wild-
West-Renaissance!
Ken Thorne untermalte Jahre später die ebenso epochale
Fortsetzung, indem er auch auf vorhandenes Material von
Basil Poledouris zurückzugreifen hatte.

SON OF TRE MORNING STAR
1991 entstand eine weitere
TV-Mini Series, die in zwei
Teilen (Gesamtlänge: 186
Min.) gezeigt wurde. Son of
the Morning Star ist eine
ambitionierte Wiederaufarbei-
tung der letzten Jahre des
umstrittenen Yankee-
Generals Custer. Regisseur
Mike Robe verstand es Custer
nicht als jenen heroischen
Märtyrer des amerikanischen

Volkes darzustellen, sondern als überidealisierten, eiskalten
Indianermörder. Der Zweiteiler steht in der kritischen Traditi-
on des Umganges der Einwanderer mit den Indianern, die
Dances with Wolves ausgelöst hatte.
Craig Safan lieferte für Son of the Morning Star eine viel-
gelobte und vielleicht eine seiner prägnantesten Kompositio-
nen ab. Der Score ist sehr emotional gehalten, aufwühlend
und bewegend, ohne dabei aber ins Kitschige abzugleiten.
Im Gegenteil: Son of the Morning Star besticht durch seine
ergreifende Stimmung, die die ganze Dramatik des Themas
gekonnt unterstützt. Safan kolidiert den grossorchestralen,
äusserst thematischen Score mit einzelnen ethnischen Pas-
sagen der Ureinwohner, die als reiner Hörspass nicht ganz
leicht zu goutieren sind.

CITY SLICKERS
Freilich spielt Ron Under-
woods Komödie mit Billy
Crystal und Jack Palance
nicht zu Zeiten von Billy the
Kid und Wyatt Earp, aber rein
thematisch - immerhin handelt
auch dieser Film von einem
Rindertreck, Cowboys und
Helden -ist City Stickers
sicherlich berechtigt hier auf-
geführt zu werden. Was ge-
schieht wenn eine Gruppe

Grosstadtneurotiker sich einen Urlaub als Kuhjungs gönnt, ist
allemal eine Erwähnung wert.
Marc Shaiman, Hollywoods Komödien-Komponist der An-
fangs-90er, belegte City Stickers mit einem währschaften
Hauptthema, das selbst einem Eimer Bernstein einen wohli-
gen Schauer über den Rücken gejagt haben dürfte.
1994 folgte die unvermeidliche und ziemlich missratene Fort-
setzung City Stickers II: The Legend of Curly's Gold, zu
der Marc Shaiman wiederum die Musik beisteuerte.

FAR AND AWAY
Eher Liebesmelodram als Western, doch unverkennbar aus-
gestattet mit den Elementen der Pionierzeit. Ron Howards
epischer Bilderbogen mit Tom „Fehlbesetzung des Jahres"
Cruise und Nicole Kidman ist an und für sich eine irische Mär
des bettelarmen, verfolgten Iren und einer reichen, ver-
wöhnten, obendrein noch bildhübschen Landsfrau, die in den
Vereinigten Staaten Glück, Abenteuer -und vielleicht sich
selbst - zu finden gedenken.

~5~
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John Williams, mit The Cow-
boys einer der prominente-
sten Vertreter der John
Wayne-Ära, stattete Howards
Film mit viel irischem Flavour
(unter anderem gestaltet von
und mit den Chieftains) aus.
Far and Away ist ein überaus
vielfältiger Score mit einer
Manigfaltigkeit an eingängi-
gen und wunderschönen
Themen. Zwei davon zieren

den Titel „Hauptthema" (beide zu hören im ersten Stück der
opulenten CD). Ausserdem umgibt Williams die von Cruise
und Kidman gespielten Charaktere mit einer beeindrucken-
den Aura. Abwechslungsreich, „äusserst irisch" und unbe-
dingt empfohlen -und passt mit dem Track The Land Race
hervorragend zum Thema!

AN AMERICAN TAtL: FIEIIEL GOSS WEST
Ich geb's zu, die Geschichte
der russischen Einwanderer-
maus, ständig auf der Suche
nach der Familie, gehört nun
wirklich eher ins Genre des
Zeichentrickfilmes, deshalb
nur ein kurzer Hinweis auf die
Musik von James Horner, der
(zwar immer noch verbandelt
mit dem hach so süssen
Thema des ersten An Ameri-
can Tail Filmes) eine wirklich

herrliche Western-Stimmung auf die gezeichneten Bilder
gezaubert hat.

T8E LAST OF T8E M08ICANS
Michael Manns Film aus dem
Jahr 1992 ist ein klassischer
Nachfolger des Dances with
Wolves-Trubels. Jeder wollte
den „guten" Indianer sehen.
Nun, Daniel Day-Lewis gab
diesen in Manns Vefilmung
des klassischen Romanes
von James F. Cooper zum
Besten. Der Film spielt in
jener rohen Zeit, in der die
Indianer noch mächtiger,

überlegener und reicher waren als die kleinen Grüppchen der
Einwanderer. Last of the Mohicans liess keine darstelleri-
sche Feinzeichnung der Charaktere zu. In etwa dieselbe
Kategorie würde auch Roland Joffes Black Robe einzuord-
nen sein (Musik: Georges Delerue).
Turbulente Zeiten muss Trevor Jones erlebt haben, als man
ihm Randy Edeluran vorsetzte und diesen bat, den Film doch
an einigen Stellen „aufzuwerten". Das Ergebnis war ein
Mischmasch zweier völlig unterschiedlicher Stile, was sich
besonders auf der CD-Veröffentlichung offenbarte. Jones'
Musik ist weit interessanter und sein Hauptthema ein beson-
derer Ohrwurm. Im Film benutzte Regisseur Michael Mann
die Musik stellenweise derart ausgiebig, dass für Naturge-
räusche fast kein Platz mehr war. Für einmal eine andere
Seite des Abmischens.

UNFORGiVEN
Eine der grössten Überraschungen der Oscarnacht des Jah-
res 1993 war Clint Eastwoods Anti-Western Unforgiven mit
einem brillanten Gene Hackuran. Der Film gewann 4
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Oscars, unter anderem den-
jenigen für „Bester Film".
Eastwoods Porträt des einst
ruchlosen, geldgierigen Kil-
lers, der in seinen alten, ruhi-
gen Tagen einen letzten Auf-
trag annimmt und schliesslich
gegen den sadistischen She-
riff einer Kleinstadt anzutreten
hat, ist eine kraftvoll gefilmte,
hervorragend besetzte Anti-
Helden-Ballade.

Die Musik steuerte Eastwoods „Stammkomponist' Lennie
Niehaus bei, der hier allerdings (und das nicht zum ersten
Mal) des Regisseurs eigens komponiertes Thema zu gebrau-
chen hatte -und dies allzu ausgiebig tat. Der Score zu Un-
forgiven ist ein äusserst monotones Werk, das von eben
diesem Thema zerrt und als CD abseits des Filmes kaum
Bestand hat.

TOMSSTONE
Einer jener wirklich grossen
Western der Post-Dances
with Wolves-Ära ist George
P.Cosmatos heldenhafte
Erzählung des Wyatt Earp:
Tombstone. Perfekt insze-
niert, atemberaubend, span-
nend und mit Kurt Russell als
Earp und Val Kilmer als Doc
Holliday treffend besetzt. Im
Vergleich mit dem später
erwähnten Wyatt Earp ist

Tombstone eher als Actionfilm einzuordnen.
Bruce Broughton lieferte seinerseits eine kernige, ungemein
düstere, von tiefen Registern beherrschte Musik ab, nach-
dem Jerry Goldsmith aus Zeitmangel aus dem Projekt aus-
scheiden musste. Broughtons Stil ist unverkennbar in die
Musik eingebettet, findet im eng begrenzten, familiär klingen-
den Gefilde des konventionellen Western-Scorings aber eine
spezielle Originalität und bleibt dennoch der Tradition treu.
Angereichert mit einer üppigen Schlagzeugsektion klaubt
Broughton selbst die schwärzeste Seele der Clanton-Brüder
hervor. Übrigens: Das Hauptthema ist ein Genuss sonder-
gleichen.

GrERONIMO: AN AMERICAN LEGEND
Geronimo: An American
Legend ist ein weiterer Ver-
such mit der missratenen
Vergangenheit der stolzen
US-Amerikaner aufzuräumen
und die Grausamkeiten, die
die westliche Zivilisation den
Menschen angetan hat, de-
nen einst ein ganzer Konti-
nent gehörte, an den Pranger
zu stellen. Walter Hill, sonst
bekannt für seine Actionfilme,

ist es gelungen dem Ami einen sensiblen und intelligenten
Spiegel vorzuhalten -doch dem Film blieb der Kinoerfolg
aus.
Ry Cooder, sonst bekannt für seine eher spartanische In-
strumentierung und seine bluesige Gitarrenmusik, legte Ge-
ronimo eine Mischung aus ethnisch-indianischen Gesängen,
Folkmusik und traditionell orchestraler Filmmusik bei. Bis
heute sein wohl ambitioniertester Score.
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GETTYSSURG
Ted Turners Traum war die
filmische Umsetzung der
grössten Schiacht, die je auf
dem nordamerikanischen
Kontinent gefochten wurde:
Gettysburg. Hier wurde die
Kehrtwende des Bürgerkrie-
ges zu Gunsten der Nord-
staaten eingeläutet, die bis zu
jenen drei Tagen im Juli des
Jahres 1863 fast ausschliess-
lich Niederlagen erlitten hat-
ten. Ronald F. Maxwells Film
ist die authentischste Verfil-
mung, die es zum Thema des

Sezessionskrieges je gab, mit einer Starbesetzung aufge-
peppt (Tom Berenger, Sam Elliot, Martin Sheen) und gekonnt
in Szene gesetzt.
Randy Edeluran komponierte eine epische, themenreiche
Musik für Orchester, angereichert mit seinen inzwischen
typischen Synthesizerpads, die sich erstaunlicherweise blen-
dend in das Ambiente Mitte des 19. Jahrhunderts einfügen.
Edelurans Talent für eingebungsvolle Melodien gesellt sich in
Gettysburg als geradezu ideale Komponente zum Film.
Reich, nobel und heldenhaft den Mut kennzeichnend und für
die Ehrensache einstehend; düster, wehmütig und argwöh-
nisch im Zeichen der drohenden Niederlage. Ein grosser
Score!

MAVERICK
~""""""'"'"'""""'"""""""""""'""' Trotz prominenter Besetzung
1`~~a.'vrr~s~ä,c~r,: mit Jodie Foster und Mel

} 'theU~~~ntll'iYnSmr?6iA+~lNermaa GIbS011 i(OI1lt'llt dl@ VOII f21-

chard Donner inszenierte
Westernkomödie nicht so
richtig in Gang. Über 2 Stun-

g den lang und wenig tem-
gporeich schleicht die allzu

dünne Story des Oberzockers
Maverick fast unerträglich vor

~ —'"'~ sich hin. Einer der schönsten
~.".".i""i`.....,..".".". Momente bleibt der Injoke mit
Danny Glover, der mit Gibson in Lethal Weapon (inzwischen
zum vierten Male) Los Angeles unsicher machte.
Etwas überraschend griff Donner für Maverick mit Randy
Newman auf einen Komponisten zurück, der eher selten im
Western-Genre anzutreffen ist. Newman seinerseits unter-
legte den Film mit Ragtime Rhythmen und reichem America-
na, einem delikaten Liebesthema und schön unheilvollen
Momenten für die „bösen Jungs", leider bleibt von der Musik
aber doch allzu wenig hängen.

WYATT EARP
Anders als der ein Jahr zuvor
abgedrehte Western zum
selben Thema, Tombstone,
gilt Lawrence Kasdans Vertil-
mung des legendären
Marshals als epochale Er-
zählung auf semi-
biografischer Ebene. Wyatt
Earp ist keine erneute Wie-
derauffrischung des Kampfes
am O.K. Corral, sondern die
eigentlich tragische Lebens-

geschichte des von Kevin Costner überzeugend dargestell-
ten Revolverhelden. Dennis Quaid als Doc Holliday ist brillant
und fast beängstigend real, Kasdans Umsetzung bildgewaltig

Most Wanted!

und stimmig -aber wenig erfolgreich und der Anfang vom
Ende von Costners Höhenflug.
James Newton Howards Komposition für Wyatt Earp ist,
holen wir wieder Tombstone als Vergleich heran, weit weni-
ger aggressiv und düster. Howard arbeitet mit lyrischen,
sanften Melodien um die romantische Seite des Filmes ab-
zudecken, aber auch üppigem Americana und irisch-
folkloristischen Elementen verschafft der Komponist genü-
gend Platz um dem Epos den klassischen Touch eines
Edelwesterns zu geben.

T8E QUICK AND TSE DE~D
Grusel-Stilist Sam Raimi
sprang auch noch auf den
mittlerweile schon wieder
weniger gut rollenden Wild
West-Zug auf und bot mit The
Quick and the Dead einen
erstaunlich unterhaltenden,
kurzweiligen und unter-
schätzten Shoot-Out Western
mit Sharon Stone (sieht selbst
mit Hut unglaublich toll aus),
Gene Hackuran und Leonardo

DiCaprio, die sich um die Krone des besten Revolverschüt-
zen streiten.
Ein bisschen im trockenen Sand der einst so sprudelnden
Spaghetti-Western-Quelle grub nicht nur Raimi, auch Alan
Silvestri holte ein gutes Stück Morricone hervor. Quick and
the Dead ist musikalisch keine harte Action-Nummer wie wir
es von Silvestri auch schon vernommen haben. Romantische
Gitarrenthemen und Synthesizer-Nummern im Spaghetti-
Fieber sorgen ebenso für gute Stimmung wie Silvestris An-
lehnungen an Elmer Bernsteins Ausritte in den Sonnenunter-
gang.

LIGRTNING JACK
Der Australier Jack sucht im
rauhen Westen sein Glück
und hält sich für gefährlicher
als er tatsächlich ist. Bei ei-
nem Scharmützel nimmt er
Ben, gespielt von Cuba Goo-
ding jr., als Geisel. Ben sei-
nerseits, ein stummer Afroa-
merikaner, möchte als gefähr-
licher Revolverheld in die
Geschichte eingehen. Paul
Hogans Versuch an die er-

folgreichen Zeiten aus Crocodile Dundee anzuknüpfen ist
mit Simon Wincers Westernkomödie Lightning Jack gründ-
lich misslungen. Einmal gesehen, gleich wieder vegessen.
Zu platt sind die Scherze, zu altbacken die Story, die in un-
zähligen Buddy-Filmen bereits ausreichend erzählt wurde.
Bruce Rowland, Komponist von Man from Snowy River,
blieb die wenig dankbare Aufgabe eine derbe Komödie musi-
kalisch zu untermalen. Leider hebt sich sein Score nicht
sonderlich von Wincers Film ab: Mundharmonika, Banjo,
Gitarre, wenig überraschend arrangiert, gesellen sich zum
Orchester, dass hie und da einen deftigen Stoss Americana
von sich gibt. Eingängiges Hauptthema, auch mal mit rocki-
gen Drums unterlegt.

SAD GIRLS
Erst vor kurzem in meiner kleinen „Action-Revue" bespro-
chen, taucht Jonathan Kaplans Frauen-Western selbstver-
ständlich auch in diesem Artikel auf, denn was wäre eine
neuzeitliche Wild West-Chronik ohne Bad Girls?
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Klischee um Klischee kämp-
fen sich die vier wackeren
Damen (Barrymore, Stowe,
Masterson und McDowell)
durch die böse Männerwelt.
Viel neues springt dabei nicht
heraus, ausser dass wir uns
seit längerem mal wieder
Jerry Goldsmith' Klängen in
einem Genre lauschen dürfen,
dass seit Breakhart Pass-
Zeiten fast vorbei schien. Und

sie bekamen, was sie wollten...! Eingängiges Main Theme,
flotte Actionpassagen und einen Haufen Spass. Bloss der
Film war alles andere als ein Hit.

WILD SILL
Ein wenig beachteter Western
ist die in Rückblenden er-
zählte Geschichte des be-
rühmten Wild Bill Hickok, bei
uns als Buffalo Bill bekannt,
bis hin zu seiner hinterhälti-
gen Ermordung während
eines Pokerspieles. Jeff
Bridges und Ellen Barkin sind
die eher dürftigen Highlights
eines während den mittleren
45 Minuten apathischen Fil-

mes, dessen halluzinöse, durch Opiumkonsum hervorgeru-
fene, Traumsequenzen wenig zum sonst schon bedächtigen
Tempo von Walter Hills Wild Bill beitragen.
Die Musik stammt von dem bei uns bisher wenig bekannten
Van Dyke Parks, der unter anderem die Musik zu Jack
Nicholsons The Two Jakes komponierte. Sein Score hinter-
lässt wie der Film einen wenig bleibenden Eindruck. Atmo-
sphärische, monotone Klangteppiche für die Halluzinations-
sequenzen, typische Saloon- und Banjo-Musik, auf CD übri-
gens lediglich als Promotional Release erhältlich.

TALL TALE
Erzählt wird die Geschichte
des Farmerjungen Daniel,

~~~~~a~Q dem in einem Traum die le-
~1 t~ gendären Westerrnhelden

...._..... __.,,,. begegnen, von denen sein
Vater ihm so oft erzählt hat.
Mit Hilfe dieser imaginären
Revolverschützen versucht
Daniel die heimische Farm

'~ vor einem Schurken zu retten,
`" der für schlappe $50 Dollar

das Land auflaufen will. Tall
Tale ist eine prächtig in Szene gesetzte Walt Disney Produk-
tion mit Patrick Swayze als Pecos Bill und Scott Glenn als
greulich-gemeiner Bösewicht.
Randy Edeluran, zu diesen Zeiten fast schon Hauskomponist
bei Disney, hat für Ta►I Tale nicht unbedingt in den Western-
Bottich als vielmehr in seinen bekannten Melodien-Eintopf
gegriffen. Herausgekommen ist ein wenig inspiriertes Werk,
dass im Film nicht unpassend, als reines Klangerlebnis aller-
dings doch recht abgegriffen wirkt.

FRANK AND JESSE
Robert Boris' Film erzählt die Geschichte der James-Brüder,
die sich nach dem Ende des Bürgerkrieges mit den Youngers
und anderen Outlaws zusammentun um Banken, Züge und
Kutschen zu überfallen.

Most Wanted!

Frank and Jesse ist ein äu-
sserst intimer, feinfühliger
Score, ausgestattet mit inter-
essanten Instrumentationen
(Bottle Blow-Samples, Arched
String Wire). McKenzie äu-
sserte in einem Interview
(FMJ 12), dass das Musik-
budget sehr eng bemessen
war, man sich gerade auf 20
Minuten orchestraler Musik
einigen konnte und er für den

Rest des Scores auf eine kleine „Kammerbesetzung" zurück-
griff. Gitarre und Blockflöte setzte er dabei als musikalische
Parallele der Beziehung des ungleichen Bruderpaares ein.

LAST OF TNE DOGMEN
Regisseur Tap Murphy ist es
wie keinem Zweiten gelungen
das Dances with Wolves-
Thema auszuschlachten und
erst noch in die Gegenwart zu
versetzen. Tom Berenger
erhielt die wenig dankbare
Aufgabe den einsamen Aus-
steiger zu spielen, der einer
Gruppe entflohener Sträflinge
in den kaum begehbaren
Gebieten der Rocky Moun-

tains nachzusetzen hat. Dabei stossen er und seine Begleite-
rin, einer Professorin indianischer Archäologie, auf einen
Cheyenne-Stamm, der sich von Zeit und Zivilisation abge-
sondert fernab aller modernen Lebensart seine Eigenstän-
digkeit bewahrt hat. Klingt wie Witness meets Kevin
Costner...
Eine schwärmerisch grossorchestrale Filmmusik schrieb
David Arnold für Last of the Dogmen, der seine Komposition
von einem emotionalen Höhepunkt zum anderen jagt. Dabei
hinterlässt der Score hie und da einen Hauch weitschweifiger
Romantik ä la Dances with Wolves. Eingespielt vom tadel-
losen Klangkörpers des London Symphony Orchestra bleibt
einem Last of the Dogmen gerade wegen der Musik und
dem prächtigen Hauptthema in guter Erinnerung.

TRUE WOMEN
Karen Arthurs facettenreiche
Mini Series True Women
porträtiert die amerikanische
Geschichte des 19. Jahrhun-
derts aus der Sicht verschie-
dener starken Frauen, die
mehr als Pioniere ihrer Zeit
waren. Dana Delaney, die
schon in Tombstone mit-
wirkte, spielt eine der Haupt-
rollen.
Ein „alter Bekannter" war für

die Musik besorgt: Bruce Broughtons Score ist ebenso reich
an Thematik wie die Bilder, zu denen er komponieren durfte.
Majestätisch und fein zugleich -dabei durch und durch Ame-
ricana - widerspiegelt seine Komposition Sehnsucht, Aben-
teuer und Drama. Emotionell und fast opulent wie Brough-
tons frühere Werke Silverado und Tombstone, an die True
Women allerdings nicht ganz heranreicht, bewegt sich die
Musik um ein robustes Hauptthema.

Nfchl G:iirinss.~nden ko~uven in die.se~r Artikel, aus versrhiedene~r (iriindeu, folgende Pro<G~klioneu,

die hier zu btforura~ionszwecken nufgefrihrl sind: Jaiima~ A. Mickener'.~~ Teeas (h1~~sik: Lee Holdridge,
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Rougk Rrders (Pe~ei~ Hei~nslein. Rezension /iL1./ l~). Dend M~en (Neil Yorurg. HiLf./ 7). Po~~se (Michel
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Stephen Endelman Ein Interview

Der Engländer Stephen Entlelman machte

1995 nicht nur mit seiner Partitur zurr

Film The Engliskman Wlzo Went up a

Hi![ but Caine Down a Mountairt auf sich

aufinerksarra, sondern stiftete rvtit seinem

Namen auch noch ein bisschen Verwirrung

bei den weniger gewieften Filmmusikfans,

die ihn des öfteren mit Elfuran oder Edel-

man verwechselten. Als ich letztes Jahr

(meine Güte, ist das bereits so lang her?)

für einige Monate nach New York City zog,

liess ich es mir nicht nehmen, diesem Ne-

wcorraer zu treffevt, der sich nicht nur als

witziger und interessanter Gesprächspart-

ner, sontlerre auch als gutmütiger und

sympathischer Typ entpuppte. Ich bedanke

mich ganz herzlich bei Bravtdy, die das

Interview einfädelte untl natürlich gilt mein

Dank auch Steppen, cler sich die Zeit ge-

nommen hat all meine Fragen zu beant-

worten.

? Ercähl mir ein wenig von Deinem
Background.

Ich bin in London aufgewachsen und
war Musikschüler. Ich besuchte die
Percel Schule für junge Musiker, wel-
che eine Tagesschule ist. Danach ging
ich zur Guild Hall School for Music &
Drama in London, wo ich klassische
Klarinette studierte. Ich habe das re-
guläre Zeug gemacht, dass man so
macht und habe recht früh angefangen
zu schreiben. Als ich dann an der Guild
Hall war, schrieb ich die ganze Zeit.
Von da aus ging ich zur Bamph School
of Fine Arts in Kanada, wo ich fast drei
Jahre mit schreiben verbrachte. Dann
kam ich zurück nach England und
arbeitete mit dem Leiter der PerForming
Arts, einer grossen Schule in London,
bis ich 1992 nach Amerika übersiedel-
te.
Ich studierte Komposition beim Briti-
schen Komponisten Robert Saxton und
bei Dr. George Nicholson. Ich hatte
eine Art zeitgenössische Improvisati-
onsband namens Four, mit der ich viel
zeitgenössische Musik, also Musik des
20. Jahrhunderts spielte. Das war und
ist noch immer meine Liebe und Lei-
denschaft. Nun lebe ich in New York
und schreibe Filmmusik. Ich habe ein
Kammerensemble, das letztes Jahr
gegründet wurde. Letztes Jahr gaben
wir auch unser erstes Konzert und
werden dieses Jahr wieder ein paar
Mal auftreten. Wir spielen Stücke aus
dem 20. Jahrhundert mit einer Anleh-
nung an Musiktheater. Wir lieben Ber-
lioz, Cargill, Peter Maxwell Davis und

natürlich spielen wir auch meine Wer-
ke.

? Spielst Du bei diesen Konzerten mit?

Nein. Ich dirigiere, obwohl ich beides
kann. Ich liebe es zu dirigieren. Darum
mache ich es. Für unser erstes Konzert
habe ich einen Stummfilm mit Kam-
mermusik vertont. Ich habe etwas eher
abstraktes gemacht anstatt eine Parti-
tur zu komponieren, die mit dem Film
funktioniert. Es ging eigentlich um
Inspiration. Der Film ist sehr lang,
ungefähr 80 Minuten. Es ist also ein
sehr grosses Stück. Wir haben das
bereits zweimal gespielt und werden es
gegen Ende des Jahres [1997] ein
drittes Mal aufführen. Ich revidiere es
momentan gerade. Was mache ich
sonst noch? Ich stehe kurz davor,

meine dritte Oper zu komponieren. Sie
basiert auf einem Buch von Jonah
Dyke. Also werde ich mit ihm arbeiten,
obwohl er das Libretto nicht schreiben
wird. Was noch? Für meine Gattin
schreibe ich eine Ein-Frau-Show über
multiple Persönlichkeiten. Sie spielt
alle Rollen, inklusive derjenigen des
Psychiaters. Es ist eine Art opernarti-
ger Monolog. Das wär's. Das ist auch
genug, nicht?

? Ja, ohne Zweifel. Was ist mit Deinen
beiden ersten Opern, sind die auf CD
erhältlich?

Nein, die sind nicht erhältlich. Es waren
sehr frühe Werke, die aber beide auf-
geführt wurden. Eine Oper heisst La
Rachka und basiert auf einer französi-
schen Novelle von Boris Vian. Es ist
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Stephen Endelman

ein sehr surreales Stück. Wir haben
das in Kanada aufgeführt. Die andere
heisst A Safe Place und wurde in der
Queen Elizabeth Hall in London gege-
ben. Ich habe vor, die beiden dem-
nächst wieder einmal aufzuführen. A
Safe Place hatte ich 1992 komponiert,
zog dann nach Amerika und wollte
unbedingt Filme vertonen, da ich das
als grössere Lernkurve sah und als
Erweiterung von dem, was ich machen
möchte.

? Du hast mit Filmmusik also erst in
den Staaten angefangen oder hast Du
bereits in England Film vertont?

Ich habe nur einen Film vertont als ich
in England war und das war ein Stu-
dentenfilm für einen Typen an der
National Film School, Bret Tumbull.
Guter Kerl. 1991 ging ich nach Los
Angeles und besuchte den zweimona-
tigen ASCAP Film Scoring Workshop.
Dort habe ich dann David Raksin ken-
nengelernt. Das war grossartig. Und
dann zog ich mit meiner Frau nach
New York, um dort zu leben.

? Wieso hast Du Dich für New York
entschieden?

Warum ich nicht nach Los Angeles
gezogen bin? Meine Frau ist Opern-
sängerin und liebt es hier. Alle ihre
Gesangslehrer sind hier. Das ist ein
Grund. Aber auch weil England-Los
Angeles eine sehr lange Distanz ist. So
bin ich in der Mitte. Ich kann gut zu-
rück, um meine Familie zu besuchen
und es ist auch einfach für sie, mich zu
besuchen. Das ist eigentlich der wahre
Grund.

? Bisher hast Du vor allem für kleinere
Filme geschrieben. Hast Du mit Absicht
solche Filme ausgesucht, oder wurden
Dir nur solche Filme angeboten?

Ich hatte bisher sehr viel Glück, denn
ich habe viele qualitative Kleinfilme
vertont. War es eine absichtliche
Wahl? Nicht wirklich. Mich zieht es
ohne Zweifel zu dieser Art von Filmen.
Emotionale, dramatische Filme mit
Figuren die Emotionen haben, zu de-
nen ich eine Beziehung haben kann.
Üblicherweise arbeite ich an Filmen,
die Charakteregetrieben sind. Ich habe
keinen Special Effects Film vertont und
an keinem Actionfilm gearbeitet. Ich
habe zwar einen Film vertont, der ein
bisschen Action hat, den ich aber als
sehr dunkel bezeichnen würde. Das ist
aber nicht Action im Big-Bang Stil.

? Bist Du also eher an kleinen Filmen
interessiert, weil sie viel innovativer
und emotionaler sind? Und weil diese
Independent Produktionen in der Regel
mehr Freiheiten als die Mainstream
Filme lassen?

Ich glaube Deine Aussage sollte wahr
sein, doch ich denke nicht, dass sie es
ist. Denn schlussendlich ist es wirklich
eine Art Teamsport. Die haben gewisse
Erwartungen bezüglich was sie wollen.
Vor allem die Regisseure - zahlreiche
mit denen ich gearbeitet habe -sind
musikalisch sehr gebildet und haben
klare Ideen was sie wollen. Und selbst
die kleinen Filme, für die ich gearbeitet
habe, sind nicht so klein, dass keine
Studios involviert sind. Bei all meinen
Filmen waren Studios und Produzenten
miteinbezogen. Es mögen zwar keine
Filme mit grossem Budget gewesen
sein, doch es gibt immer Anforderun-
gen.

?Bei der Filmauswahl schaust Du also,
ob der Film emotionell auf Dich wirkt
und falls ja, vertonst Du ihn?

Uhm, nein. Da gibt es noch ein paar
andere Dinge. Als erstes muss ich
natürlich eine Beziehung zum Material
haben. Das zweite was wirklich sehr
wichtig ist, sind die Leute selber.
Schauspieler sind für mich und für die
Art wie ich arbeite sehr wichtig. Die Art
wie die Darsteller spielen ist sehr wich-
tig für mich. Wenn die involvierten
Persönlichkeiten also auf der gleichen
Wellenlänge wie ich sind oder was
auch immer, dann färbt das meiner
Meinung auf die Leistung der Musiker
ab. Als ich beispielsweise vor kurzem
für den Film Shakespeare's Sister
nach London ging, hatten wir ein sehr
grosses Orchester. Wie auch immer.
Es war einer dieser Filme, wo alle -
Produzent, Regisseur, Editor - das
Gleiche wollten. Das färbte natürlich
auf die Musiker ab und die Aufnahme
ist einfach phantastisch. Die haben
einfach wunderbar gespielt. Und für
einen Grossteil meiner Partitur, die
recht melodiös und breit ist, finde ich
das sehr wichtig. Du kannst die Emo-
tionen also wirklich fühlen.

? Als The Englishman Who Went Up
A Hill But Came Down A Mountain
veröffentlicht wurde, erregte das Album
bei den Filmmusikfans viel Aufinerk-

Ein Interview

samkeit. Bezeichnest Du diesen Score
als Deinen Durchbruch?

Yeah, ich denke... Das ist eine gute....
Ich weiss nicht! Was ist ein Durch-
bruch? Ich liebte es, die Musik für die-
sen Film zu schreiben. Ich liebte die
Leute, mit denen ich zusammengear-
beitet habe. Es war eine jener Situatio-
nen, die wirklich gut war. Ich glaube,
das war wichtig. Der Film spielte nicht
so viel Geld ein, wie sie alle geglaubt
hatten. Doch das ist nicht mein Pro-
blem. Darüber soll sich jemand anders
sorgen. Mir ist das egal. Ich genoss es
aber, die Partitur zu komponieren und
die Leute, mit denen ich arbeitete wa-
ren wirklich gut. In Bezug auf Durch-
bruch, ich weiss nicht. Es war vermut-
lich ein wichtiger Film für mich. Doch
falls der Streifen noch mehr Geld ein-
gespielt hätte, so wäre das sogar noch
besser gewesen. Doch wenn küm-
mert's. Ich denke nicht darüber nach.

? War es denn für Dich als Briten ein-
fach diese Irischen Melodien zu schrei-
ben?

Walisisch! War es einfach? Nein, ich
denke nicht. Ich habe einfach den Film
sehr geliebt und die Figuren gemocht.
Einiges davon war Walisisch und eini-
ges davon Englisch. Es war nicht ein-
fach, doch ich habe es genossen. Es
hat Spass gemacht. Und falls ich kei-
nen Spass habe, dann...

?War es die Entscheidung des Regis-
seurs, einen Chor zu verwenden?

Nein. Weisst Du, die Waliser hatten
immer eine Tradition von Chormusik
und ich wollte diese Tradition fortsetz-
ten. Darum haben wir es gemacht. Wir
fanden einen Amateur-Chor in Wales
und brachten diesen Männerhaufen
nach London um aufzunehmen. Das
hat wirklich Spass gemacht.

? Es war also Deine Idee und nicht
eine Vorgabe des Regisseurs, korrekt?

Es war meine Idee, den Chor zu ver-
wenden.

? Eines der Stücke hat Gällischen Text.
Hast Du den geschrieben?

Ich habe es nicht geschrieben, sondern
mit jemandem daran gearbeitet. Ich
spreche kein Gällisch... Walisisch. Ich
glaube es ist Walisisch. Wir müssen
Walisisch sagen, sonst regen die sich
auf (lacht).

? Du hast vorher angetönt, dass die
Zusammenarbeit mit dem Regisseur
sehr gut war.

Es war wundervoll. Wir sind sehr gute
Freunde geblieben und er [Christopher
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Monger] ist ein toller Typ. Wie gesagt,
das war eine dieser Situationen wo.....
Weisst Du, er ist einfach ein sehr netter
Typ, den ich sehr mag und respektiere.

? Hatte er gewisse Ansprüche, was die
Musik betrifft wie beispielsweise hier
benötigen wir das und hier dieses?

Sehr sogar. Weisst Du, er wollte wirk-
lich eine Partitur, welche die Leute
veredeln würde. Obwohl es ein winzig
kleiner Berg war, für die Dorfbewohner
war es ein grosser Hügel, ein grosser
Berg. Und das ist die Schönheit des
Filmes. Wir sind heute ständig Dingen
ausgesetzt, die immer gross sind. Es
muss das grösste sein. Das grösste
dies, das grösste das. Und dieser Film
war nicht über das grösste. Er war über
etwas sehr sehr kleines, doch für die
Leute, war es sehr sehr gross. Und das
ist irgendwie lustig. Es sind immer die
kleinen Dinge, welche den grossen
Unterschied machen und das geht
oftmals einfach zu vergessen. Durch
das Hinzufügen dieser paar Zentimeter
wird für das Dorf aus ihrem kleinen
Hügel ein Berg. Ich liebte diese Idee.
Ich liebte auch die Tatsache, dass der
kleine Mann den Grossen besiegt. Das
mochte ich am Meisten (lacht). Ich
mochte den Umstand, dass ein Walisi-
sche Dorf das gesamte Britische Reich
besiegte. (lacht)

? Ein anderer Deiner Filme ist Tom
and Huck, der aber in Europa weder in
die Kinos kam noch auf CD erschienen
ist. Wie war das, den Score zu einer
Geschichte zu schreiben, die vorher
bereits mehrmals vertont worden war.
Hat Dich das beeinflusst? Setzte Dich
das zusätzlich unter Druck?

Der Streifen war ziemlich dunkel und
darum nahm ich einen recht dunklen
Ansatz für die Partitur. Der Regisseur
wollte das so. Für ihn war es ein dunk-
ler Film. Das ist „Tom and Huck dü-
ster". Das ist nicht „Tom and Huck
heiter", wie Disney [die übrigens den
Film produzierten] vermutlich Huckle-
berry Finn sahen. Es war recht harte
und aggressive Musik. Wir schwächten

es ab, da alle ein bisschen nervös
wurden und weil es ein wenig zu düster
war (lacht). Trotzdem hat der Score
grosse, mitreissende Melodien und
solche Sachen. Ich verwendete Cajun
Instrumente, um Period Music zu spie-
len. Solche Dinge halt. Innerhalb des
gesteckten Rahmens. Natürlich gab es
Erwartungen. Das war ja Tom and
Huck und das Studio wollte gewisse
Dinge. Und die musste ich liefern.
Weisst Du, Du musst das machen, was
Du für richtig empfindest. Auch arti-
stisch. Der Film lief recht gut. Es war
wahrscheinlich der erfolgreichste Film,
den ich in Amerika hatte.
Ich hatte ein sehr grosses Orchester,
etwa 90 Musiker und einige Synthesi-
zer, denn ich hatte diese kreativen
Sounds gemacht, die ich dann ins
Orchester zu mischen versuchte. Und
dann war da natürlich noch die Blue-
grass Band.

? Hattest Du eine spezifische Absicht,
wieso Du diese drei Elemente mitein-
andervermischt hast?

Ich dachte, es war einfach etwas, dass
ich für den Film benötigen würde. So
ziemlich alles was ich tue ist ein Re-
sultat von Film anschauen und dann
denken: „Okay, was will ich hier ma-
chen?" So arbeite ich. Ich schreibe
nicht Themen und Variationen. Ich
tendiere Themen zu schreiben, die ich
dann mit Figuren assoziiere und an-
schliessend manipuliere ich diese
Themen anhand der Entwicklung der
Person. Das ist etwa wie ich vorgehe.

? Du analysierst also nicht zuerst den
Film intellektuell, d. h. welche Musik
verkörpert diesen Ort oder diesen Cha-
rakter am besten, bevor Du die Musik
dazu schreibst?

Ja, manchmal mache ich das. City of
Industry, den ich gerade gemacht
habe, ist ein ganz andere Art von Film
für mich. Für diesen Streifen musste
die Musik aus dem Kopf des Protago-
nisten kommen. Es war nicht was wir
sahen oder was wir hören. Es ist was
die dachten. Also benutze ich wirklich
andere Instrumente: Cellos, Contra-
bass-Klarinetten, Bulgarische Fiedeln.
Ein ganz anderer Ansatz.

? Bei diesem Film wurde kein Scoreal-
bum veröffentlicht sondern nur eine
Songcompilation, nicht wahr?

Ja, nur ein Songalbum. Das ist eine
ganz andere Problematik. Ich habe
bemerkt, dass es viele Komponisten
gibt, die bei der Vertonung von grossen
Filmen mit grossen Soundtracks nicht
einmal einen Cue auf dem Album er-
halten. Doch City of Industry wird
veröffentlicht. Ich glaube in Europa
werden sie nur ein Scorealbum oder
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beides machen. ('Meines Wissens war
das nicht der Fall; PR]

? Hast eigentlich Du die Songs für City
of Industry oder The Bronx Tale -bei
dem ebenfalls nur ein Songtrack ver-
öffentlicht wurde - ausgesucht. Oder
war das jemand anders?

The Bronx Tale hatte „lediglich" Tau-
sende von Songs. Das Main Title des
Filmes jedoch habe ich neu gemacht,
ergänzt und arrangiert, um es dann
auch an anderen Orten im Film zu
plazieren. Doch das war ein Beispiel,
wo sie bis zwei Wochen vor dem vor-
gesehenen Veröffentlichungsdatum nie
einen Komponisten wollten.

? War es deren Idee den Titelsong als
instrumentale Version zu verwenden
oder war es einfach die beste Lösung,
welche Du ihnen für zwei Wochen Zeit
offerieren konntest?

Nein, so war es nicht. Jemand hatte
einen Song geschrieben und die woll-
ten diesen benutzen. Das ist ein Film
an dem schon lange gearbeitet wurde
und Robert DeNiro hatte sich stark mit
der Musik auseinandergesetzt, wirklich
intensiv. Er liebte den Song und somit
machte es auch Sinn den Song zu
verwenden, neu zu arrangieren und zu
bearbeiten, so dass er an einigen
Stellen des Filmes passen würde. Falls
wir mehr Zeit gehabt hätten, hätten wir
vielleicht etwas anderes gemacht.
Doch zu jener Zeit war dies der Job.

? Zeit ist in der Regel immer das Pro-
blem, nicht? Wieviel Zeit gibt man Dir
denn pro Streifen? Drei Wochen? Vier

Wochen?

Also, es ist irre. Es scheint immer
schlimmer zu werden. Tom and Huck
musste ich in drei Wochen schreiben.
73 Minuten riesige Musik in drei Wo-
chen! Und ich habe praktisch alles
gemacht. Weisst Du, es ist lächerlich,
wirklich. Nein, wir kriegen nicht viel
Zeit. Ein anderer Streifen, den ich ver-
tonte, heisst Flirting with Disaster.
Davon gibt es einen Soundtrack. Das
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war ein sehr erfolgreicher Film, hier
und in Übersee. Ich glaube nicht, dass
er überall in Übersee schon in den
Kinos war. Das ist ein sehr lustiger
Film, der lediglich eine kleine Band hat:
Gesang, Harmonika, Gitarre.

? Wie machst Du das? Arbeitest Du 20
Stunden am Tag?

Ja, man arbeitet sehr sehr hart. Ich
denke nicht, dass es gesund ist. Man
sollte mehr Zeit haben. Ich hatte nur
vier Wochen für The Englishman.
Weisst Du, das war recht gut für vier
Wochen. Ich glaube für Shake-
speare's Sister, welches ein grosser
Film mit viel Musik ist, 60 Minuten,
hatte ich nur fünf Wochen. Wenn ich
einen Film liebe und ich mir die Bilder
anschaue, dann kann ich einfach hin-
sitzen und die Musik schreiben. Mei-
stens fliesst es dann einfach.

? Ein weiterer Film den Du vertont hast
war Jeffrey?

Ja. Da hat es viel Swing drin

? Wieso hast Du eine solch „fröhliche"
Musik für so eine tragische Geschichte
verwendet?

Eigentlich ist es ein lustiger Streifen.
Mich hat das gefesselt. Ich habe das
Theaterstück gesehen. Es war sehr
lustig und ich mochte es enorm. Sie
kamen zu mir um den Film zu vertonen
und es war praktisch kein Geld vor-
handen. Doch ich wollte mit einem
Verwandten von mir zusammenarbei-
ten, der vor vielen Jahren starb und
Liederschreiber war. Ich habe ihn ei-
gentlich nie richtig gekannt. Doch ich
wusste, dass er diese Texte hatte.
Seine Familie liess mich einige Song-
texte haben, die ich vertonte. Ich wollte
eine Art Standardsongs machen, tradi-
tionelle jazzartige Songs, denn so
etwas hatte ich bisher noch nie ge-
macht. Und ich dachte, da würde was
interessantes zu machen sein. Dieser
Cousin von mir hatte ja zahlreiche
Standards geschrieben. Es war die
perfekte Situation. Also setzten wir das
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um und es funktionierte recht gut. Ich
konnte die Songs nehmen und sie im
Film verwenden. Der Film hatte gro-
ssen Erfolg. Auch der Soundtrack ver-
kaufte sich sehr gut.

? Wolltest Du mit dieser fröhlichen
Musik dieses tragische und dramati-
sche Thema, das der Film anspricht,

auflockern und aufheitern?

Nein. Ich denke die Macher wollten
keinen traurigen Film drehen. Für sie
war es nicht traurig. Es war über das
Leben im Gegensatz zum Tod. Obwohl
Leute im Film sterben, ging es um das
Leben, um Lebensfreude.

? Bist Du mit dem Soundtrack, der ja
viel Dialoge enthält, glücklich?

Das ist das einzige Album, mit dem ich
nichts zu tun hatte. Die kamen zu mir
und sagten: „Wir haben den Sound-
track gemacht." Ich meine, mir ist das
egal, denn alles bis auf ein Stück ist
von mir und selbst wenn sie Dialoge
verwenden und meine Musik darunter-
legen, dann soll mir das recht sein.
Nein, ich fand es eine recht clevere
Idee, die einzelnen Dialog-Schnipsel
einzupassen. Ich mochte das.

? Es gibt aber viele Filmmusikfans, die
keinen Dialog wollen. Die wollen nur
die Musik.

Das ist etwas komplett anderes. Soll
das Album den Film oder die Songs im
Film repräsentieren? Für mich reprä-
sentiert ein Album den Film. Also war
es mir egal, dass Dialog miteinbezogen
wurde. Heute werden manchmal Alben
veröffentlicht, die „Songs inspired by"
genannt werden, die aber gar nichts
mit dem Streifen zu tun haben. Da geht
es um Marketing, was ganz gut ist.

? Wenn ich Dich also richtig verstehe,
macht es Dir also nichts aus, wenn auf
Deinen Soundtracks Dialoge oder
andere Dinge sind, weil dadurch der
Film besser widerspiegelt wird. Oder
hängt das vom Streifen ab?

Es kommt wirklich auf den Film an. Ich
weiss nicht, doch diese ganze Sound-
tracksache ist recht neu für mich. Ich
mache das erst seit einigen wenigen
Jahren und konnte recht viele Sound-
tracks veröffentlichen oder die Alben
haben wenigstens einige Cues meiner
Musik. Wenn es ein Film ist, der nur
Score hat wie Tom and Huck oder The
Englishman und die mit meiner Musik
ein Album machen, dann ist das
grossartig. Bei einem Film wie Kicked
in the Head, der übrigens der einzige
amerikanische Film in Cannes war, hat
es eine ganze Menge hippe, sehr coole
Lieder und wir machten einen etwa 30-
minütigen Score, der ebenfalls auf hip
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getrimmt ist. Eine Art Rock-a-Billy trifft
Henry Mancini. Keine Ahnung wie Du
das beschreiben kannst. Wie auch
immer. Es hat enorm Spass gemacht.
Bei diesem Film weiss ich, dass sie es
mischen werden. Ich hoffe, dass sie
einen Teil des Scores und einige
Songs aufs Album nehmen werden. Ich
kämpfe, um den Score auf die Alben zu
kriegen. Oft denke ich mir aber, dass
ich keine Chance habe, wenn diese
Leute meinen mit den Songs mehr
Geld zu machen.

? Kannst Du mir was über die Filme
erzählen, welche Du soeben beendet
hast, aber die noch nicht veröffentlicht
wurden?

Da ist mal Kicked in the Head. Wir
haben erst gerade Shakespeare's
Sister beendet. City of Industry ist in
Europa noch nicht gezeigt worden. Und
ein Film namens Cosi. Ich liebe diesen
Streifen. Es ist ein lustiger Australi-
scher Film, der dort sehr erfolgreich
war. Das ist so etwa was noch ausste-
hend ist.

? Weisst Du, ob von diesen Filmen ein
Soundtrack erscheinen wird?

Ich weiss, dass von Shakespeare's
Sister und Kicked in the Head So-
undtracks auf den Markt kommen wer-
den. Zu Cosi gibYs einen Soundtrack,
den ich selber habe. Doch der ist nur in
Australien erschienen und ich weiss
nicht, was damit für den Rest der Welt
geschehen wird. Von City of Industry
gibYs einen Soundtrack auf Quango
Records, nur mit Songs. Leider. Ich
war darüber recht bestürzt.

? Und für die Zukunft? Was sind Deine
anstehenden Projekte?

Momentan arbeite ich an einem neuen
Film. Es ist eine Art Action-Komödie,
für die ich einen Soundtrack im Dance-
Stil schreibe: Techno, Jungle, Dance
Music. Sehr speziell. Ich kann meine
klassischen Wurzeln nicht verbergen.
Ich bin kein Rock n'Roller. Ich denke
nicht in dieser Weise. Ich kann wie
gesagt meinen klassischen Backgro-
und nicht verleugnen und ich weiss,
dass er alles beeinflusst, was ich ma-
che. Auch meine zeitgenössische Mu-
sik beeinflusst alles was ich mache.
Wenn mir Leute also sagen: „Das ist
eine falsche Note" antworte ich „Nein,
die ist korrekt." (lacht) Es ist klassisch
beeinflusst. Im Juli [`97] werde ich
vermutlich einen weiteren Film verto-
nen. Ich habe also noch viel vor. Da-
nach werde ich an meiner Oper schrei-
ben, mein eigenes Zeugs machen und
überarbeiten. Ich habe festgestellt,
dass ich viel Musik schreibe und ich
gerne eine Pause einlege, um meine
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Sachen zu überarbeiten. Ansonsten
hast Du keine Zeit, zu denken. Zeit
zum Denken ist mir sehr wichtig.

? Überarbeitest Du es, um es auf ein
Album zu bringen, oder einfach für Dich
selber?

Nein, nur für mich selber. Für mich ist
es ein konstanter Änderungsprozess.
Ich glaube nicht daran, dass irgendein
Stück Musik jemals fertig ist. Nicht für
mich jedenfalls. Ich muss es ständig
überarbeiten. Das geht so: Ich schreibe
etwas, führe es auf und ändere es
dann. Anschliessend fängt es wieder
von vorne an: ich führe es auf und
ändere es danach wieder. Die Kompo-
sitionen sind eigentlich alle fertig, doch
nie abgeschlossen. Ich kann sie ver-
mutlich einfach nicht loslassen. Ich
weiss nicht. Das ist das tolle bei der
Filmmusik. Du hast keine andere Wahl.

? Bearbeitest Du Deine Werke speziell
für Konzerte?

Ich bin noch nicht dazu gekommen,
würde es aber gerne tun. Das ist eine
Sache, die ich mir vorgenommen habe.
Einige meiner Scores, vor allem die
kleinen, werde ich für meine Band
arrangieren, damit wir die aufführen
können. Bei den grossen Scores ist es
eine ständige Frage, was man mit der
Musik danach macht. Ich würde lie-
bend gerne eine Suite von beispiels-
weise The Englishman machen, um
sie dann aufzuführen. Doch das eilt
nicht.

? Wie steht es mit Temp Tracks? Hat-
test Du in dieser Beziehung Glück?

Ich weiss, dass dies ein grosses The-
ma ist. Das war die grossartige Sache
bei The Englishman, ein gutes Bei-
spiel. Der Regisseur weigerte sich,
einen Temp Track in den Film zu neh-
men. Punkt. Und er hätte mir den
Streifen nie mit Temp Track gezeigt. Er
wollte einfach, dass ich Musik schreibe.
Wir hatten die gleiche Einstellung und
er wie auch ich wussten, was wir zu tun
hatten. Bei Shakespeare's Sister war
es ähnlich, obwohl der Film einen sehr
grossen Temp Track hatte. Einige
Leute - Produzenten oder wer auch
immer - hatten sich in diesen verliebt.
Das geschieht oft. Temp Liebe. Doch
ich hatte sehr viel Glück. Ich hörte ihn
mir einfach an und ging dann weg und
schrieb was ich schreiben wollte. Viel-
leicht hat es ja was drin, das ein gutes
Gefühl hervorruft. Ich habe rausgefun-
den, dass wenn sie meine Musik ken-
nen, sie viel davon gehört haben und
denken, dass ich die richtige Person
bin, um ihren Film zu vertonen, dann
wissen sie was ich machen werde.
Nein! So kann man das nicht sagen.
Lass es mich so ausdrücken: ich glau-

be, sie vertrauen mir genug, um zu
wissen, was meine Musik emotional für
den Film machen wird. Ich meine, das
ist das wichtige.

? Hilft Dir der Temp Track, die Stim-
mung und den Rhythmus zu finden,
den sie suchen?

Nein. Ich höre ihn mir an und sage:
„Das ist nett. Ich schreib aber mein
eigenes Zeugs. Ich bedanke mich und
rede nie mehr darüber. Ich versuche
jedenfalls nicht mehr, darüber zu re-
den, denn vielleicht bin ich nicht ein-
verstanden mit dem was sie ausge-
sucht haben. Vielleicht finde ich es
schrecklich. Vielleicht ist es scheuss-
lich, weil ich die Musik nicht mag oder
weil ich denke, dass die Geschwindig-
keit falsch ist. Die mögen nicht unbe-
dingt den ganzen Temp Track. Viel-
leicht finden sie drei Noten toll, weil sie
darauf emotional antworten. Musik ist
sehr subjektiv. Es ist vermutlich das
subjektivste Element im ganzen Film-
produktionsgeschäft. Wenn Du durch
eine Linse schaust, siehst Du wie das
Gebäude aussieht. Du ergänzt einige
Lichter und es ändert sich. Du kannst
es sehen. Doch was siehst Du bei der
Musik? Geht nicht. Und wie kannst Du
darüber reden? Alles worüber Du re-
dest sind die Emotionen. Ergreift es
Dich, lässt es Dich kalt. Und selbst
hier. Einige Leute sind von dieser Sa-
che ergriffen, andere Leute von jener
Sache und einige Leute reagieren
überhaupt nicht. Ich weiss es wirklich
nicht.

? Ein anderes vieldiskutiertes Thema
ist die Verwendung von Orchestrato-
ren. Greifst Du auf solche Helfer zu-
rück, oder machst Du alles selber?

Ich mache immer alles selber. Natür-
lich gibt es Ausnahmen. Wenn ich
enorm unter Zeitdruck bin, dann enga-
giere ich jemanden. Ich habe da eine
Person, mit der ich in der Regel zu-
sammenarbeite. Ich glaube wir haben
bereits drei Filme gemacht. Ich gebe
ihm den Score und er koordiniert alles
mit den Kopierern. Mein Problem ist
eben, dass ich meine Partitur nicht
gerne weggebe. Ich pflege das Kopie-
ren selber zu machen und mache das
manchmal immer noch. Das erlaubt
mir, in letzter Minute noch Änderungen
vornehmen zu können. Und das kann
ich nicht, wenn ich nicht selber kopiere.

? Wie kriegst Du all diese Arbeit zeitlich
hin? Du kriegst ja wie gesagt kaum
genug Zeit um den Film zu vertonen
und dann orchestrierst und kopierst Du
auch noch selber?

Ja, das nimmt Zeit in Anspruch. Viel-
leicht ändert sich das in Zukunft. Die
Arbeitsmethode, welche ich zur Zeit
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habe, erlaubt es mir, meine Scores
sehr spät abzugeben. Und all die Or-
chestrationen sind gemacht und ich
weiss was passieren wird. Ich kann
Sachen in letzter Minute ausradieren.
Und ich orchestriere gerne.

? Würdest Du auch für neue Medien
wie Computerspiele oder Vergnü-
gungspark-Bahnen schreiben, wenn
man es Dir anbieten würde?

Ich habe nie darüber nachgedacht. Ich
weiss wirklich nicht. Vielleicht wenn es
etwas wäre, dass mich reizen würde
und ich das Gefühl habe, es wäre et-
was, das ich gerne schreiben würde.
Vielleicht. Was für mich immer wichti-
ger wird, wenn ich mir einen Film an-
schaue, ist ob ich dazu etwas beitragen
kann. Aber auch, ob ich mich musika-
lisch inspiriert fühle? Ich hatte Glück,
dass all meine Filme unterschiedliche
Musik haben. Da gibt es nicht einen
einzigen Score, der gleich ist. Natürlich
gibt es eine Anzahl von Partituren mit
Orchester, doch selbst innerhalb die-
ses Rahmens sind sie nicht gleich.
Dann gibt noch einen dies-Score und
einen das-Score. Doch die klingen alle
nach mir, während sie trotzdem unter-
schiedlich sind. Es sind auch unter-
schiedliche Streifen, denn ich kann
sehen, dass es sehr einfach ist,
schubladisiert zu werden. Und ich bin
froh, das dies nicht der Fall ist.

? Du hast gerade gesagt, dass die
Scores nach Dir klingen. Kannst Du
Deinen eigenen Musikstil erkennen?
Gibt es einen typischen Stephen En-
delman Stil und wodurch kennzeichnet
er sich?

Ich habe einige witzige Dinge, die ich
mache, welche eindeutig meinen Stil
betreffen. Leute die mich kennen, wis-
sen wie es klingt, wenn ich es .bin. Da
gibt es ein paar Dinge, die ich vermut-
lich unbewusst mache, die für mich
typisch sind. Selbst in meinen Kon-
zertwerken, die in der Regel überhaupt
keine Beziehung zu meiner Filmmusik
haben, kann ich Ähnlichkeiten sehen.
Es ist die gleiche Person. Wenn ich mir
eine spezielle Filmstelle ansehe,
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schaue ich auf die dramatische Struk-
tur des Filmes und zerlege das dann,
wie wenn ich ein Musikstück schreiben
würde. Darum schaue ich beispielswei-
se nur selten die Spotting Notizen an.
Jene Notizen, die besagen: die Kamera
bewegt sich nach links, die Kamera
bewegt sich nach rechts. Für mich ist
es wichtiger Musik zu schreiben, die
sich mit dem Film verwebt, die sich mit
dem Streifen bewegt und dem Drama
der Figuren folgt. Ich tendiere, in sehr
langen Musiklinien zu schreiben. The
Englishman ist ein Beispiel. Das The-
ma ist recht lang. Shakespear's Sister
ist sogar noch länger. Dort gibt es
mehrere Themen, etwa vier Stück und
die sind alle sehr lang. Sie benötigen
viel Zeit. Die dauern nicht nur drei
Sekunden.

? Ich finde es sowieso langweilig, wenn
auf einer CD dann Dutzende von Cues
sind, die lediglich einige wenige Se-
kunden dauern.

Ich denke, es kann sehr reizvoll sein.
Ich meine, ich habe bisher noch keinen
Streifen vertont, wo ich die Gelegenheit
dazu hatte. Was wenn ich so einen
Film erhalte? Wie würde ich den ange-
hen? Würde ich dann einen Weg su-
chen, bei dem die Partitur kontinuier-

lieh wäre und einen entsprechenden
Fluss und Drama aufweist?

? Ich möchte das Interview gerne mit
einigen Assoziationsfragen beenden.
Das erste ist Hollywood?

Oh, Gott. Überfluss.

?Der Oscar?

Eines Tages.

? Erfolg?

Spass?

? Die Schweiz?

Berge. Doch jeder sagt Berge. Ich
hatte einen Schulfreund, der aus der
Schweiz kam.

? Stephen, herzlichen Dank für Deine
Zeit und das interessante Gespräch.

Filmoaraphy

Nousehold Saints (1993}
A Bronx Tale (1993)
Eine wundervol#e Sammlung von swin- '.
,gigen und so~~fige Nummern aus der
g~fen alten Zeit der frühen 60er Jahre,.
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welche -durch die instrumentale Version'
des TFt~tsangs „Stree€s of tl~e Bronx"
ab~e~ndet wird.
Imaginary Crimes {1994)
Postcards #rom America (1994)
Desperate Trail {1994}
The Englishman Who Went up a Hifl
but Came Down a Mountain (1995)
Herrliche, Lebens€rohe kelfisch ange-
hauchte It~elodren; bei denen einem
richtig warm ums Herz wird
!Tom and Muck {1995)
';Mischung aus Elektronik, Symphonik
=und Btuegrass, die in mitreissenden
;und dramatischen Kompositionen ver-
packt sind
Jeffrey {1995)
Mtreissenr~e Swingnummem im tradi-
Bonellen Stil, die immer wieder durch
Qialoge ergä~~zf werden
Firting with Disaster {1996}
Auf dem Album findet man Diatope,
abwechslungsreiche Songs und eine 4
-m~~ütige, witzige, gtarrenlasfige

rurale Saite
Cosi (1997)
City of Industry (1997)
Kicked in the Head (1997j
Shakespear's Sister (1997)
'~peration Condor (1997)
ihe Propositian (1998}
Romantische imd meFodiäse Orche-
sterpartitur

Am B. Mai hatte ich die Gelegenheit, an
einem Filmmusikkonzert mit dem Royal
Scottish National Orchestra in der schönen
Royal Concert Hall in Glasgow dabei zu
sein. Ich darf natürlich niemandem erzäh-
len, dass ich allein wegen dieses Konzertes
eine Reise nach Schottland in Angriff
nahm! Das Motto dieses Konzertes war
„Höhepunkte des Jahres 1997". Als Diri-
gent war eigentlich der überaus talentierte
Komponist Joel McNeely vorgesehen, doch
der musste sich kurzfristig abmelden, wahr-
scheinlich aus Termingründen, denn
McNeely wurde ja ganz unerwartet für The
Avengers engagiert, ein Film, für den
ursprünglich Michael Kamen die Musik
hätte schreiben sollen. So wurde zum
Glück in letzter Minute mit Martin Yates,
dem „Principal Conductor" des National
Symphony Orchestra, ein Ersatz gefunden.
Das RSNO hat sich bekanntlich als eines
der weltweit besten Orchester in Sachen
Filmmusik profiliert und besiYzY auch im
klassischen Repertoire ein unglaublich

breites Spektrum. Das RSNO ist das füh-
rende schottische Orchester, das beispiels-
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weise in den .fahren 1984-1988 von Stardi-
rigent Neeme Järvi betreut wurde.

Eröffnet wurde das Konzert mit einem der
packendsten Filmmusikthemen vom letzten

Jahr, dem unheimlich fulminanten The
Lost World von John Williams, welches
schon zu Beginn des Abends das Orchester
zu Höchstleistungen herausforderte.

Ein erster Höhepunkt folgte gleich an-
schliessend mit der Interpretation des zau-
berhaften neuen Star Trek-Themas, wel-

ches Jerry Goldsmith für First Contaet
geschrieben hatte. Als die Hörner ihr Spiel
begannen und dann die Violinen einsetzten,
wurde mit der entsprechenden Saalbe-
leuchtung für eine wahrlich
„gänsehauterregende" Stimmung gesorgt.
Das oben erwähnte Thema war eingebettet
in eine Suite, bestehend aus Alexander
Courages TV-Fanfare und Goldsmiths

Main Theme aus Star Trek: The Motion

Picture, das wohl fast jedem im Auditori-
um bekannt vorkam.

Erstjetzt begann der Dirigent Yates, ein
paar Ausführungen über Geschichte und
Bedeutung der Filmmusik von ihren An-
fängen (Stummfilmzeit) bis zur heutigen
Zeit zu machen. Er erwähnte unter anderem
John Barry als herausragende Pilmmusik-
persönlichkeit (ganz meiner Meinung!) und
konstatierte, dass viel grossartige Filmmu-
sik für längst vergessene Pilme komponiert

wurde, beispielsweise Somewhere in Ti-

me. Es ist schwer, meine Gefühle beim
Erklingen dieser sanften, affektiven Musik,

welche eigentlich aus Variationen des
Hauptthemas für Solo-Piano und Streicher
bestand, zu beschreiben. Die Darbietungen
des Orchesters und der Solistin waren
einfach wunderschön.

Daraufhin kam der Dirigent auf die Be-
deutung der künstlerischen Kooperation
zwischen Jerry Goldsmith und dem RSNO

zu sprechen, dies aufgrund zahlreicher
Neueinspielungen des Maestros mit diesem
Orchester in der letzten Zeit, zum Beispiel

The Sand Pebbles, Patton sowie The

Agony and Yhe Ecstasy (Alex North) für



Royal Scottish National Orchestra

Varese Sarabande. Allerdings war das nun
folgende militärisch-patriotische Thema
von Air Force One weniger überzeugend,
da die Vorstellung einfach zu kurz und
überdies der Sound zu wenig „glatt" war,
d.h. die verschiedenen Instrumente nicht
ausreichend aufeinander abgestimmt waren.

Überaus gefreut habe ich mich, als ich im
Programmheft The English Patient von
Gabriel Yared entdeckte. Dieser klassisch
angehauchte, eher unterschätzte Score zählt
zweifelsohne zu den schönsten filmmusi-
kalischen Werken von 1996. Allerdings
war ich mit der Trackauswahl aus dieser
Filmmusik nicht sehr zufrieden; denn die
prächtigen Themen (wie wäre es beispiels-
weise mit l'll Be Back oder I'll Always Go
Back to That Church gewesen?) kamen gar
nicht richtig zur Geltung, so dass die hier
vorgetragene Suite wenig repräsentativ für
den ganzen Score war.

Vor dem nächstfolgenden Stück lieferte der
Dirigent noch ein paar Fakten zur ausseror-
dentlich fruchtbaren Zusammenarbeit
zwischen Regisseur Hitchcock und Kom-
ponist Herrmann, die ja bekanntlich etwa
1965 ein jähes Ende nahm. Aus unerklärli-
chen Gründen wurde anstelle des angekün-
digten Citizen Kane ein viel zu kurzer
Ausschnitt aus Bernard Herrmanns The
Trouble with Harry gespielt. Sehr gerne
hätte ich mehr von Herrmann gehSrt, denn
das RSNO hat sich ja einen Namen ge-
machtmit der Auszeichnung der CD für
Vertigo unter Leitung von Joel McNeely
und auch durch Neueinspielungen von
Herrmann-Kompositionen.

Perfekt für den Konzertsaal adaptiert ist
John Williams' lyrische und emotional
bewegende Suite aus Seven Years in Ti-
bet, welche als ein melodisches Mini-
Konzert für Cello und Orchester betrachtet
werden kann. Dem Cello-Solo von Pauline
Dowse fehlte jedoch jede Form von Aus-
druck und Passion, die bei der Interpretati-
on von Starcellist Yo-Yo Ma auf der CD zu
vernehmen ist.
Zum Ende des ersten Teils kam die Zuhö-
rerschaft in den Genuss einer fulminanten
Aufführung des wohlbekannten Hauptthe-
mas aus Back to the Future von Alan
Silvestri, welche einige im Saal aufhorchen
liess.

Eröffnet wurde die zweite Konzerthälfte
mit dem „Golden-Age"-Score The Private
Lives of Elizabeth &Essex, einem ro-
mantischen Werk von Filmmusiklegende
Erich Wolfgang Korngold. Es wurde ein
längerer Ausschnitt gespielt, welcher einen
furiosen Applaus vom eher klassisch orien-
tierten Publikum erhielt.

Mit dem melancholischen Hauptthema aus
Cinema Paradiso, welches von Piano,

Holzbläsern und Streichern variiert wurde,

folgte ein Standardstück aus dem Oeuvre
Ennio Morricones.

Alex North's oscarnominiertes Werk Viva
Zapata erschien erst vor kurzem auf CD in
einer Neueinspielung von Jerry Goldsmith
und dem RSNO. Der Track Gathering
Forces erschien schon bei vielen Konzerten
im Programm und war ohne Zweifel ein
Höhepunkt in North's Karriere und auch an
diesem Konzertabend. Alex North, der ja
als Experte für mexikanische Musik galt,
komponierte für diese Szene ein äusserst
effektvolles Stück, das mit einem Rhyth-
mus für Snares, Bongos und Timbales
beginnt und dann in das Zapata-Motiv für
Gitarre und Flöte übergeht. Einfach bezau-
bernd ist das volkmusikalisch inspirierte
Thema, das zuerst von den Celli gespielt
und anschliessend von den Hörnern über-
nommen wurde.

In eine ganz andere musikalische Richtung
gehörte das gefühlvolle und elegante The-
me from Sabrina von John Williams, ei-
gentlich ein Concertino für Klavier und
Orchester.

Als nächstes wurde die Welt-
Konzertpremiere von Craig Armstrongs
Romeo &Juliet vorgestellt. Ich kannte
diesen Score nicht und kann mich nur noch
daran erinnern, wie sehnlichst ich auf Tita-
nic von James Horner gewartet habe.
Martin Yates versprach, „quite a large

Konzertbericht

portion of this score" zu spielen. Überdies
erwähnte er die phänomenalen Verkaufs-
zahlen des Titanic-Soundtracks. Wir ka-
men dann in den Genuss der folgenden CD-
Tracks in richtiger Reihenfolge: Distant
Memories, Southampton, Rose, Take Her to
Sea Mr. Murdoch. Ich habe schon lange
davon geträumt, diese ergreifende Musik
einmal im Konzertsaal geniessen zu dürfen
und war durchaus zufrieden mit der
„performance" des RSNO. Am eindrucks-
vollsten war das Erklingen des bezaubern-
den Liebesthemas. Leider wurde auf das
mystische Thema für „Solo Vocals" und
Uillean Pipes, das im Track Never an Ab-
solution zu hSren ist, verzichtet.
Das gleiche gilt auch für das grossartige,
perkussive Action-Material, das dieser
Score enthält. Der eingesetzte grosse Frau-
enchor klang insbesondere im Zusammen-
hangmit dem heroischpathetischen Haupt-
thema (Southampton) etwas nackt und
merkwürdig, wahrscheinlich wegen des
Mangels an Synthesizer-Effekten. Trotz
aller Kritik gegenüber Mr. Horner ist Tita-
nic für mich nach wie vor sein magnum
opus, und es bleibt nur zu hoffen, dass das
vom Label Sony und Horner geplante
Titanic-Tournee-Projekt noch nicht auf Eis
gelegt wurde.

Eine Steigerung habe ich nach Program-
mende beim besten Willen nicht erwartet,
doch die trat nun ein mit der ersten und
einzigen Zugabe, mit John Barrys Out of
Africa, seiner populärsten und schönsten
Komposition. Auch dieser Score wurde ja
vor kurzem neu aufgenommen mit dem
RSNO und Joel McNeely. Es ist dieses
herrliche und unsterbliche Stück, das mich
vor geraumer Zeit in die wundervolle Welt
der Filmmusik eingeführt hat und an die-
sem Abend für ein nicht zu überbietendes
Finale sorgte.

Rückblickend war es ganz bestimmt ein
gelungener Abend, auch wenn der Saal
keineswegs voll war und auch der Applaus
eher mässig ausfiel. Doch dieses Konzert
hatte eine wichtige Edukationsfunktion,
nämlich die Sensibilisierung der Konzert-
teilnehmer für die Filmmusik. Auf diese
Weise realisieren viele Menschen, dass die
Filmmusik eine durchaus eigenständige und
„ernsthafte" Kunstform mit manchmal
hohem künstlerischem Wert ist, welche
auch losgeläst vom jeweiligen Film funk-
tionieren kann und nicht einfach zu
„klebriger Klangsauce" degradiert werden
darf, wie ich unlängst in einem
WELTWOCHE-Artikel gelesen habe. (Ein
Filmkritiker des ZüriTips hat kürzlich in
einem Bericht über Amistad sogar ge-
schrieben, dass „die kitschige Engelschor-
musik in diesem Film Mordgedanken gegen
John Williams weckt"ttt~
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savi~g Private Ryan
/(ommentar ~ Rezension

Die Veranschaulichung eines Kriegsdramas ohne überbor-
denden Heroismus oder Hollywoods (also Amerikas) be-
kannte John Wayne-Mentalitäten wäre vor 20 Jahren nicht
das Ding des Steven Spielberg gewesen. Seinerzeit zauberte
er verträumte, lichtstarke Bilder auf die Leinwand oder
spielte im Sandkasten der Effektkomödie (1941). Heute macht
er mit Blockhustern vom Schlage eines Jurassic Park/The
Lost Word eine Stange Geld um starke, aber weniger
„publikumsfreudige" Lebenszeichen zu setzen. Schind[er's
List, Amistad und Saving Private Ryan folgten in engen
Abständen. Aufarbeitung eines geschichtlichen Kapitels
dessen sich eine ganze Generation schämen und verantwor-
ten muss, Rassismus und unsdgliche Unmenschlichkeit in
einem der „freisten" Länder der Erde und schliesslich die
Grausamkeiten des zweiten Weltkriegs.
Saving Private Ryan ist technisch brillant verfilmtes, bis ins
Detail exzellent besetztes und nachdenklich stimmendes Kino
ohne den Faden des „Geschichtenerzählens" zu verlieren.
Erschreckt nimmt man die Wandlung wahr, die sich in einem
Menschen abspielt, der aus seinem Leben gerissen wird und
zur Bestie des Krieges werden kann, dennoch ist Saving
Private Ryan mehr Kriegsdrama als Antikriegsfilm. Er-
schreckt und fassungslos sieht man den Soldaten der US-
Armee zu, wie diese sich ergebende Deutsche kaltblütig
exekutieren, immer noch dem nicht enden wollenden Wahn-
sinn der vorangegangenen Maschinengewehrsalven und
Mörsergeschosse erlegen. Charakterstudie zerfallender
Einzelschicksale und Emotionsachterbahn von Himmelhoch-
jauchzend zu verzweifelt dem Sterben entgegen sehnen.

Saving Private Ryan ist ein kontroverses Meisterwerk, das
sicher Fragen aufwirft, die aber kein dem bosnischen An-
tikriegsfilm verfallener Filmkritiker beantworten sollte, der in
John Williams' Musik „klebrig süsse Engelschöre" und
„heroische Fanfaren"vernommen hat.
John Williams' herausragende, bedacht wirkungsvolle Musik
fängt die Gefühle nicht mit dem Schleppnetz und ruht als
Gegenpol zu Kaminskis subjektiven, dokumentarisch ange-
legten Bildern.
Philippe Blumenthal

Zur CD eine Rezension von Steve Krebs:

SAV/NG PRIVATE RYAN
John Williams
Dreamworks DRMD-50046 (64:15 / 10 Tracks)
Das Kernstück dieser neuerlichen Zusammenarbeit mit
Steven Spielberg bildet zweifelsohne Hymn To The Fallen.
Dies ist wohl auch der Grund, wieso der Track gleich zwei-
mal auf der CD enthalten ist — obwohl im Film erst in den
End Credits zu hören. Da aber das Kernstück nicht die CD
ausmacht, sondern alles, was darum herum zu finden ist,
gehen wir das ganze mal sachte an.
Saving Private Ryan ist... kein Action Score, eher das
Gegenteil. Träge, mäjestätisch. Pastoral. Zum Teil sehr
düster, erinnert in seiner Orchestrierung an Superuran,
JFK, Nixon und ein wenig an Sleepers. Es ist ja bereits
hinlänglich bekannt, dass Williams nicht die offensichtlichen
Gefühle des Filmes nachzeichnen wollte, sie heroisieren.
Der Score ist mehr eine Elegie für all diejenigen Momente,
welche in anderen Werken gerne nur kurz berührt werden.
Die Augenblicke vor und. nach dem Kampf, nach der
Kriegshandlung, wenn das Denken keinen Platz hat. Und
genau so sollte man sich die Musik hier auch vorstellen.
Revisiting Normandy ist ein gefühlsvoller, dunkler Teppich,
durchwoben mit all jenen Momenten des Erinnerns. Besser
als in Schindler`s List hat Williams hier die Gedanken und

Bedrücktheit der jun-
gen Männer getroffen.
Bezeichnend ist auch
die Tatsache, dass
das eigentliche
Hauptthema nur an-
satzweise auftaucht,
erst mit Hymn To The
Fallen richtig erwacht und zusammen mit einem Chor ein
etwas anderes Tempo anschlägt.
Die Gefühle, welche der Komponist hier in Saving Private
Ryan hat einfliessen lassen, sind — obschon nicht akustisch
laut —wie ein Donnerschlag. Die Verhaltenheit eines jeden
Tracks erschlägt den Zuhörer schier ob der Intensität.
Weniger ist mehr, oder wie lautete schon wieder dieses
Sprichwort? Egal, ob wir Omaha Beach, Finding Private
Ryan oder Approaching The Enemy hören —jeder Augen-
blick ist unterschwellig bewegend und es finden sich bei
jedem Anhbren neue Nuancen, die halt bei anderen Kom-
ponisten so oft fehlen.
Defense Preparations brodelt nur so vor innerer Kraft, eine
Bogensehne kurz vor dem Zerreissen. Einzig hier erlaube
ich mir die Frage, ob Williams nicht mit einem Temptrack
arbeiten musste (vergleiche das Action Theme bei der
Ermordung des klingonischen Ambassadors aus Star Trek
The Undiscovered Country mit den letzen 2 Minuten des
vorliegenden Cues). Wie auch immer, der Gesamtheit tut
dies keinen Abbruch.
Wade`s Death ist musikalisch nicht spektakulärer als Fin-
ding Private Ryan, im Gegenteil. Spartanischer wird hier
die Musik, zieht sich zurück, entschwindet fast unbemerkt.
High School Teacher. Einsame Trompeten, unterstützt von
Trommeln und Streichern. Der Track ist eine emotionelle
tour-de-forte, kräftig und in vieler Hinsicht der Hymn For
The Fallen ebenbürtig. Nicht nur der Orchestrierung wegen,
sondern des Gefühls von Richtigkeit und Anständigkeit,
welches bei mir ausgelost wurde. Halt eben genau das Bild,
welches ob der ,guten alten Zeit in mir entsteht. Vielleicht
ist es auch ganz einfach die Tatsache, dass Williams sich
sein eigenes Americana erschaffen hat, welches aus der
Filmwelt nicht mehr wegzudenken ist (Leaving Home aus
Superuran kommt mir hierin den Sinn).
The Last Battle: Ahnlich Horner in seinem hervorragenden
Glory beschwört Williams hier die letzten rastlosen Augen-
blicke vor dem Kampf herauf. Spannung, unbegreifliche
Unbekümmertheit, Sehnsucht nach Hause, Liebe. Sie alle
und vieles mehr spiegeln sich in dem Track wieder. Wie
das Rauschen der Bäume im Wald wenn es Wind hat,
stehen wir still und erwarten mit Spannung, was auf uns zu
kommt. Und wenn die Musik anscheinend nicht mehr weiter
kann —oder will, der Weg vor uns immer schwieriger wird
und der Kampf so unausweichlich ist, dann wachen die
wichtigsten Erinnerungen in uns auf. Und wir nehmen den
letzten Schritt, bevor die Streicher ganz verklungen sind.
Eingangs bereits schon geh6rt, tritt Hymn To The Fallen
noch einmal als Reprise auf. Meiner Meinung nach ist die
CD aber ohne den ersten Cue zu sequentieren, so dass die
logische Folge der Musik bestehen bleibt. Denn die Hymne
ist umso schöner, wenn sie nach The Last Battle angehört
wird. Die Wirkung ist bleibender, tiefer. Die Bläser wirken
noch wichtiger, noch durchdringender. Die Pauken gewin-
nen an Charakter. Die Streicher erscheinen echter, und der
Chor wirkt sicherlich nicht mehr aufgesetzt. Die geballte
Kraft der Hymne spricht lauter denn je. Und auch bei lei-
sem Volumen dünkt es mir, als ob ich rufen muss, um
gehört zu werden. So laut ist das Gefühl, welches der Track
erzeugt. Umso stiller ist auch das Abklingen zum Schluss.
Aber nicht der Eindruck, etwas Grossartiges gehört zu
haben.
Steve Logart Krebs + + + + +

(leider keine +mehr zur Verfügung)

Musik & CD.............................:
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Zunächst die Beichte. An den Schluß des
ersten Teils hatte ich eine >Pause< gesetzt;
zuvor bereits angekündigt, im zweiten Ab-
schnitt einen aktuellen Schwung Rözsa-
Bootlegs aus Afrika zu besprechen. Nun
kann man sich bei Pirateneditionen zwar auf
ihr bescheidenes Outfit und oft genug haar-
sträubende Klangqualität ganz gut verlas-
sen, sollte jedoch einkalkulieren, daß Er-
scheinungsdaten durchaus nicht beim Wort
zu nehmen sind. Gesagt, aber nicht getan.
Zwar roch das letzte CD-Paket aus Belgien
etwas nach 6/, doch Luc Van de Ven be-
streitet, die libyschen Tanker gesichtet zu
haben. Man könnte stattdessen jetzt doch
die berühmten Kompositionen zwischen
Quo vadis und EI Cid in den Mittelpunkt
rücken; oder aber auf die nicht-
filmbezogenen Werke auszuweichen. Statt-
dessen ziehe ich eine patchworkartige
Textanlage vor, welche unter den Buchsta-
ben des Alphabets ganz verschiedene
Aspekte - „Rözsiana" - nebeneinander stellt,
und auf diese Weise nochmals die Optik
schärft. Einen roten Faden gibt es da zwar
nicht mehr, einzelne Überschneidungen sind
unvermeidbar, dafür bieten sich allerlei
Gelegenheiten, um ein bierernstes „das ist
auch noch wichtig" anzubringen.
Sollten die libyschen Kuriere doch noch aus
dem Sandsturm herausfinden, werden die
überlebenden CDs in einem Sammelbericht
vorgestellt. Dereinst...

A - Autobiographie
Double Life, die Memoiren Miklös Rözsas,
erschienen erstmals 1982, als der Kompo-
nist die filmmusikalische Karriere beendet
hatte, wodurch sämtliche Arbeiten Berück-
sichtigung fanden und in den Werkverzeich-
nissen auftauchten. In Anlehnung an sein
Doppelleben als Komponist zwischen Film-
studio und Konzertsaal erzählt der 75jährige
sein bewegtes Leben, schildert die Ausbil-
dungszeit in Leipzig samt erster Aufführun-
gen eigener Kammermusik; die Erlebnisse
in Paris und London, schließlich die ersten
Erfahrungen in Hollywood, um endlich Film
für Film durchzugehen. Unwichtige Projekte
werden lediglich en Passant erwähnt, die
besonders glücklichen wie finsteren Mo-
mente aber deutlich genug geschildert.
Rözsa war kein Schriftsteller. Also diktierte
er auf rund 30 Toncassetten die eigenen
Erlebnisse, um diese dann von seinem
Mitarbeiter Christopher Palmer redigieren
und in einwandfreies Englisch übertragen zu
lassen. So besitzen wir ein zwar nicht bis in
die feinsten Verästelungen hinein originales
Buch, doch sind die interessanten, oft mit
einem verschmitzten Unterton berichteten
Details für jeden Liebhaber der Musik Röz-
sas mit Gewinn zu lesen.
Nach Erscheinen schrieb er allerdings noch
einige Solowerke für Oboe, Viola, Klarinette,
weil zu umfangreicheren Notaten die Kräfte
nach diversen Schlaganfällen nicht mehr
ausreichten.
Da „A" aber auch für Anekdote steht, und
die Autobiographie deren viele enthält, sei

zumindest eine von Rözsa kolportierte hier
wiedergegeben. Rözsa betont im Zusam-
menhang der offensichtlich bravourösen
Aufführungen seines Klavierkonzertes, wie
wichtig ein guter Dirigent mit Umsicht und
Autorität doch sei. Dann blendet er nach
Ungarn zurück und erzählt: „Ich erinnere
mich eines Bankdirektors in Budapest, der
ein Amateurdirigent war. Er gab ein Konzert
für alle Würdenträger der Stadt, und wäh-
rend der Pause nahm ihn der Konzertmei-
ster beiseite und sagte: 'Herr Dirigent, das
Orchester hätte gern etwas Bier, bitte
schön; und falls wir es nicht bekommen
sollten, so würden wir die zweite Kon-
zerthälfte genauso spielen, wie Sie es diri-
gieren.' Sie bekamen ihr Bier." Man möchte
ergänzen: bei einigen Filmmusik-CDs, auch
neueren Datums, scheinen die Musiker ihr
Bier nicht bekommen zu haben...

B - Breitkopf & Härtel
So heißt der in Leipzig und Wiesbaden
ansässige Hausverlag Rözsas. Noten seiner
nicht-filmmusikalischen Werke sind übri-
gens recht leicht zu bekommen, während
die Hollywood-Kompositionen unveröffent-
licht blieben. Die Partitur der Jungle Book-
Suite ist immerhin bei Broude Brothers
erhältlich. Doch seine sonstigen Werke sind
über den Notenhandel ohne weiteres zu-

Andere Verlage seiner Musik sind: Eulen-
burg, Fentone Music, Faber, und Associated
Music Publishers. Manchmal findet man
auch ein Arrangement in einem Heft mit
Filmmmusik, für Klavier bearbeitet -und
kann sicher sein, daß jenes entsetzliche
Etwas garantiert nichts mit dem Original zu
tun hat.

C - Concerto
In Filmmusikkreisen ist der Ungar beson-
ders als Orchesterkomponist vertraut. Sein
erstes Werk mit Orchester war die Rhapso-
die für Cello op. 3 (1929), gefolgt von der
noch kurz vor dem Tod erstmals öffentlich
gespielten Symphonie (1930). Aber die
überzeugendsten Stücke sind doch die
Instrumentalkonzerte, als da wären: das
Streicherkonzert op. 17 von 1943, ein in den
Ecksätzen sehr schroffes Stück, welches
lediglich im Mittelteil durch einen lyrischen
Nachtgesang beruhigt wird; typisch also die
dreisätzige, kontrastreiche Anlage schon
hier. Sie setzt sich fort in den Solokonzerten
für Violine (1953), Klavier (1967), Cello
(1968) und Bratsche (1979). In diesen Wer-
ken konnte Rözsa ohne Zeitdruck die ganze
Phantasie zur Geltung bringen, und James
Sedares' fesselnder Zyklus digitaler Auf-
nahmen (5 Volumina sind bei der Firma
Koch erschienen) mit dem neuseeländi-

gänglich, so daß man sich auch lesend mit
seinem Stil vertraut machen kann. Man
notiere sich aus Rözsas Autobiographie,
Anhang 1, die Liste der Werke und jeweili-
gen Verleger. Oft ist es der deutsche Groß-
verlag Breitkopf & Härtel, von welchem man
binnen Wochenfrist die Materialien be-
kommt, darunter die Klaviersonate, viele der
Kammermusikstücke und Orchesterwerke.

schen Orchester gehört zu den wichtigsten
Projekten unserer Tage (die gleiche Firma
hat übrigens auch schon eine Kammermu-
sikplatte ediert und wird 1999 Rözsas Kla-
vierstücke herausbringen, wodurch auch die
exzellente Sonate wieder auf Tonträgern
erhältlich ist). Unter diesen Werken ist das
Violinkonzert zweifellos das eingängigste.
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D - Dark Waters (1944)
"...war ein guter kleiner Mysterythriller und
gestattete dem Komponisten, in romantisch-
geheimnisvollen Farben zu malen. Merle
Oberon als geschockte Überlebende auf
einem torpedierten Schiff spielte die Haupt-
rolle." Man muß schon Tony Thomas zitie-
ren, um etwas über den Film sagen zu
können, lief der doch bislang noch nicht in
hiesigen Landen; das Video ist vergriffen.
Thomas produzierte allerdings vor rund 20
Jahren mehrere Promo-LPs mit Original-
filmmusiksuiten Rözsas, welche heute
größten Seltenheitswert genießen. Auf Vol.
4 dieser Reihe findet sich auch eine Viertel-
stunde aus dieser Thrillermusik, und sein
Hauptthema ist von so becircender und
gleichzeitig zärtlicher Schönheit, daß man
sich verwundert die Ohrenwindungen freipu-
sten läßt und fragt, weshalb denn nie von
dieser Partitur die Rede ist. Zwar klingen die
uralten Privatbänder ziemlich eng, doch
vermittelt sich dem Hörer ein wichtiges
Stadium Rözsas: 1944 hatte er bereits die
Fantasy-Jahre hinter sich gelassen und
seine dramatischen Psycho-Scores für die
Schwarze Serie begonnen. Dark Waters
jedoch steht stilistisch zwischen diesen
beiden Phasen, denn nach dem süchtigma-
chenden Titelthema folgen neben schroffen
Abschnitten auch pastorale Felder und die
Klangfarbenpalette der frühen Vierziger.
Sollte ich einen Score benennen, der am
dringendsten einer Neuinterpretation be-
dürfte, so wäre es dieser; auch wenn die
abschließenden, neckischen Scherzoteile
erneut belegen, daß Rözsa der begnadetste
Humorist unter dem Himmel nicht war.

E - Einsteigertips
Wer noch nichts von Miklds Rözsa kennt,
sollte mit folgenden vier Filmmusik-CDs
anfangen:
a) tickertape 3001 enthält Originalauszüge
aus vier Werken um 1950: Young Bess,
Quo vadis, Ivanhoe, Plymouth Adventure,
exzellent gespielt, wenn auch nicht taufrisch
klingend
b) Varese Sarabande 5405 (Lust For Life
und eine Suite aus diversen Films Noirs)
c) Colosseum 34.80827 (Sampler C/assic
Film Music. Miklös Rözsa) mit einer stili-
stisch reichhaltigen Palette an Werken,
passabel gespielt)
d) Intrada MAF 7055D (Ivanhoe, eine Neu-
aufnahme, die zu den besten Filmmusik-
platten gehört)
Und für den Fall daß die bereits als Bootleg
„A Music Autobiography" vorliegenden
Soundstage-Sampler mit Einspielungen aus
den Siebzigern tatsächlich im nächsten Jahr
als offizielle Doppel-CD erscheinen sollten,
ist bereits jetzt schon die Vorbestellung zu
tätigen.

F - Filmmusik
Rözsa nahm Filmmusik so ernst wie seine
anderen, nicht außermusikalisch motivierten
Werke, auch wenn ihm die selbstgefällige,
oft von unkreativen Männern geführte Stu-
diomaschinerie herzlich unsympathisch war.
Als seinen Ahnen -nicht so sehr stilistisch
als dramaturgisch - begriff er Richard Wag-
ner, dessen Vorstellung von einem
„Gesamtkunstwerk" Rözsa im Medium des
Films zumindest potentiell realisiert sah.
Demzufolge nehme die Musik eine wichtige
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Funktion wahr, gestalte sie doch das Dra-
ma, trage es voran, kommentiere es bis-
weilen. Aber das Fehlen einer wirklich über-
zeugenden „komischen" Musik hängt auch
mit der Vorliebe für romantische bis tragi-
sche Stoffe zusammen. Rözsa sah sich als
Diener jedes Filmprojekts, was immer er
auch über dessen Qualität denken mochte.
Über Hanns Eislers Forderung, der Kompo-
nist solle einen dramaturgischen Kontra-
punkt liefern, wird er zweifellos den Kopf
geschüttelt, vielleicht auch Eislers eigene
Hollywood-Musiken als Widerpart einer
solchen normativen Setzung angeführt
haben.

G - Geheimtips
Selbst ein so gut auf CD repräsentierter
Komponist wie Miklös Rözsa hat Lücken in
seiner Diskographie, welche nicht nur der
Vollständigkeit halber geschlossen werden
müssen. Denn hinter manchen der Filmtitel
verbergen sich exquisite Kompositionen,
welche zum Großteil bereits angesprochen
worden sind. Könnte ich selbst entscheiden,
welche seiner Werke in umfangreichen
Neuaufnahmen zu realisieren wären, so
ergäbe das: Sahara (1943), Five Graves To
Cairo (1943), Woman of the Town (1944),
Dark Waters (1944), Strange Love of
Martha Ivers (1946), Criss Cross (1948),
Kiss The Blood Off My Hands (1948), The
Red Danube (1949), Moonfleet (1955),
Diane (1955), The World, The Flesh & the
Devil (1958).

H - Holmes, Sherlock
Wollten Sie schon immer mal wissen, was
es mit dem Privatleben des besagten Herrn
und Meisterdetektivs auf sich hat? Dann
nichts wie hin zum Videoladen und das
Tape des Films The Private Life of Sher-
lock Holmes (1969) bestellen. Oder gleich
die Laserdisc aus den USA kommen lassen.
Sie ist zwar nicht eben billig, doch führt sie
auf der Analogspur die Filmmusik mit sich,
ohne störende Dialoge. Da sie bislang auf
Tonträgern -sieht man von einer kurzen
Suite auf Vol. 2 der Soundstage-CD
„Musical Autobiography" ab -nicht erhältlich
ist, sieht man sich auf diesen Seitenweg
verwiesen. Die vorletzte Zusammenarbeit
mit Billy Wilder liefert den vielleicht besten
Holmes-Streifen seit der berühmten B-
Picture-Serie mit Basil Rathbone aus den
Vierzigern. Leider wurde der Fiim nachträg-
lich um über eine Stunde geschnitten und
einige der Episoden entfernt, wodurch auch
Teile der Filmmusik über Bord gingen. Zum
Glück nicht die etwa zehn Sekunden, in
denen Rözsa als Dirigent des Schwanen-
see-Balletts zu sehen ist. Mehr als andert-
halb Jahrzehnte vor dem Film hatte Rözsa
sein feines Violinkonzert geschrieben. Als
nun Holmes auf der Geige eine Eigenkreati-
on vorführen sollte, besann sich Rözsa auf
ebenjene Arbeit und richtete sie für den
Filmgebrauch ein. Es liegt also der umge-
kehrte Fall zu Erich Wolfgang Korngolds
Violinkonzert vor, hatte dieser doch nach-
träglich aus den Themen mehrerer Filmpar-
tituren sein Konzert adaptiert. Beide Stücke
sind reißerische Paradewerke des Violinvir-
tuosen Jascha Heifetz geworden und in
seiner Interpretation gemeinsam auf einer
RCA-CD erhältlich (nebst einer Petitesse
von Franz Waxman!).

alphabetisch

1 - Instrumentation
Rözsas Orchestrierung ist zwar sehr prä-
gnant und effektiv, aber keineswegs sein
vorzüglichstes Charakteristikum. Vielleicht
lagen ihm russische und franzbsische Stile
weniger, jedenfalls erlaubte er sich kaum,
die Orchesterfarben von der Zeichnung der
melodischen Verläufe loszueisen und ihnen
ein Eigenleben zu gestatten. Die reiche
Kolorierung bei Korngold und Herrmann
bewunderte er zwar, bevorzugte jedoch eine
konservative Instrumentation, die dafür
sorgte, daß seine Botschaften unmittelbar
wirkten. Das mehrfach zur Verdeutlichung
psychischer Deformationen eingesetzte
Theremin liefert dazu keine Ausnahme.
Keine Sphärenklänge oder Experimente.
Allerdings fällt auf, daß in seinen Werken für
den Konzertsaal auf komplexere Weise
komponiert und orchestriert wird; und das
späte Schaffen der siebziger Jahre entbehrt
der schillernden Streicheroberflächen zu-
gunsten kontemplativer Farben.

J - Julius Caesar (1953)
Während die erste Intrada-CD mit Rözsas
Ivanhoe allorten gefeiert wurde, blieb die
Resonanz auf Folgealbum etwas zurück-
haltender, eine Tatsache, die zwar nicht mit
den Qualitäten der Musik zu Julius Caesar
zusammenhängt, wohl aber mit ihrem Cha-
rakter. Die Verfilmung von Shakespeares
Tragödie lief zunächst einmal über die
Sprache ab, trieb die dichten Dialoge und
Reflexionen durch die Lautsprecher, erst
dann kamen die relativ karg inszenierten
Schauplätze, auf denen großartige Schau-
spieler ihre finsteren Gedanken darbrach-
ten. James Mason, Marlon Brando, Louis
Calhern und viele andere bekannte Gesich-
ter jener Dekade gaben sich ein schwarz-
weiß festgehaltenes Stelldichein, während
die Tonspur um der Textverständlichkeit
willen die Musik im Hintergrund hielt. Da
selbige übervviegend kontemplativ ausfiel,
überfüttert sie den Hörer selbst auf der CD
kaum mit berauschenden Farben und heroi-
schen Themen. Zwar sind sowohl die Ein-
fälle für Caesar und Brutus - in Ouvertüre
und Prelude zu hören -sehr eingängig,
werden jedoch in den anderen Stücken
raffiniert und unplakativ verarbeitet. Die
zweite Hälfte des Films spielt im Lager der
Verschwörer, nachdem Caesar umgebracht
ist und sein Zögling Antonius ein neues
Heer aufgestellt hat. In den einsamen Stun-
den und finalen Auseinandersetzungen
bringt Rözsa frühe stereo-Effekte ein, und
der größte Vorzug der Intrada-CD besteht
darin, die Raumwahrnehmung der Musik
optimal zu fördern. Die überaus ernste
Komposition kommt unter der Stabführung
Bruce Broughtons zu neuem Glanz.

K - Kammermusik
Sie wäre einen eigenen Artikel wert, die
Kammermusik Miklös Rözsas. Denn wie-
wohl er symphonische Techniken spielend
beherrschte, faszinieren doch ganz beson-
ders die zahllosen luziden, fein ausgehörten
Partien, die Übergänge in seiner Musik, vor
allem aber der bereits geschilderte Dialog
der Stimmen. Sein Schaffen beginnt 1927
mit der Veröffentlichung des Streichtrios op.
1; es folgen ein Klavierquintett, Variationen
über ein ungarisches Bauernlied für Violine
und Klavier; erst danach kommt das große



The Rozsa Touch 11 alphabetisch

Orchester hinzu. Besonders fesselnd sind
Rözsas Streichquartette op. 22 und 38,
welche beide in eigenständiger Weise das
Idiom Bartöks fortschreiben. Diese intellek-
tuellste Musikgattung kann man sich von
kaum einem aktuellen Komponisten reprä-
sentiert vorstellen. Noch in den Solosonaten
der 80er Jahre blieb sein Ansatz der glei-
che, und die Partituren, auf reizvolle Weise
altmodisch, doch selten altväterlich, verra-
ten den wachen Geist in einem zermürbten
Körper.

L - Lesetips
Neben der Autobiographie und den unter „P"
vorgestellten Editionen der Rözsa-
Gesellschaft sind vor allem folgende Texte
von Bedeutung: Steven D. Wescott, Miklös
Rözsa: A Portrait of the Composer As Seen
Through An Analysis Of His Early Works
For Feature Films And The Concert Stage.
Diese akademische Dissertation (1990),
über 500 Seiten stark, erschien nie im
Druck, sondern in der Reprint-Reihe der
UMI. Doch Wescott hat inzwischen das
Copyright zurückerhalten, so daß Anfragen
zwecklos sind. Der somit extrem seltene,
zudem gründlich durchdachte Text unter-
sucht Rözsas Stil, seinen Lebensweg und

Wright und William Rosar schreiben dort
auch sonst kenntnisreiche Autoren über
Soundtrack-Themen aller Art.
Und von anderer Seite her ist nochmals an
Doug Raynes' genaue Rözsa-Diskographie
in der Zeitschrift Soundtrack!, Nr. 50 (1994)
zu erinnern.
Demgegenüber bestechen in Tony Thomas'
Filmmusikbüchern nur die Textauszüge von
R6zsa selbst. Substantieller fallen Christo-
pher Palmers Bemerkungen zu Rözsa aus:
neben vielen Booklets hat er auch ein ver-
griffenes Buch über den Komponisten sowie
die wohl noch erhältliche Arbeit The Com-
poser in Hollywood vorgelegt.

M - Moonfleet (1955)
„Lang besaß keinen sehr guten Ruf in Hol-
lywood: jedermann sprach von ihm als einer
Art Teutonischem Ungeheuer, einem ober-
lehrerhaften Sklaventreiber, welcher ständig
unmögliche Dinge von seinen Mitarbeitern
verlangte. Ich war daher überrascht, in ihm
einen der charmantesten, witzigsten, kulti-
viertesten und unterhaltsamsten Menschen
vorzufinden, die ich je in einem Filmstudio
angetroffen habe." Im Unterschied zu vielen
anderen kam Rözsa stets gut aus mit dem
deutschen Meisterregisseur Fritz Lang, und

die wichtigsten Werke bis 1950, oft mit
musikalischen Motivtafeln. Überdies sind
umfangreiche Briefzitate eingelagert. Hof-
fentlich wird eine offizielle Buchausgabe
irgendwann erscheinen... man hofft ja im-
mer...
Einen sehr interessanten Beitrag über Dou-
ble Indemnity (1944) hat Royal S. Brown in
sein spannend zu lesendes Buch Overtones
and Undertones integriert (Univ. of Calif.
Press 1994). Brown gelangt hier weit über
die metaphorischen Beschreibungsversuche
des Filmmusikjournalismus hinaus und
verankert seine Funde in der Filmdramatur-
gie und anderen Kontexten.
Das von Clifford McCarthy editierte Buch
Film Music 1 (Garland, 1989) enthält einen
weiteren Text von Steven Wescott: „MR's
Ben-Hur. The Music-Dramatic Function of
the Hollywood LeitmotiJ', ebenfalls auf
hohem Niveau formuliert. Neben den aus
Internet-Mailinglisten bekannten H. Stephen

diese Harmonie schlug sich in zwei Projek-
ten nieder, von denen jedoch nur das erste -
Secret Beyond the Door (1947), ein in der
deutschen N-Fassung verstümmelter, mit
billiger Archivmusik von fremder Hand
verschandelter Thriller erster Güte - wirklich
gemeinsam erarbeitet wurde. „Lang
schätzte meine Arbeit und machte einige
konstruktive Vorschläge, sperrte sich auch
nie dagegen, neuen Ideen einen Versuch
einzuräumen. Für eine Sequenz wollte ich
eine Passacaglia, und obwohl er den Begriff
nicht verstand, freute er sich, ihn erklärt zu
bekommen." Kein Wunder also, daß Rözsa
acht Jahre später begeistert zustimmte, für
die Vertonung von Langs Drama Moonfleet
verpflichtet zu werden. Lang hatte diesen
Film allerdings gerade beendet und war im
Aufbruch begriffen, als Rözsa hinzu kam.
Der Komponist schätzte Sujet und Story
nicht sonderlich, und manche seiner unauf-
fälligen Hintergrundstücke klingen recht

austauschbar. Es geht um eine Schmugg-
lergeschichte im England des 18. Jahrhun-
derts, und Stewart Granger, seinerzeit der
Strahlemann bei MGM, spielt „Fox", den
Anführer der Gaunerbande, welche unver-
hofft einen Jungen bei sich aufnehmen
muß. Am liebsten würden sie ihm den Hals
umdrehen, doch Fox verhindert das, und
seine zwielichtige Erscheinung -für einen
„Helden" in einem Kostümdrama der fünfzi-
ger Jahre erstaunlich melancholisch -weckt
im Verlauf des Films mehr und mehr die
Sympathie des Publikums, denn viel ärgere
Schurken säumen nun die Wegränder.
Doch seine bewegendste Szene kommt
zum Schluß: nach dem Showdown, in wel-
chem er sich eine vermutlich tödliche Wun-
de eingefangen hat, kehrt Fox noch einmal
zu dem ihm anvertrauten Jungen um, ver-
abschiedet sich und steigt dann in ein leeres
Segelboot, mit dem er sich hinaus auf die
See treiben läßt. Man sieht diesen Vorgang
aus der subjektiven Perspektive des Jun-
gen, der eigentlichen Hauptfigur, und durch
ein Fenster, was wohl für eine gewisse
Distanz sorgen sollte. Rözsa hingegen holt
mit kompositorischen Mitteln das Ereignis
des Abschieds ganz nahe heran, ohne daß
man das Gefühl bekommt, die Musik reprä-
sentiere die Empfindungen des Jungen.
Lang wollte ohnehin als Schlußszene den
sterbenden Fox in seinem Segelboot weit
draußen auf See zeigen, doch zwang ihm
das Studio ein Finale auf, in welchem der
Junge bei seinen neuen Pflegeeltern eintrifft
und versichern darf, Fox werde zurückkom-
men. Damit konnte Rözsa nun nicht viel
anfangen, und so griff er für die End Credits
auf die Vorspannmusik zurück, in welcher
erneut mit einem kleinen Kunstgriff die
Epoche und Landschaft charakterisiert sind:
umtost von der Meeresbrandung, spielt ein
6/8-Takt auf die Courante an, einen barok-
ken Tanz, dessen punktierte Melodieführung
das traditionelle Volksliedidiom enthält.
Dieses Prelude immerhin kann man in Vol.
2 der beiden Soundstage-CDs „A Musical
Autobiography" finden. Warten wir ab, ob
die libysche Pressung der Originalversion
noch den Rhein herabgespült kommt.

N - Naked City (1948)
Ein Film Noir, Teil seines Studiokontraktes
mit Universal sowie dem unabhängigen
Produzenten Mark Hellfinger, welcher wäh-
rend der Produktion starb. Den Großteil des
Films betreute Rözsas tüchtiger, aber weit
unterlegener Kollege Frank Skinner. Hört
man genau zu, so fallen die Unterschiede
kraß ins Licht der Aufmerksamkeit. Wäh-
rend Skinner einen etwas angestrengten
Krimi-Tonfall einbringt, der die Handlung
genrehaft begleitet, ist Rözsas Komposition
zum einen rabiat in den Verfolgungsjagden,
auf der anderen Seite nimmt er sich nach
Abschluß des Spannungsbogens Zeit für ein
Nocturne als Porträt der nun wieder sicher
erscheinenden Stadt. Nach eigener Aussa-
ge hat er Hellfinger auch einen musikali-
schen Denkstein setzen wollen. Wer etwas
Klavierspielen kann, sollte sich die Seite
192 aus Christopher Palmers The Compo-
ser in Hollywood vergrößern und den dort
als Faksimile abgebildeten Epilog einmal
anklingen lassen. Eine erhabene Ruhe
durchzieht dieses Stück.
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0 - Ouvertüre
Erstmals in Julius Caesar (1953), später
dann in vielen Filmen zu finden: eine Ou-
vertüre, die vor Beginn des Films bei ge-
schlossenem Vorhang abzuspielen war und
auf das Leinwandgeschehen einzustimmen
hatte. Natürlich leitet sich diese Gattung von
der alten Schauspielmusik her, welche noch
zu Beginn dieses Jahrhunderts fast jede
Theateraufführung eingeleitet hatte, nach
dem Ersten Weltkrieg jedoch aus der Mode
kam.
Die Ouvertüre zu Julius Caesar wurde
dann jedoch überhaupt nicht verwendet, weil
das Studio den neuen Stereosound gebüh-
rend feiern wollte und ein Orchester enga-
gierte, um Tschaikowskys Capriccio Italien
vor Filmbeginn zu spielen. Erst in den sieb-
ziger Jahren nahm Rözsa das Stück auf.

P -Pro Musica Sana
So heißt das Organ der Miklös Rözsa
Society, 1971 unter bereitwilliger Mithilfe
des Komponisten in den USA gegründet.
Um in internetlosen Zeiten der gemeinsa-
men Vorliebe frönen zu können, begann
man 1972 mit der Veröffentlichung des
ersten von mittlerweile fünfundfünfzig Hef-
ten. Darunter hat man sich kein aufwendig
veranstaltetes Journal ä la Film Score
Monthly vorzustellen, vielmehr wurden und
werden auf je 8-28 Seiten im DIN A 5-
Format bilderlose Artikel zu Leben, Werk
und Wirkung des Patrons zusammengetra-
gen: Berichte über Neuerscheinungen und
Werkaufführungen, anfangs auch mal ein
Interview mit Rözsa oder Kollegen; kleine
Konferenzen wechseln mit Rezensionen,
welche bald auch Werke anderer Komponi-
sten, von Herrmann bis Goldsmith, erfaßten.
Präsident John Fitzpatrick schildert im
ersten nach Rözsas Tod (1995) fertigge-
stellten Heft, daß man an das Ende der
Gesellschaft gedacht habe, doch mittler-
weile sind drei neue Ausgaben herausge-
kommen, wiewohl nicht häufiger als eine pro
Jahr. Unbestreitbare Höhepunkte waren die
teilweise über mehrere Ausgaben verstreu-
ten Analysen großer Rözsa-Scores durch
Frank de Wald. Das Journal ist keineswegs
akademisch zu nennen, und die Konzert-
werke vor allem der frühen Jahrzehnte fallen
ziemlich unter den Tisch. Dennoch lohnt
sich die Lektüre der sämtlich immer noch
lieferbaren, weil bei Bedarf kopierten Aus-
gaben -nicht allein -für den R6zsa-Fan
allemal. Einen kompletten Satz oder einzel-
ne Ausgaben kann der Europäer unter
folgender Adresse bestellen:
Alan J. Hamer, 86 Bow Lane, Finchley,
London N 12 OJP, England. Die Antwort
dieses älteren fax- und PC-losen Gentleman
kann schon mal einige Wochen auf sich
warten lassen, erfolgt dafür aber gern mit lila
Filzstift. Shocking, isn't it?
Wem es nicht schnell genug geht, der wen-
de sich mit der Bitte um Infos an Mark
Koldys: MKoldys@flash.net

Q -Quo vadis
Über die Musik der Antike wissen wir nicht
viel. Philosophen wie Platon und Aristoteles
haben in ihren Schriften Details preisgege-
ben, aufführungspraktische Dinge, Tonar-
ten, ethische Fragen angeschnitten. For-
scher unseres Jahrhunderts versuchen, aus
marginalen Spuren, zum Teil in Grabsteine

20

gemeißelt, so etwas wie Aufschluß über den
Stil zu erhalten. Doch werden wir nie erfah-
ren, wie die Musik wirklich geklungen hat.
Man wird jedenfalls davon ausgehen müs-
sen, daß in der griechischen und römischen
Antike hauptsächlich einstimmig musiziert
wurde, Vokalmusik dominierte.
Dagegen stelle man nun den Prototyp aller
Historienmusiken aus Hollywood: Quo
vadis. Oft wird gesagt, diese Musik klinge
so archaisch, weise zurück in eine ferne
Vergangenheit. Für Rözsa war 1950 eine
neue Phase angebrochen, war er doch seit
gut einem Jahr Starkomponist des Music
Departments im mächtigsten Filmstudio
MGM. Mervyn LeRoys Prestigeproduktion
geht heute turnusmäßig im Sonntagvormit-
tags-Fernsehen unter, doch noch Mitte der
achtziger Jahre war es für jeden Filmfan ein
großes Ereignis, wenn Quo vadis den
Abend ausfüllte. Die opulenten Bilder mit
dem Wagenrennen, der Kampf mit dem
Stier, das brennende Rom, mordgierige
Löwen in der Arena, der schöngeistige
Petronius, die sinnliche Sklavin Lygia, die
Kreuzigungsszene und immer wieder Peter
Ustinovs hysterische Interpretation des Nero
- all das lieferte Gesprächsstoff genug. Über
die Musik konnte man sich kaum unterhal-
ten. Denn erstens interessierte sich im
Freundeskreis niemand für Filmmusik, und
zweitens ist die Musikspur innerhalb des
Filmtons derart heruntergeschaltet, daß
man in den meisten Szenen nichts von ihr
mitbekommt. Das Phänomen ist ja auch aus
aktuellen Produktionen bekannt, doch gera-
de hier stehen einem die Haare zu Berge,
wenn man begreift, daß gehörlose Produ-
zenten und Tontechniker das enorme Po-
tential dieser reichhaltigen Partitur völlig
ungenutzt ließen. Abhilfe liefert die vom
Label tickertape veröffentlichte CD mit rund
24 Minuten aus der Originalaufnahme,
welche nahezu alle wichtigen Themen
versammelt. Jeder Rözsa-Fan dürfte bereits
unter Dusche „Quo vadis Domine? Wither
goest thou, o Lord?" geschmettert und auf
diese Weise sein „Pauluserlebnis" bestritten
haben.
Rözsa geht in seiner Autobiographie zwar
zu weit, wenn er annimmt, authentische
Kompositionen vorgelegt zu haben, doch
das Bemühen um ein historisches Funda-
ment als Basis seiner symphonischen
Grandezza ist für Hollywood schon bemer-
kenswert, zeichnete allerdings Rözsas
Filmmusik grundsätzlich aus. An den nach-
gebildeten Instrumenten zeigt sich freilich
das „Als ob": kein Ton erklingt aus ihnen; sie
dienen lediglich als Requisiten. Schließlich
sei noch die hitzigste aller Verfolgungsjag-
den innerhalb von Rözsas CEuvre genannt:
„Chariot Chase", auf besagter CD vertreten.
Rözsa hetzt hier sein Orchester zeitweise
mit dem mörderischen Tempo von MM
Viertel = ca. 250 durch den Parcours, liegt in
einzelnen Passagen noch darüber. Die
immer noch raschen ca. 192 Viertel pro
Minute in seiner 1977er Aufnahme zotteln
im Vergleich dazu schon richtig bequem
daher; es geht es nicht mehr um Alles oder
Nichts. Dafür ist hier die kompositorische
Struktur deutlicher zu erkennen, wie er sich
überhaupt nun erheblich mehr Zeit läßt und
einen konzertanten Gestus in die Musik
hinein trägt. Leider ist diese mit rund 40
Minuten umfangreichere Decca-Phase4-
Aufnahme nicht mehr erhältlich. Eine Neu-
einspielung sollte kein unmöglicher Auftrag
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sein: Mr. Morgan, Mr. Stromberg - über-
nehmen Sie!

R - Robert Taylor
...war ein ziemlich reaktionärer Sack, der
sich für einen Schauspieler hielt, aber nur
ganz passabel aussah, nach damaliger
Frauenmeinung jedenfalls. Häufig trug er in
seinen Filmen einen dünnen Schnurrbart,
welcher einen Strich durch den Versuch
machte, irgendwie intelligent auszusehen.
Zwischen 1949 und 1956 begleitete Rözsa
fast ununterbrochen Filme mit diesem
Schauspieler, in der Regel Kostümplüsch;
kein Hauptdarsteller kann da mithalten.
Einen langen Schatten auf Taylors Namen
wirft allerdings der Umstand, daß er wie
Gary Cooper zu den bereitwilligsten Denun-
zianten gehörte, als es darum ging, in Se-
nator McCarthys faschistoidem Ausschuß
zur Verhinderung Unamerikanischer Um-
triebe gegen Filmkollegen auszusagen,
welche man der kommunistischen Aktivität
verdächtigte.

S - Selbstbehauptung
Aus Berichten, Selbstzeugnissen und Inter-
views kann man zwei Eigenheiten der Per-
son Rözsas präzise festhalten: seinen Sinn
für harmonisch-diplomatischen Umgang mit
den Kollegen und Filmschaffenden, sowie
Bewußtsein für den eigenen Rang. Er kenne
sonst niemandem, der nicht zu irgendeinem
Zeitpunkt im Streit mit dem Choleriker
Herrmann gelegen habe. Rözsa wußte, wie
man ihn, wie man andere Individualisten zu
nehmen hatte, konnte das eigene Ego
durchaus herunterschrauben. Unerbittlich
allerdings zeigte er sich, wenn es um die
Geltung seiner Musik während der Produkti-
onsetappen ging, beharkte sich mit Regis-
seuren und Produzenten, die ihm unmusika-
lische, oft sogar dumme Vorschläge mach-
ten. Dabei wußte er oft genug, wie er ver-
schiedene Räder des Produktionsapparates
gegeneinander ausspielen konnte, und
meistens gelang es ihm, sich durchsetzen.
Gegen nachträgliche Zurichtungen war
allerdings auch er machtlos. Und wer sich
anhand der deutschen N-Ausstrahlungen
nebenbei auch eine Rözsa-Videosammlung
zusammenzustellen geglaubt hat, sollte
vorsichtig sein, denn etliche zwischen 1937
und 1950 komponierten Scores werden in
der Synchronisation verstümmelt oder durch
ganz anderes ersetzt, um von den ein-
schneidenden Kürzungen der Filme durch
Sendeanstalten gar nicht erst zu reden. Um
sicher zu gehen, muß man sich schon
offizielle Versionen aus Übersee besorgen.

T -Top Twelve
Also nein, mit zehn oder gar fünf Nominie-
rungen komme ich bei Miklös Rözsa einfach
nicht aus. In chronologischer Folge seien
immerhin zwölf seiner Partituren herausge-
griffen; das fällt schwer genug. Ich würde
nicht behaupten, dies seien die im Filmzu-
sammenhang „angemessensten"; ihre
Berücksichtigung erfolgt allein aufgrund
persönlicher Vorlieben:

The Jungle Book (1942)
Ein bißchen Mickey mousing, dramatische
Vertolgungsjagden, in sattes Kolorit ge-
tunkte Naturbilder
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Dark Waters (1944)
siehe unter „D"
Lost Weekend (1945)
Filmmusikalische Sprengsätze zwischen
den Hollywood-Konventionen der Mittvierzi-
ger
A Double Life (1947)
Großartiges musikalisches Doppelleben:
typische Spannungsmusik + Schauspiel-
klänge als Nachbildung von Renaissance-
musik aus Venedig; zu Recht mit dem
„Oscar" bedacht.
The Red House (1947)
Meisterliche Verbindung von Love & Crime -
ein letztes Mal vorerst das Theremin als
Terrorinstrument
Madame Bovary (1949)
451 Grad Fahrenheit schon im Vorspann,
später der halsbrecherische Walzer auf
Ravels Spuren.
Quo vadis (1950)
Prototyp der Historienmusiken; nur die
Originalaufnahme besitzt den wirklichen,
hysterischen Drive!
Ivanhoe (1952)
Im Schaffenszenith. Schlachtengemälde,
eingewirkte Mittelaltersongs, Fanfaren; was
will man mehr?
Julius Caesar (1953)
Finstere, vergleichsweise zurückhaltende
Musik für eine große Shakespeare-
Verfilmung
Lust for Life (1956)
Rözsas „pastoralste" Filmmusik; impressio-
nistisch gefärbter Personalstil
Ben-Hur (1959)
[...~
Providence (1976)
Sein „Anti-Ben Hur", wie Rözsa diese kon-
templative Elegie, Höhepunkt des Spät-
werks, genannt hat.

i ,~ ~.
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U - Ungarn
Das Land seiner Herkunft hat Rözsa schon
in den zwanziger Jahren verlassen, zu-
nächst, um in Leipzig zu studieren, dann
1940 nochmals, als er endgültig in die USA
emigrierte. Nach dem Zweiten Weltkrieg
wurde der eiserne Vorhang zwischen den
militärischen Blöcken hinabgelassen, und
Rözsa nahm die amerikanische Staatsbür-
gerschaft an. Einen Besuch im kommunisti-
schen Ungarn lehnte er lange ab. Erst im
Spätsommer 1974 reiste er auf Einladung
nach Ungarn, unter dem Vorwand, eigene
Werke zu dirigieren. Mit gemischten Gefüh-
len machte der Siebenundsechzigjährige
sich auf den Weg, doch ersten eher zwie-
spältigen Eindrücken überwog doch die
Freude, denn seine Landsleute hatten ihn
nicht nur nicht vergessen -sie nahmen ihn

43 Jahre nach seinem letzten Besuch mit
überschwenglicher Begeisterung auf, feier-
ten seine Musik und umringten ihn herzlich.
Doch mochte er sich nicht lange darauf
einlassen, und es ist vielleicht bezeichnend,
daß er nach der Schilderung des Besuchs in
seiner Lebenserzählung unmittelbar zu
seinen eigenen Verlusten, toten Freunden
zumal, übergeht, um sein Verhältnis zu
Ungarn nicht näher beleuchten zu müssen.
In der Musik hat die musikalische Idiomatik
freilich bis zur letzten Partiturseite ihre
Spuren hinterlassen.

V -Valse Crepusculaire
aus Providence. Schon im ersten Teil des
Textes erwähnt. Melancholisches Zwielicht
rings umher, und in der Mitte des Klangbil-
des rangiert ein Flügel, an welchem ein
trauriger Pianist seine Dreivierteldreher
vollführt. Ein unverzichtbares Klavierstück!

W - Wilder, Billy
Fünf Filme hat Rözsa für diesen aus Öster-
reich stammenden Regisseur vertont: den
Kriegsfilm Five Graves To Cairo (1943),
dann die beiden maßstabsetzenden Films
Noirs Double Indemnity (1944) und Lost
Weekend (1945), die erfrischende Parodie
der Genres Detektivfilm und Biopic, The
Private Life of Sherlock Holmes (1969)
sowie, als unerfreulicher, mißglückter Ab-
schluß, Fedora (1980).
Es liegt eine über fast vierzig Jahre währen-
de, unterbrochene, aber immer wieder mit
Gewinn aufgenommene Künstlergemein-
schaft vor, welche seltener genannt wird als
andere Symbiosen des Filmgeschäfts, die
aber, vom letzten abgesehen, in der Moder-
nität und gemeinsamen Intention zu den
glücklichsten ihrer Art gehörte.

X - The Divorce of Lady X (~93s)
Es gibt vor allem aus Rözsas Frühzeit einige
Arbeiten, welche selbst Kennern nahezu
unbekannt sind und sich bei den wenigen
Vertrauten nicht der besten Reputation
erfreuen. Mitunter kann auch kaum festge-
stelit werden, wie groß Rözsas Anteil an
manchen Filmen ist: Thunder in the City,
The Squeaker, Ten Days in Paris und
Four Dark Hours gehören wie der in der
Teilüberschrift genannte Film zu den Kom-
positionen im Gefolge von Knight Without
Armour (1937), der vor allem dank Marlene
Dietrichs melodramatischem Auftritt etwas
bekannter ist und als Erstlingsfilmmusik
Rözsas natürlich auch in Personenporträts
genannt wird. Manche dieser frühen Beiträ-
ge sind - US-Videos belegen das -nicht
sehr ergiebig, und manchmal macht er sich
auch recht einfach, etwa in Jacare (1942),
wie The Jungle Book ein Urwald-Sujet
aufgreifend. Hier wird allerdings nicht nach
Indien, sondern zum Amazonas aufgebro-
chen, und der ziemlich holprige Film weiß
nicht, ob er nun ein Thriller oder ein Doku-
mentarfilm sein will. Eine Tieraufnahme reiht
sich an die nächste, dazu spricht eine nach
wenigen Minuten nervtötende Off-Stimme
banale Texte zu den Einstellungen. Vom
Schnitt her ist das die „Ein Platz für Tiere"-
Frühfassung, doch die Musik und das müh-
sam konstruierte Handlungsgefüge plädie-
ren für einen Dschungelkrimi. Wer bei der
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Suche nach diesem Film nicht fündig wer-
den sollte, verpaßt nicht allzuviel. Und
soweit ich die anderen genannten Werke
vor und um 1940 ausfindig machen konnte,
kann ich ihnen nur dokumentarischen Wert
zusprechen. Erst mit The Thief of Bagdad
hat Rözsa ernstgemacht.

Y -Young Bess (1953)
Ein besonders gelungenes Beispiel für
Rözsas Fähigkeit, den eigenen Stil mit einer
bestimmten historischen Epoche zu ver-
knüpfen. Hier geht es um die zweite Hälfte
des 16. Jahrhunderts, in welchem Elizabeth
I. das englische Volk regierte; zu diesem
Thema wartet ja auch in diesem Herbst ein
Spielfilm auf seinen Kinostart. Das MGM-
Spektakel von 1953 inszeniert allerdings
nicht das berühmte Frauenduell mit Maria
Stuart, sondern konzentriert sich auf die
Jugendjahre der späteren Monarchin, wel-
che ja in der Regel als wenig attraktive,
verhärtete Frau gezeigt wird. Mit der Ver-
pflichtung von Jean Simmons hingegen
erweckte man das begehrliche Porträt einer
strahlend-schönen, natürlichen Jungfrau, die
allerlei Hofintrigen ausgesetzt sei. Rözsa
intoniert dazu erstens pompöse Märsche
des spätviktorianischen England (Eigar sei
als dessen musikalischer Repräsentant
genannt), wobei man mehr eine selbstge-
wiß-männerdominierte Kultur ins Ohr gebla-
sen bekommt, in welche Elizabeth dann
hineingerät. Bei ihr funktioniert der Topos
weiblicher Repräsentation: Holzbläser und
Streicher mit lyrischen Kantilenen. Für den
Hofstaat integrierte der musikgeschichtlich
bewanderte Komponist einige barocke
Suitentänze (die man heute, im Zeitalter
historischer Aufführungspraxis, nicht mehr
so üppig instrumentieren würde) und vergaß
auch die bedrohlichen Momente der Hand-
lung keineswegs. Doch selten sah man ihn
weiter entfernt von den Schroffheiten der
„Schwarzen Serie"...

Z - Zädor, Eugene
Rözsas Orchestrator seit den frühen vierzi-
ger Jahren. Ebenfalls gebürtiger Ungar.

Ä - Ähnlichkeiten
Filmmusikkritiken haben ihre eigenen Ri-
tuale. Besonders gern wird in ihnen den
Ähnlichkeiten zwischen einer aktuellen
sowie einer Vorläuferkomposition gespro-
chen, gern auch nur Namedropping betrie-
ben, also ganz allgemein der Stil eines
Komponisten auf denjenigen anderer Kolle-
gen bezogen und zurückgeführt. Wie oft
liest man also, dieser oder jene Score klinge
nach Korngold, nach Herrmann, Goldsmith
oder Williams, mittlerweile sogar nach Hans'
(Hinter-)Zimmer. Die armen Elfmänner,
Endelmänner, Edelmänner, Eidelmänner
und Shaimänner, sogar Ishämmer können
sich dieser Rubrizierung durchs Filmmusik-
volk nicht entziehen. Dreht man aber den
Spieß einmal um, und fragt, welche Kompo-
nisten eigentlich besonders oft imitiert -oder
optimistischer ausgedrückt: fortgeschrieben
- werden, so fällt auf, daß zwischen den
berühmten Namen derjenige Miklös Rözsas
fehlt. Kompositionen, welche seinen Stil als
Vorbild ausweisen, sind von großer Selten-
heit. Zweifellos hat sein Ansatz im Umgang
mit historischen Stoffen Schule gemacht,
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wie etliche italienische Sandalenscores,
teilweise auch die Werke Alfred Newmans
belegen. Doch gilt das mehr für einige
äußerliche Details, kaum je für die Satz-
struktur. Einige Momente lang mag man
glauben, Trevor Jones habe im Hauptthema
zu Dark Crystal mit Rözsas Art, melodisch
weltgefächerte Linien zu rhythmisieren,
kokettiert, doch dann begibt sich der Jünge-
re rasch auf ein ganz anderes Terrain.
Vereinzelt läßt sich sich die Behandlung von
Spannungsmomenten in Krimis auch jünge-
ren Datums auf Rözsa zurückführen, doch
werden da bestimmte Stilmerkmale in der
Regel von anderen, abweichenden überla-
gert. Insgesamt gesehen, hat Rözsa keine
Schule der Filmkomposition begründet. Zu
anspruchsvoll ist seine Musik in ihrer satz-
technischen Fügung, doch nicht nur das.
Seine individueller Musikhorizont, geprägt
vom Leipziger Kontrapunkt ebenso wie den
ungarischen Bestandteilen, deckt sich über-
haupt nicht mit demjenigen irgendeines
anderen Kollegen. Niemand organisiert auf
die gleiche Weise Rhythmus, Melodik,
Harmonik und Instrumentation. Insofern darf
man schon behaupten, Rözsa sei ein Uni-
kum in Hollywood geblieben. Manche nen-
nen ihn deswegen „filmmusikhistorisch
unbedeutsam". Doch die positive Kehrseite
zeigt sich darin, daß seine Musik nicht von
den schwächeren Kopien der Nachfolger in
ihrer Aura angekränkelt wird, eine Gefahr,
die im Falle von John Williams durchaus
besteht.

Ö - Öffentlichkeit
Für viele Filmmusikfans ist es eine Selbst-
verständlichkeit, Miklös Rözsa als einen der
überragenden Komponisten selbst dann zu
respektieren, wenn die Kenntnis seines
Werkes noch nicht vorangeschritten ist oder
private Vorlieben anderen Komponisten

gelten. Wie aber steht es um seinen Stel-
lenwert innerhalb des Musiklebens, seiner
Präsenz zu Lebzeiten und posthum? Zur
Beantwortung der Frage nach seinem Rang
fehlt uns natürlich ein Überblick über die
Musik des 20. Jahrhunderts in ihrer Ge-
samtheit. Hinsichtlich früherer Jahrhunderte
glauben viele Leute, man wisse, was die
bedeutende Musik sei; umgekehrt könne die
vergessene wohl nichts getaugt haben. Eine
ziemlich einfältige Behauptung, wie der Blick
auf weniger bekannte Komponisten zeigt.
Hinsichtlich unseres nun zu Ende gehenden
Jahrhunderts fehlt ein solcher überhöhter
Punkt vollends: da stehen Werke der
Schönbergschule neben denjenigen engli-
scher und südamerikanischer Komponisten,
melden sich Jazz, Rock'n Roll, Pop, Rap,
Weltmusik, orchestrale Filmpartituren der
unterschiedlichsten Stilrichtungen nach- und
nebeneinander. Nur wenige Komponisten
vermochten es, Grenzen ihres Metiers mit
Erfolg zu überschreiten. R6zsa war einer
jener Wenigen. Als Bruno Walter 1943 bei
einem Konzert ausfiel, sprang der unbe-
kannte Dirigent Leopard Bernstein für ihn
ein, und zu den dargebotenen Werken
gehörte in einer hochdramatischen Auffüh-
rung auch Rözsas op. 13. Viele seiner
Kollegen, darunter heute Williams, Golds-
mith und Elmer Bernstein, dirigieren in ihren
Mischkonzerten Rözsas Musik. Er selbst
gab zwanzig Jahre lang an einer kaliforni-
schen Hochschule Studierenden Kompositi-
onsunterricht. Die Kompositionen außerhalb
der Filmstudios fanden fast alle einen Ver-
leger. Nimmt man sein Gesamtschaffen
prozentual, so ist die Menge der existieren-
den LPs und CDs im Verhältnis geradezu
phänomenal. Rözsas Musik ist zugänglich,
im materialen wie im ideellen Sinn. Da es
keine Zentralperspektive gibt, kann sich
jeder seine eigene Musikgeschichte des 20.
Jahrhunderts zusammenstellen. Von den
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zwanziger bis in die Mitte der achtziger
Jahre hat Miklös R6zsa in Ungarn,
Deutschland, Frankreich, England und den
USA seine Spuren hinterlassen. Möge jeder
ihnen nach eigenem Gusto nachspüren.

Ü - Übrigens
...ist auch im Golden Age nicht alles gülden,
was glänzt. Manches ist nur mit Blattgold
überzogen, und in den tiefen Kellern ver-
gessener B-Studios lagern auch hübsch
blecherne Erzeugnisse, über welche
schlichtweg nie gesprochen wird. Von Mi-
klös Rözsa sei nun Abschied genommen,
doch werden wir alle gern zu seiner Musik
zurückkehren, wenn der nächste Text über
die Gute Alte Zeit vorüber ist -denn der wird
sich mit genau jener Ramschware befassen,
von welcher die Spinnweben abzuzupfen ich
mich gerade bemühe.....

Miktös Itcizsa
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Leserbriefe an: Philippe Blumenthai,
Rötistrasse 7, CH-4513 Langendorf
oder per e-mail:
film. music.Journal@bluewin. ch

Hollywood und der Rest der
(Film)Welt
Michael Wernli, CH-Wettswil

Herzlichen Dank für Eure Arbeit: ich
freue mich auf jedes neue Journal und
lese gespannt die meisten Artikel.
Meiner folgenden Kritik möchte ich
etwas vorausschicken. Ich verfolge die
Kinoszene intensiv, etwas weniger
jedoch die Soundtracks. Das heisst, ich
bin ein ziemlicher Vinylfreak und freue
mich eher wenn ich in einem Brocken-
haus alte Original-LPs wie Lawrence
of Arabia, Jenatsch oder Coma für
ein paar Fränkli finde als über neue
CD-Veröffentlichungen. Ab und an

...............
22

gibts schon wieder einen aktuellen
Soundtrack.
Und nun zu meiner Kritik: Philip Glass
bringt es im Interview in Eurer letzten
Ausgabe auf den Punkt: „Die haben
ausgezeichnete Komponisten dort,
welche die gewünschte Musik ohne
Probleme schreiben und sich nicht
beklagen...lch 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 nicht
viele Probleme verursachen." Und
irgend ein Komponist hat in einer frühe-
ren Ausgabe in einem Interview ge-
sagt, dass er hoffe, dass die Zeit vorbei
sei, in der er interessante Musik für
uninteressante Filme schreiben müsse.
Gemeint hat er wohl, bald auch die
grossen immergleichen Kisten verto-
nen zu können.

Da wären wir: Hollywood ist eine Fabrik
mit den immergleichen Stars, Plakaten,
Geschichten und oft auch: der immer-
gleichen Musik. Ich habe auch zwei,
drei Goldsmith-Platten, Gorky Park
von Horner und ein paar Williams,
aber: was soll ich mich ständig für
deren Fliessbandarbeit interessieren,
wo sie doch genauso Teil einer Ma-
schinerie sind wie alle andern an die-
sen Filmen arbeitenden Leute? Holly-
wood bis in die frühen 80er war ein
ganz anderes Hollywood. Zuerst ist
doch der Film: und ist der uninteres-
sant (Titanic, Deep Rising, Deep
Impact, Twister etc), was soll ich mich
für die Musik interessieren? Vielleicht
würde sie mir gefallen, aber es reizt
mich nicht.
Ganz anders bei Jenseits der Stille,
Der Himmel über Berlin, Elles oder
Vollmond: ich lief aus dem Kino und
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war überwältigt. Hiermit sind wir bei der Wir geben uns Mühe, danke Michael, Andreas Süess, CH-Aarau
Geschmackssache: macht von mir aus für das Lob.
weiter so, aber versucht doch ein we- Matthias Wiegandt wird sich bestimmt 1. Jerry Goldsmith
nig mehr „nicht-hollywoodianische" über die Erwähnung seines Rozsa 2. Franz Waxman
Musik zu besprechen. Mario Berettas Opus freuen. Natürlich habe ich ihn 3. Miklos Rosza
wunderschöne Vollmond-Partitur ver- sogleich nach Erhalt dieses Briefes ein 4. John Williams
misste ich ebenso wie Harald Klosers bisschen unter Druck gesetzt, damit 5. Bernard Herrmann
Comedian Harmonists (toller Sound- sein 2. Teil auch tatsächlich den ge- 6. Jerry Fielding
track und Songs!) oder die Milan- spannten Erwartungen entspricht O~ 7. Nino Rota
Compilation Peer Rabens Fassbin- phb B. Alex North

der-Filmmusiken. Also, als Anregung: 9. George Fenton

wie wärs mal mit einem Porträt von Niki Komponisten Top Ten: 10. Der Newman-Clan

Reiser, Jürgen Knieper, Norbert
Schneider, Philippe Sarde oder Geor- Ronald Kuss, D-Hertzfelde

ges Delerue?
Andre Eali, CH-Thalwil

1. Jerry Goldsmith

Zu Deiner durchaus berechtigten Anre- ~ • Jerry Goldsmith 2. James Horner

gung möchte ich bemerken, dass man
2• James Horner 3. Ennio Morricone

dazu freilich auch den gewillten Auto-
3. Hans Zimmer
4. Lalo Schifrin

4. John Williams

ren benötigt. Leider sind wir nach wie 5. John Barry
5. Max Steiner

vor nicht in der Lage unsere Autoren zu 6. Ennio Morricone
6.
7.

Basil Poledouris
Miklos Roszabezahlen, so dass wir uns a) auf deren

~• Basil Poledouris B. Randy EdeluranGoodwill, überhaupt was zu schreiben
$• James Newton Howard g. Christopher Youngund folglich b) auf ihre Auswahl der
9• John Williams 10. Dimitri TiomkinThemen zu verlassen haben. Ich würde 10. Guido & Maurizio De Angelfis

liebend gerne einen Bericht über Geor-
ges Delerue veröffentlichen. Dazu Cvril C. Grüter, CH-Zürich

Matthias Wiegandt, D-Freiburg

brauche ich aber den Artikel. Jeder von
10 Lieblingsfilmkomponisten und 10uns hat seine Spezialgebiete% 1. Jerry Goldsmith Favoriten von ihnen:komponisten und wir decken, wie ich 2. John Williams

finde, ein recht grosses Gebiet der 3. John Bar 
ry 1. Miklös RözsaFilmmusikszene ab, wenn diese auch 4. James Horner (The Red House)

etwas hollywoodlastig ist, zugegeben. 5. Basil Poledouris z. Bernard Herrmann
Wir haben seinerzeit (als Jenseits der 6. Elmer Bernstein (Beneath the 12-Mile Reed
Stille aktuell war) probiert Niki Reiser 7. Bernard Herrmann 3. Howard Shore
für ein Interview zu gewinnen, mussten g, Alex North (Cop Land)
aber nach einigen erfolglosen Versu- g. Geor es Delerue

g 4. Dimitri Tiomkin
chen auf eben, woran das auch immer9' 10. Ennio Morricone (Fall of the Roman Empire)
gelegen haben mag. Es ist also sicher 5. William Walton
nicht so, dass wir uns nicht darum Michael Wernli, CH-Wettswil (Hamlet)
bemühen würden. Immerhin konnten 6. Alfred Newman
wir auch schon Berichte über Klaus Ohne Rangierung, mit Ausnahme von (Captain From Gastfile)
Doldinger, Martin Böttcher und Dieter Peer Raben. 7. Patrick Doyle
Schleip präsentieren. Um überhaupt (Henry V)
mit diesen Leuten in Kontakt zu treten, 1. Peer Raben B. Erich Wolfgang Korngold
muss man übergewisse Verbindungen Nino Rota (Private Life of Elizabeth &Essex)
verfügen oder zum richtigen Zeitpunkt Philippe Sarde 9. Rolf Wilhelm
am richtigen Ort sein. Man kann nicht, Pino Donaggio (Und ewig singen die Wälder)
wie in den USA, einfach eine Agentur Georges Delerue 10. Roy Webb
anschreiben (was auch nicht immer Henry Mancini (They Won't Believe Me)
unproblematisch ist...). Nicola Piovani
Wir geben uns Mühe die europäische Lalo Schifrin A. Bierhoff, CH-Biel
Filmmusik in Zukunft vermehrt zu be- Ennio Morricone
rücksichtigen, doch wie gesagt, wir Michel Legrand 1. James Horner
benötigen dazu in erster Linie die Auto- 2. John Williams
ren. phb Markus Schiesser, CH-8304 Wallisellen 3. Alfred Newman

4. Danny Elfuran
Dickes Lob 1. Hans Zimmer 5. Mark Isham
Michael Schwabe, D-Kelsterbach 2. Mark Snow 6. Jerry Goldsmith

3. Mark Isham 7. Thomas Newman
Ich habe gerade die Ausgabe 15 des 4. Patrick Doyle B. Alan Silvestri
Film Music Journals erhalten und 5. James Newton Howard g. Elmer Bernstein
gleich in einem durchgelesen. Das Heft 6. Thomas Newman 10. Miklos Rosza
hat mir ausgesprochen gut gefallen. 7. James Horner
Besonders interessant fand den Bericht B. Vangelis Auf, auf zu einer weiteren und letzten
über Miklös Rozsa, einen meiner Lieb- 9. John Williams Runde Eurer Lieblingskomponisten.
lingskomponisten, so dass ich schon 10. Eric Serra Einzuschicken bis zum 1. Februar
sehr gespannt auf den zweiten Teil bin. ~ggg.
Insgeamt bin ich positiv überrascht von
dem hohen Niveau der Beiträge und
Rezensionen. Weiter so!
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Small Soldiers

SMALL SOLD/ERS
Fi/m, Musik ~r CD
von Uwe Sperlich

Der Fi/m;

Der neue Film von Gremlins-Macher Joe Darrte ist ein mit
raffinierten Spezialeffekten und Computer-Animation gespick-
tes Action-Spektakel - so der Verleihtext.
Auf den ersten Blick vielleicht. Doch er ist weitaus mehr als
das. Er ist eine herrliche Farce auf verschiedene amerikanische
Angewohnheiten und Auswüchse. Darrte verpackte seine
beißende Gesellschaftskritik als Rambo-Toy Story. Die
Geschichte ist eigentlich recht simpel gestrickt und schnell
erzählt: Eine von einem Rüstungskonzern übernommene Spiel-
zeugfrima produziert interaktive Actionfiguren, die mit einem
lernfähigen Mikroprozessor ausgestattet sind. Was wird ein
Rüstungskonzern wohl für Actionfiguren schaffen? Soldaten
natürlich, eine „Commando Elite". Und was brauchen
Soldaten? Einen Gegner, ist doch klar, hier sind es friedliche
Freaks genannt „Gorgonites". Und genau ein Satz dieser Ac-
tionfiguren fallen dem jungen Alan (Gregory Smith) in die
Hände, als er gerade auf den altmodischen Spielzeugladen
seines Vaters aufpaßt. "Kein Kriegsspielzeug!" - so lautet die
Devise von Alan's Vater. Was wird nun wohl passieren? Die
„Commando Elite" macht sich selbständig und macht das
worauf sie programmiert sind: Jagd auf die „Gorgonites". Der
Schauplatz .verlagert sich schnell vom Spielzeugladen zum
Haus von Alan's Eltern, da Alan den Anführer der „Gorgonites"
zu sich mitgenommen hat. Es folgt ein langer trickreicher
Kampf und es kommt zur entscheidenden Schlacht im Vor-
garten...
Nicht sehr originell möchte man meinen, doch die Schwächen
im Drehbuch, wie der etwas lächerlichen Romanze zwischen
Alan und Christy (Kirsten Dunst), dem kitschigen Ende oder
der klaren Aufteilung Gut/Böse, werden durch unzählige witz-
ige Einflälle, cineastische Zitate und Referenzen wettgemacht.
Um den Spaß nicht zu verderben, sei hier nicht allzuviel ver-
raten, nur soviel: es gibt u.a. Reminiszenzen an Rambo, Patton
und Frankenstein. Die Auftritte von Denis Leary als Chef des
Rüstungskonzerns und Robert Picardo (ja, dem holografschen
Doktor aus der TV-Serie Star Trek: Voyager) als Computer-
spezialisten sind außerdem höchst amüsant. Noch viel mehr
Spaß werden diejenigen haben, die den Film im Original sehen
können. Der Anführer der„Commando Elite” Chip Hazard wird

...............................................................................................................................
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im Original nämlich von Tommy Lee Jones gesprochen. Den
weiteren Mitgliedern der „Commando Elite" leihen im Original
einige Schauspieler des Films The Dirty Dozen (Das dreckige
Dutzend) ihre Stimme (u.a. Ernest Borgnine und George Ken-
nedy). Trotz einer guten deutschen Synchronisation fehlt diese
"versteckte Starbesetzung". Neben den perfekten Spezialeffek-
ten von ILM, wird der Film durch eine äußerst gute und stim-
mige Verwendung der Musik abgerundet.

Die Musik;

Die zahlreichen Songs, die im Film vorkommen wirken sehr
passend und nicht aufgesetzt und ergänzen sich sehr gut mit
dem instrumentalen Score. Titel wie "Another One Bites The
Dust" von Queen, "Love Is A Battlefield" von Pat Benetar oder
ein Remix von Gary Glitter's "Rock And Roll (Part 2)" sagen da
eigentlich schon alles.
Joe Darrte arbeitete bei Small Soldiers erneut mit Jerry Gold-
smith zusammen. Nach Twilight Zone - The Movie (1983),
Gremlins (1984), Explorers (1985), Innerspace (1987), The
'Burbs (1989), Gremlins 2 - The New Batch (1990) und
Matinee (1993) ist dies bereits ihre achte Zusammenarbeit.
Man könnte Goldsmith eigentlich als "Hauskomponisten" von
Darrte bezeichnen, ähnlich wie die Zusammenarbeiten von
Steven Spielberg mit John Williams oder Tim Burton mit
Danny Elfuran.
Jerry Goldsmith gelingt mit diesem Score erneut eine perfekte
Mischung aus elekronischen und symphonischen Klängen -
man könnte fast schon sagen sein "Markenzeichen". Nicht nur
Joe Darrte benutzt unzählige Filmzitate, nein auch Jerry Göld-
smith nimmt quasi seine eigene Musik auf den Arm: In der



Small Soldiers

Szene als der Anführer der „Commando Elite" Chip Hazard
(Tommy Lee Jones) zu seinen „Mannen" spricht, steht er pas-
send vor einer US-Flagge wie einst George C.Scott in Patton.
Und es erklingt -wie kann es anders sein - Jerry Goldsmith's
Patton-Manch in der Version, die der Komponist letztes Jahr
für Varese Sarabande (VSD-5796) neu eingespielt hat. Die
Score-CD bietet einen kurzen, aber ausreichenden Querschnitt
des Scores.

Die CD:

SMALL SOLDIERS
Jerry Goldsmith
Varese Sarabande VSD-5963
(31:00/ 9 Tracks)

Neben der Song-CD (auf Dreamworks Records) ist der Score
zu Small Soldiers auf VarBse Sarabande erschienen. Die Länge
von 31 Minuten ist Varese-typisch kurz und dennoch kann
diese CD überzeugen. Kurz gesagt, sie macht einfach sehr viel
Spaß.
Die kurze Small Soldiers- Fanfare zu Beginn des Films fehlt
leider, sie fiel wohl den Re-use fees zum Opfer. Es beginnt mit
dem heroischen Marsch Assembly Line; dieses Stück entspricht
den eigentlichen Main Titles im Film. Er erinnert an eine
Kreuzung aus Gremlins und Air Force One. Der zweite Track
Alan and Archen klingt eher nach The 'Burbs. Seinen
Höhepunkt erreicht die CD bereits in Track 3 und 4 (Roll Call,
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Prepare For Assault) in
denen es Goldsmith per-
fekt versteht den ameri-
kanischen Bürger-
kriegssong "When Johnny
Comes Marching Home"
als instrumentale Version
einzuarbeiten. Im Film
taucht dieses Thema im-
mer dann auf, wenn die
"Commando Elite" zum
Angriff bläst. Wem dieses

Stück bekannt vorkommt, der erinnert sich vielleicht an die End
Titles von Die Hard With A Vengeance in denen Komponist
Michael Kamen ebenfalls Gebrauch von "When Johnny Comes
Marching Home" machte. Der Rest der CD ist eine Mischung
aus bewährter Goldsmith-Komödienmusik und einigen Action-
passagen, aber es tauchen immer wieder Ansätze von "When
Johnny Comes Marching Home" auf. Der letzte Track Off To
Gorgon rundet die CD gelungen ab. Wer auf den Patton-Manch
hofft, wird enttäuscht, denn er befindet sich nicht auf der CD,
aber dafür gibt's ja die Varese-Einspielung (VSD-5796) als
separate CD.
Soundtrack-Puristen ist die CD vielleicht zu kurz, denen, die
den Film nicht gesehen haben gefällt die CD nicht so ganz.
Möglich, daher die Empfehlung: Unbedingt den Film ansehen
und danach die CD kaufen !
Bewertung: + + + + +
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Noch Erinnerungen an die Märchenstunden der
Kinderzeit? Da reichte doch der Satz „Es war
einmal...", um in wohlig-ervvartungsfrohe Ver-
zückung zu geraten. Und als die Erwachsenen
keine Lust mehr zum Lesen hatten, kauften sie
einem diese „Europa"-Platten mit Märchenhör-
spielen aller Art. Weil es da nichts zu sehen
gab, mußte man schon die eigene Phantasie
bemühen. Und für die Kinderseele ist das
Grimm'sche Schneewittchen ja bildkräftig
genug. Nun aber bemächtigen sich die Dreh-
buchautoren der Geschichten, verleihen ihnen
zusätzlichen Gruselanstrich und bitten Schau-
spiel-Stars wie Sam Neill und Sigourney Wea-
ver dazu. Letztere gibt jene böse Königin zum
Besten, welche ständig den Spiegel an der
Wand befragt, wer die Schönste im Land sei.
In die Kinos schaffte es diese Schauermär wohl
nicht, dafür aber ist der Video-Auswertung
bereits die CD vorausgeeilt. John Ottman, aus
dem Stand heraus mit The Usual Suspects
und Incognito zu Kritikerlorbeer gekommen,
setzt hier allzu freizügig auf die vorgekauten
Horrorutensilien, so daß Begeisterung sich aller
virtuosen Soundcollagen zum Trotz nicht recht
einstellt. Das Bedrohliche wabert aus der gut-
beschallten Orchestertiefe herauf, in höheren
Registern locken Flöten und langgezogene
Violinvokalisen. Die von Christopher Young her
bekannten harmonischen Rückungen und
Klaviersimplizismen fehlen ebenso wenig wie
das konventionelle Herzrasen bei den Crash-
Etappen oder die einsamen Stimmen in der
Ferne. Sieht man von der durchweg eklekti-
schen Anverwandlung sattsam bekannter
Vorbilder ab, so bietet Ottman auch hier eine
solide Arbeit.
Matthias Wiegandt + + +

Mit seinem Score zu The Mask Of Zorro hat
Horner endlich wieder zu seiner alten Form
zurückgefunden: große, epische Themen und
atemberaubende Action-Musik.
Und wenn man sich auch teilweise an zurück-
liegende Partituren von ihm erinnert fühlt (vor
allem Willow kommt einem des öfteren in den
Sinn, was wohl unter anderem an der Shaku-
hachi in den vielen Action-Stücken liegt), so hat

Horner dennoch musikalisches Neuland für sich
entdeckt, indem er seinen typischen großsym-
phonischen Stil mit mitreißenden Flamenco-
Rhythmen verbunden hat.
The Mask Of Zorro ist ein aufwendiger Aben-
teuer- und Ausstattungsfilm, wie er heute in
Hollywood eher selten gedreht wird, und Horner
hatte damit Gelegenheit, musikalisch aus dem
Vollen zu schöpfen.
Das Soundtrack-Album beginnt mit The Plaza
of Execution, einem brillanten Action-Track, der
alle Erwartungen ertüllt, die man an eine Musik
mit Spanischem Flair nur stellen kann: ein
tempogeladener Flamenco-Rhythmus zieht sich
durch das Stück, dargeboten von vollem Or-
chester und Instrumenten wie Gitarren, Ka-
stagnetten und Trompeten, die man automa-
tisch mit spanischer Musik assoziiert. Aufre-
gende Rhythmen ziehen sich auch durch die
anderen großen Action-Tracks: The Ride voll-
zieht musikalisch das Galoppieren dahin jagen-
der Pferde nach, während Tornado in the Bar-
racks ein ungemein schnelles Stück ist, bei
dem sich Streicher, Gitarren und Trompeten
gegenseitig ständig zu überholen scheinen. Die
Stücke Stealing the Map und Leave No Wit-
nesses beginnen beide eher ruhig und mit
verhaltener Spannung, um dann an Tempo zu
gewinnen und schließlich unter vollem Orche-
stereinsatz in grandiose Action-Rhythmen zu
münden, wobei vor allem in letzterem Track der
Shakuhachi eine tragende Rolle zukommt.
Zwei Themen ziehen sich durch die gesamte
Partitur: da ist einmal das Zorro-Thema, hero-
isch und breit angelegt, das in einem Konzertar-
rangement in Zorro"s Theme zu hören ist; und
natürlich gibt es ein wunderschönes Love-
Theme mit vollem Streichereinsatz und zarten
Flöten-Soli. Und da Horner mit seiner Songver-
sion des Titanic-Love-Themes einen Riesenhit
gelandet hat, lag es nahe, auch das Love-
Theme aus The Mask Of Zorro als Song
herauszubringen, wobei der von Marc Anthony
und Tina Arena gesungene Titel 1 Want To
Spend My Lifetime Loving You bei weitem nicht
an den leicht kitschigen Charme von My Heart
Will Go On heranreicht.
Insgesamt ist Horners Score zu The Mask Of
Zorro sehr empfehlenswert und eines seiner
besten und originellsten Werke seit langer Zeit,
wobei das Album mit seinen fast 75 Minuten
Laufzeit der Partitur auf das vollste Rechnung
trägt.
Michael Müller + + + + ~/,

Für den neuen Film von Money Train Regis-
seur Joseph Ruben - ursprünglich Force Ma-
jeure betitelt - komponierte Shooting Star Mark
Mancina nicht die üblichen stampfenden Ge-
schwindigkeitsrausch-Rockrhythmen, sondern
überrascht uns, wie bereits bei dem bezau-
bernden Moli Eiandere, mit zarten und liebli-
chen Kompositionen. Das bezaubernde Haupt-
thema Return to Paradise erklingt im Verlaufe
der Partitur mehrmals, wobei deren lyrische
Melodie von diversen Instrumenten (u.a. Oboe,
Streicher, Pipes, Klavier) vorgetragen wird.
Doch Mancina verwendet nicht nur ein kleines
Orchester, sondern lässt auch traditionelle
asiatische Instrumente erklingen, was dem
Score einen exotisch-tropischen Touch verleiht.

Obwohl die restlichen Stücke im ähnlichen Stil
gehalten sind und die Hauptmelodie stellenwei-
se gut zum Tragen kommt, kann ich ihnen nur
wenig abgewinnen, weil sie reizlos vor sich
herplätschern.
Fazit: Ein schönes Thema und einen unge-
wohnt romantischen Mark Mancina sind Gründe
genug, um diese Scheibe zu erstehen.
Patrick Ruf + + +

_T.

~►Frr~a~Aya.~:~crrKxr~cx~i~rFra ~~
Düster, düster, was uns Mark Isham in seinem
aktuellen Actionscore bietet. Seine Musik zum
finsteren Wesley Snipes Vehikel Blade mischt
modern elektronische, fast John Carpenter
betonte, monotone Synthierhythmen (Intruder,
Top of the Fod Chain ab ca. 1:30) und atmo-
sphärisch dunkelgefärbte, komplexe Pads mit
orchestralen Elementen, einerseits für sich
alleinstehend, wie das adagio in Daywalker, das
Hoffnungslosigkeit und Bedrücktheit ausstrahlt,
andererseits als Mix wie in Somebody's Gonna
Take You Out.
Ishams bekannter und beliebter Stil taucht
eigentlich nur in wenigen Passagen auf, anson-
sten ist Blade ein durchaus originelles, eigen-
ständiges Werk von leider wenig bleibendem
Charakter. Dazu fehlt ein kräftiges Hauptthema
oder ein auffälliges Motiv, wie es zu Beginn von
Temple of Light von den Hörnern wiedergege-
ben wird. Ansonsten verbleibt der Eindruck
eines mystischen, rabenschwazen Superhel-
denscores, so dunkel wie Batman und so
beziehungslos wie The Crow.
Philippe Blumenthai + + ~/,

Eine Weile lang gab es nichts mehr von diesem
Film zu hören oder zu sehen, denn Videodro-
me (1983) ist als Film sowohl in England als
auch der BRD indiziert. Im gleichnamigen
Berliner Kultladen konnte man natürlich trotz-
dem an eine Version des verstörenden Jen-
seitstrips - James Woods führt in einer seiner
besten Rollen die Besetrung an - gelangen,
doch die alte Varese-LP stand auch dort schon
lange nicht mehr im Regal. Obgleich die Wie-
derveröffentlichung von Howard Shores Film-
musik aufgrund des veralteten Elektronik-
Equipments sicher noch weniger ungeteilte
Zustimmung ertahren wird als etwa Silence of
the Lambs oder Looking for Richard, ist diese
Komposition als frühes Dokument der mittler-
weile zwei Jahrzehnte umfassenden Zusam-
menarbeit des Komponisten mit dem exzentri-
schen Regisseur David Cronenberg sehr will-
kommen. Zum einen deshalb, weil man sowohl
die Kontinuität als auch die Verfeinerungen in
Shores Personalstil während der vergangenen
anderthalb Jahrzehnte studieren kann, zum
anderen aber der ganz eigenen, psychedeli-
schen Qualität der Musik wegen. Die gilt es
gegen jenen Schlag von Kritikern zu verteidi-
gen, welcher beständig nach faßlicher Rhythmik
und leichtem Pulsschlag kräht, als seien das
begrüßenswerte Qualitäten oder bereits Kriteri-
en für die Beurteilung eines Formzusammen-
hangs. Beides kommt hier ebenso wenig zum
Tragen wie in anderen „ernsten" Shore-Scores,
man möchte sagen: „Shore Cuts". Der Synthe-
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sizer mag an die Kreidezeit erinnern; die syn-
thetischen Stimm-Verwehungen, archaischen
Klangfelder und -strudel binden den aufge-
schlossenen Hörer allemal.
Matthias Wiegandt + + +

Es kommt selten vor, dass zum gleichen Film
zwei Soundtracks veröffentlicht, bzw. kompo-
niert werden. Der Beitrag von John Addison
zum gleichen Streifen ist ebenfalls bei Varese
aufgelegt (VSD-5296).
Als Alfred Hitchcock 1966 den Spionagestreifen
Torn Curtain (mit Paul Newman und Julie
Andrews) drehte, bedeutete dies die letzte
Zusammenarbeit mit seinem (Haus-) Komponi-
sten Herrmann. Es ranken sich Geschichten
darum, warum schlussendlich Addisons Musik -
anstelle derjenigen Herrmanns - im Film Ver-
wendung gefunden hat. Unter anderem wollten
anscheinend die Produzenten eine kunden-
freundlichere Musik, die sich nebst dem Film
auch noch gut verkaufen liesse. Herrmannsche
Klänge schienen also zu eigenständig zu sein.
Ich darf sagen, dass mir Addisons Beitrag ganz
gut gefällt, die Stimmung dieses Agentenfilmes
ist gut getroffen. Obwohl mit Spannungsmo-
menten versehen, ist meiner Meinung nach die
Musik doch mit einer Prise Humor gewürzt, so
dass sie für mich nicht wirklich ernst oder
düster wirkt. Prächtig vor allem das Hauptthe-
ma mit Sax-Soli.
Herrmann beginnt mit Paukenschlag und tiefem
Blech, düster und grob, zäh fliesst das Thema
(Hörner) dahin in Prelude. Die Musik von Herr-
mann wirkt auf mich etwas trockener, ist dunk-
ler gefärbt. Im Film gibt es eine Stelle, wo in
einem Landhaus Newman einen Gegenspieler
in einer Einstellung von beinahe fünf Minuten
umbringt. Diese Szene muss man ohne Musik
geniessen, Hitchcock wollte es so haben,
obwohl beide Musiker Themen dafür geschrie-
ben haben. Bei Herrmann sind aber auch
lyrische Stellen zu finden, so der verhaltene,
melancholische Valse Lente, mit einem Solo für
Viola d'amore. Ich finde, beide Arbeiten lohnt es
zu kaufen, denn sie zeigen eindrücklich -was
selten der Fall ist -wie zwei Komponisten den
gleichen Film musikalisch ausrüsten.
Dieser vorliegende „unused score" wurde vom
National Philharmonic Orchestra unter Joel
McNeely (dem unermüdlichen Schaffer) einge-
spielt.
Andreas Schweizer ++++ ~/s (Herrmann)

+ + + + (Addison)

Kann man nach 30 Jahren ein Sequel mit den
gleichen Hauptdarstellern des Originals ins Kino

bringen? Man kann, wenn die Hauptdarsteller
Jack Lemmon und Walter Matthau heißen. Felix
und Oscar sind zurück! Sie kennen das Original
nicht? Macht nichts. Zu diesem vergnüglichen
Komödienspass schuf Alan Silvestri einen
ebenso leichten wie beschwingten Score. Im
Grossen und Ganzen zwar nicht viel Neues, vor
allem die ersten beiden Tracks der CD (Main
Title und Parking Lot) erinnern sehr an die
beiden Father Of The Bride Filme und die Jack
Lemmon/Walter Matthau Komödien Grumpy
Old Men und Grumpier Old Men. Wiederer-
kennungswert? Vielleicht. Einfallslosigkeit?
Bestimmt nicht. Auch wenn viele Komödiensco-
res der letzten Zeit beim ersten Hören ähnlich
klingen (Hauptthema wird meist von Flöten
und/oder Geigen getragen), so gelingt es Silve-
stri bei dieser Komposition nicht nur hervorra-
gend das Originalthema des ersten Odd Cou-
ple- Films von Neal Hefti einzubauen und so
musikalisch eine Verbindung zum ersten Film
herzustellen (In The Slammer, Deja Vu und End
Credits). Er beweist auch, dass er der vielen
Komödien, die er bisher vertont hat, nicht
überdrüssig geworden ist; so wandelt er das
Hauptthema mal jazzig ab (Oscar &Felix), mal
setzt ein Tango ein, um dann von Kastagnetten
abgelöst zu werden und so dem Score einen
mexikanischen Touch zu verleihen. Es ist sehr
erfreulich, dass zu diesem Film überhaupt eine
Score-CD veröffentlicht wurde, denn zu den
anderen Lemmon/Matthau Komödien Grumpy
Old Men und Grumpier Old Men wurde sei-
nerzeit keine Score-CD veröffentlicht. Die CD
ist mit 30 Minuten zwar recht kurz bemessen,
sie enthält jedoch alle wichtigen Elemente des
Scores und keine Songs (obwohl dies eigentlich
zu erwarten gewesen wäre). All dies macht sie
zu einem äusserst vergnüglichen Hörspass.
Uwe Sperlich + + + ~/,

Nach der Zusammenarbeit in Bugsy und Love
Allair verwundert es nicht, dass Warren Beatty
die Vertonung seines neuen Filmes erneut dem
italienischen Maestro anvertraute. Und dieser
hat den Regisseur/Schauspieler sicherlich nicht
enttäuscht, weist seine Partitur doch grosse
Ähnlichkeiten mit den beiden anderen Scores
auf. In Bulworth Part 1 zeigt sich Ennio Morri-
cone von meiner allerliebsten Seite: schwermü-
tig, betrübt, sentimental und desillusioniert.
Diese überwältigende Traurigkeit erinnert öfters
an Once Upon a Time in America und versetrt
mich jedes Mal in eine wundervolle Mclancho-
lie. Verstärkt wird dieser zauberhafte Gefühls-
schmerz durch den herzzerreissenden wortlo-
sen Gesang von Ami Stewart und Edda
Dell'Orso. Der Hörgenuss von Bulworth Part 2
dagegen ist viel geringer, da diese Suite aus-
schliesslich aus Spannungs- und Actionmo-
menten besteht, die gelegentlich stark nach
The Untouchables klingen: quitschende Holz-
blasinstrumente und rhythmische Streicher
unterstrichen durch Perkussion oder Bass.
Etwas verwirrt bin ich jedoch durch die Tatsa-
che, dass die Musik im Mai 1988 aufgenommen
wurde. Ein Tipfehler oder wurde hier wirklich
älteres Morricone-Material wiederverwertet?
Und wenn schon: gute Musik bleibt gut, auch
wenn sie bereits vor 10 Jahren aufgenommen
wurde.
Patrick Ruf + + +'/,

Diese Alex North gewidmete CD von Citadel
beherbergt ein Dutzend Themen aus ebenso
vielen Filmen, sowie den kompletten Score zu
Journey Into Fear aus dem Jahre 1975.

Der erste Teil der CD entstammt der 1959
realisierten LP mit Titel North by North und
wurde per digitalem 24-Bit Transfer aufgepeppt.
Leider konnte dabei anscheinend ein über der
Musik liegender Rauschteppich nicht umgan-
gen werden. Enthalten sind ausnahmslos die
eigentlichen Love Themes der folgenden Filme:
Unchained, The Racers, Viva Zapatal
(Josefa), The Bad Seed (Lullaby), A Streetcar
Named Desire (Blanche), The Bachelor Party,
The 13th Letter (Denise), Stage Struck (Eva),
I'll Cry Tomorrow, Les Miserables, The Rose
Tattoo (Bacio) und Desir~e. Logischerweise
ergibt die Aneinanderreihung solch romantisch-
melancholischer Stücke keinen äusserst ab-
wechslungsreichen Hörbogen, dennoch sind
gerade das inzwischen weltbekannte und in
Ghost genüsslich ausgelebte Love Theme aus
Unchained oder ein delikat fein ausgearbeites,
mit düsteren Untertönen vestetztes Lullaby aus
The Bad Seed von hoher Attraktivität.
Als Schmankerl präsentiert sich die wie einläu-
tend bereits angekündigte Premiere von Jour-
ney Into Fear, einem eher dissonanten, ge-
genüber den vorangegangenen 40 Minuten fast
brutal anders gelagerten Score, der sich bislang
bei mir eine LP mit The Dead teilen musste,
ohne sechs hier erstmals zu hörende Tracks.
Eingespielt vom deutschen Graunke Symphony
Orchestra ist Journey Into Fear eine nervöse,
äusserst aktive und in ihren spannungsträchti-
gen Stücken wie Deadly Quest oder Tight Rope
stetig vorantreibende, pulsierende Musik, wie
es auch der energische Main Title in seiner
Heftigkeit und Dissonanz offenbart. Natürlich
darf ein obligates Love Theme auch hier nicht
fehlen, obschon das kurze und prägnante Stück
äusserst gläsern und unterschwellig zögernd
wirkt. North ist ja ein Meister der intuitiven
Disharmonie innerhalb der Harmonie (Matthias
wird mich für diesen Satz auf den Scheiterhau-
fen wünschen), was er in Love Theme: Painful
Memory oder Loneliness sowie in einer Vielzahl
seiner Werke (allen voran Who's Afraid of
Virginia Woolf und A Streetcar Named Desi-
re) unter Beweis gestellt hat.
Keine einfache Musik und sicherlich kein spätes
Meisterwerk des genialen Komponisten, aber
eine schöne Bereicherung der North-
Sammlung.
Philippe Blumenthai + + + ~/, (Teil 1)

+ + + (Journey)

Mit dem Score von The Chase erscheint ein
früheres Werk, noch vor dem Gewinn seines
ersten Oscars, von Mr. Barry. Den Fan wird's
freuen, den Barry Gegnern wird's egal sein. Ich
zähle mich weder zu den einen noch zu den
anderen. Die Musik zu The Chase finde ich bis
auf wenige Tracks eher belanglos. Das mag
daran liegen, daß sie zum Grossteil aus Jazz

..................
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und Blues bestehen, Musikrichtungen mit
denen ich nicht allzuviel am Hut habe.
Für mich waren vor allem die Tracks von Inter-
esse, die ins Dramatische und sogar Wester-

nähnliche 

gehen.

Da wären der Main Title und vor allem das
grandiose Stück The Chase is On. Tieftraurig
zieht sich die Melodie dahin. Mit Mundharmoni-
ka, Banjo, Trompete und verhaltenen Strei-
chern schuf Barry eine Musik die unter die Haut
geht. Sehr schön ist auch Stop Ta/king Foolish -
Stop Talking Anything, wieder sehr schwermütig
und traurig. Im Verlauf des Tracks wird das
Main Theme Solo von einer Flöte aufgegriffen:

Hervorragend.

Wenn dem Hörer einige Stellen irgendwie
bekannt vorkommen, liegt das sicher daran,
dass der Score Elemente enthält, die Barry in
Dances with Wolves 25 Jahre später wieder
eingearbeitet hat.
Alles in allem ist der Score kein Meisterwerk
aber doch allemal recht hörenswert.
Ronald Kuss + + + +/,

Da sieht man mal, wie prall gefüllt die Magazine
des Großstudios 20th Century Fox doch sind.
Ein prächtiger Sampler rekrutiert sich hier aus
Kompositionen - in der Mehrzahl Vorspannmu-
siken -von Alfred Newman, Bernard Herrmann,
Franz Waxman, Hugo Friedhofer, Alex North,
Cyril J. Mockridge, Victor Young und Jerry
Goldsmith. Überwiegend Stereo-Aufnahmen,
deckt die CD einen Zeitraum von 1943 bis 1970
ab. Nach der Fox-Fanfare prunkt sogleich
Waxmans Prince Valiant-Prelude und erinnert
daran, daß dieser Score eigentlich in seiner
Gesamtheit herauskommen sollte. Etwas bes-
ser stehen derzeit die Chancen für eine Doppel-
CD „Bernard Herrmann at Fox", und als Preview
gibYs hier schon mal Kostproben aus dem
Prototyp aller mit Hartenarabesken saturierten
Unterwassermusiken, Beneath the 12-Mile
Reef (1953), sowie Garden of Evil (allerdings
nicht den Vorspann, wie die fehlende Angabe
auf dem Booklet glauben macht) und anderen
'Herrman(n)ien'. Goldsmiths stilistische Weiter-
entwicklungen der 60er (The Stripper, Rio
Conchos und Patton) fallen etwas aus dem
Rahmen, zumal jenes Jahrzehnt so „golden"
dann doch nicht mehr war. Doch den angemes-
senen Mittelpunkt stellt Alfred Newman, mit
insgesamt elf Auszügen vertreten, darunter
Repertoirenovitäten wie Leave Her to Heaven
(1947) und A Man Called Peter (1955). Nie-
mand anderes als er hatte damals die Oberauf-
sicht über das Musikdepartment, und im Ge-
gensatz zu anderen Firmen stand hier ein
hochbegabter Musiker als Funktionär zwischen
Produktionsstab und den Künstlern. Kein Wun-
der, daß derart viele Highlights den Stempel
20th Century Fox aufgeprägt bekamen. Das
Booklet von Jon Burlingame faßt leider ein
wenig lustlos zusammen und weckt kaum
Vorfreude auf sein kommendes Buch über den
Newman-Clan. Da wendet man sich doch lieber
Victor Youngs pantheistischem The Cattle aus
dem Raoul Walsh-Western The Tall Men zu;
mit sechs Minuten das längste Stück auf einer
CD, welche dem vielgeschmähten Genre
„Sampler" zur Ehre gereicht.
Matthias Wiegandt + + + +

Für diese romantische Komödie mit Sandra
Bullock zeigt sich Jazzer Dave Grusin von
seiner ganz gefühlvollen Seite und hat äusserst
verträumte Melodien zu Papier gebracht. Eröff-
net wird das Album durch das romantische,

leicht melancholische Main Title: Going Home,
einem samtweichen Schmusejau ganz im Stil
von Erfolgssaxophonist Kenny G. Aber auch in
mehreren anderen Stücken wird der Zuhörer
durch die bezaubernden Sax- bzw EWI
(Electronic Wind Instrument) Soli von Tom
Scott, ergänzt durch eine feinfühlig-dezente
Begleitung, auf die rosa Wolke entführt. Time to
Get Up und Getting Up Again hingegen sind
mitreissende up-best Komposition, in dem für
Dave Grusin so charakteristischen Stil, wäh-
rend Snappy Snaps auf Charleston- und Em-
ployment Opportunities auf Swing Elemente
zurückgreifen.
Alles in allem: wunderschöne Melodien zum
Träumen, die leider viel zu schnell verklungen
sind.
Patrick Ruf + + + +/,

Der als "Prae-Techno" beschriebene Funk-
jaupop des Peter Thomas schwillt uns auf
Doppelsilber in voller Überlebensgröße entge-
gen. Seichtes saxophoniertes Gesäusel und
herb hallende Heavybläser wechseln sich ab
mit französisch-femininem Geflüster und baß-
gitarrisiertem Background. Ein edel entworfenes
Inlay mit Farbfotos aus den Filmen offenbart als
einzige Schwachstelle, daß die Titel nicht den
Filmen zugeordnet werden. Das kaschiert
zudem, daß das nicht alle Musik aus den Jerry-
Cotton-Filmen ist, sondern nur die, die in den
Archiven überlebt hat.
Gordon Piedesack + + +

Gemeinsam mit Hush haben Intrada-Chef
Douglass Fake und Christopher Young eine
Promo-CD zu Murder at 1600 realisiert. Beide
CD's sind nur über den spezialisierten Sound-
track-Handel zu erhalten.
Murder at 1600 ist eine typische Thriller-Musik
wie wir sie spätestens seit Youngs Kompositio-
nen zu Judicial Consent und Copycat kennen
(siehe FMJ 4 & 5/6). Charakteristisch sind die
stetig vorwärts treibenden Rhythmen der
Woodblocks und Shaker, die Nutzung des
Klaviers als Suspenseinstrument in den tieferen
Lagen oder gepaart mit der Harfe in sich wie-
derholenden Vier-Ton-Folgen, einige Oktaven
höher. Dazu geheimnisvolle Streicher und
vehemmente Attacken des tiefen Blechs
(Posaunen &Tuba), die allerdings ganz im
Gegensatz zum Actionspektakel Hard Rain
eher zurückhaltend eingesetzt werden. Anders
als beim eben erwähnte Score, findet sich in
Murder at 1600 leider kein sich im Gehörgang
festsetrendes Hauptthema oder währschaftes
Actionmotiv, das einem den wiederholten Gang

zum CD-Player erleichtern würde. Sicher hat
Murder auch seine Highlights, wie etwa das
bäumige Body Politics mit seinem angedeute-
ten und von mir doch so vermissten Motiv (hier
eine Drei-Ton-Folge des Blechs). Ebenso findet
sich ein fast sentimentales Stück, das man
beinahe schon als Liebesthema bezeichnen
könnte: Allegiance sowie das gefühlsschwange-
re Union Jack. Trotrdem hat mich die Musik
nicht vom Hocker reissen kdnnen; ich favorisie-
re eindeutig Youngs zeitgleich veröffentlichten
Score zu Hush, der einfach mehr Abwechslung
bietet (Rezension dazu in der nächsten Ausga-
be). Murder at 1600 ist eine CD vor allem für
Fans des Komponisten.
Philippe Blumenthai +++

Nach Silva Screen Record's James Horner-
Sampler ist nun endlich auch ein Album mit
Suiten und Themen von Jerry Goldsmith in
gleicher Aufmachung als Doppel-CD erschie-
nen.
Während ich von vielen der Tracks auf dem
Homer-Sampler nicht sonderlich begeistert
gewesen bin, hat mich der Großteil der Auf-
nahmen auf dem Goldsmith-Album durchaus
überzeugt. Wie immer sind die Neuaufnahmen
mit der City Of Prague Philharmonic unter dem
Dirigat von Nic Raine entstanden, und die
Musiker haben es geschafft, Goldsmiths sehr
komplexen und individuellen Stil adäquat einzu-

spielen.

Mit der bombastischen und rhythmischen
Overtüre aus Capricon One wird die erste CD
eröffnet. Anschließend ist die Overtüre aus
Masada, einem von Goldsmiths besten Wer-
ken, zu hören. Mit ihren schwungvollen Mclodi-
en in hebräischer Färbung beweißt Goldsmith,
daß er auch für Fernsehfilme brillante Partituren
schreiben kann, die seinen Kino-Scores in
nichts nachstehen.
Die Suite aus Under Fire stellt einen der Höhe-
punkte des Albums dar. Das Originalalbum ist
längst zu einem begehrten Sammlerobjekt
geworden, und so können sich diejenigen, die
nicht das Glück haben in dessen Besitz zu sein,
auf diese Weise einen Eindruck von Golds-
mith's fantastischer Musik verschaffen, für die
er mit einer Oscar-Nominierung belohnt wurde.
Mit Panflöten, Synthesizer, Sologitarre und
großem Orchester hat Goldsmith eine pulsie-
rende Partitur voller südamerikanischem Flair
geschaffen. Das Liebesthema ist eines von
Goldsmith's Besten, und die Prager Philharmo-
niker haben die Musik sehr lebendig und nah
am Original eingespielt.
Desweiteren besonders hervorzuheben sind die
Suite aus The Omen, die zwar bei weitem nicht
an die Originalaufnahme heranreicht, aber dafür
die wichtigsten Themen in knapp 12 Minuten
kompakt präsentiert, und die beiden Tracks aus
The Swarm, einem von Goldsmith's typischen
Action-Scores aus den späten 70er Jahren, der
schon lange nach einer kompletten Veröffentli-
chung auf CD schreit.
Die flotte Overtüre aus The Great Train Rob-
bery, die dem Orchester einiges an Tempo
abverlangt, sowie die Hauptthemen aus Basic
Instinct, Baby: Secret Of The Lost Legend,
The Shadow und The Russia House runden
den ersten Silberling ab.

Spektakulär beginnt die zweite CD mit einer
Suite aus Goldsmith's Meisterwerk The Blue
Max. Komplett mit Windmaschine schaffen es
wirbelnde Streicher und schmetterndes Blech,
die Größe und Epik von Goldsmith's Themen

einzufangen.
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Eine kurze Suite aus The Boys From Brazil ist
wieder vor allem für die Filmmusikfans interes-
sant, denen es nicht gelungen ist, an die extrem
rare Japan-Pressung heranzukommen. Das
Hauptthema besteht aus einem pompösen
Walzer, dem eine kurze rhythmische Passage
und anschließend ein dramatisches Strei-
cherthema folgen, bevor der Walzer erneut
erklingt und die Suite zu ihrem Ende bringt. Die
Einspielung hält sich auch hier sehr genau an
das Original.

Die First Knight-Suite wartet mit gelungenen
Chor-Passagen auf, und die End-Title-Suite aus
Twilight Zone: The Movie mit ihren brillant
ineinander verwobenen Themen besitzt eine
geradezu magische Atmosphäre.
Aus Medicine Man ist das traumhafte Haupt-
thema vertreten (The Trees), das dem Hörer
die Schönheit und Größe des Regenwaldes
nahebringt. Die Star Trek-Suite, bestehend aus
dem Hauptthema aus Star Trek: The Motion
Picture, der Titelmelodie aus Star Trek: Voya-
ger sowie dem strahlenden Thema aus Star
Trek: First Contact, gehört zu den großen
Goldsur ith-Klassikern.
Kritik ist allerdings an den verbleibenden Tracks
zu üben: Total Recall habe ich noch nie in
einer Einspielung gehört, die dem Original
Rechnung getragen hätte, das Thema aus
Powder wirkt steril und läßt die Emotionalität
der Originalaufnahme vermissen, der Generals-
Suite aus MacArthur und Patton fehlt es am
nötigen Schwung, und auch die Hauptthemen
aus First Blood und Rambo II klingen in mei-
nen Ohren zu unbeteiligt.
Alles in allem ist dieser Sampler vor allem
denjenigen zu empfehlen, die Goldsmith neu
entdecken wollen. Echte Fans werden auf dem
Doppel-Album wenig neues finden, zumal
einige der hier enthaltenen Aufnahmen schon
auf diversen anderen Silva-Samplern zu hören
waren.
Die Einspielungen halten sich in der Regel eng
an die Originale, und wie bei Silva nicht anders
zu Erwarten sind Klang und die Aufmachung
mit einem informativen Bookiet he►vorragend.
Michael Müller + + + + ,4

Zwar wurde jede Episode dieser HBO Miniserie
von einem anderen namhaften Komponisten
vertont, doch das Album enthält neben zahlrei-
chen Oldies nur gerade Michael Kaurens Main
und End Theme. Mir scheint fast, als hätte der
Komponist für diesen Score überflüssiges
Material aus Robin Hood hervorgekramt und
neu bearbeitet.. Denn nicht nur die ersten paar
Takte des 2 '/:-minütige Main Theme weisen
Parallelen zu dieser Partitur auf sondern auch
die Klangfarbe und die Melodie der Trompe-
tenfanfare erinnern an den Kassenschlager.

Noch viel frappanter erscheint mir die Ähnlich-
keit aber im 2-minütigen End Theme.
Obwohl die beiden Themen sehr eindrücklich
sind, lohnt sich die Anschaffung dieser CD, die
lediglich in den USA erhältlich ist -nur für
fanatische Kamen-Fans.
Patrick Ruf +++ (nur Score)

Filmmusikjournalisten ziehen ja gern den
Schlüssel im Rücken ihrer Beckmesser-Identität
auf: schon wieder Songs auf der CD, und sie
sind ja so schlecht! Heute versuche ich's mal in
die andere Richtung -einen Augenblick Geduld
bitte. Zunächst gilt es die erneut eindringlich-
schöne Filmmusik des immer noch viel zu
wenig ins Szenegespräch eingemeindeten
Philippe Sarde zu preisen, und zwar lautstark:
seine verhaltenen Orchesterstücke zu K, einem
französischen Film, der sich wieder einmal
jüdischer Schicksale im Zeichen des Holocaust
zu widmen scheint -die Infos fließen spärlich -,
werden in 14 Auszügen gespielt, wirken homo-
gen in ihrer auf wenigen, intensiven Einfällen
gründenden Gestalt. Wie meistens verzichtet
Sarde auch hier auf den „großen" Ton, schreibt
einen kammermusikalisch-transparenten Satz,
dessen Hauptthema gleich im ersten Stück zu
Ehren kommt. Die meisten Abschnitte entfalten
ein schattiges Panorama, in welches vereinzelt
dissonante Klangpartikel hineindämmern. Track
3 (Le Mur) ist eine „negative" Samba, lädt das
Ohr zwar über ein rhythmisches Continuo zur
Anteilnahme ein, drängt ihm aber gleichzeitig
mißgestimmte Streichertäden auf, die sich als
Tentakeln rasch festwickeln.
Das alles reicht für vier Bewertungspunkte;
ganz sicher in jener Liga ist die CD aber erst
wegen der drei beigefügten Lieder, von denen
eines explizit für den Film geschrieben wurde,
mit den anderen gemeinsam hat, daß es
schwerfällt, die Stimmung, die Intonation zu
halten. Ver les cimes setzt mit der Stimme ein,
aber die aufs Wort folgende Gitarre taumelt
neben dem vokalen Strom. Auch die jiddische
Ballade Mote/e zwingt die Stimme - eines
anderen Sängers -dazu, sich mühevoll auf dem
Kurs des Akkordeons zu behaupten. Schließlich
das schönste, verlorenste Poem seit sehr
langer Zeit: Father beginnt mit einer themati-
schen Abspaltung von Sardes Hauptthema, und
dann singt eine Frauenstimme, deren vokale
Konstitution so zerbrechlich ist, daß man wär-
mend beispringen möchte, ihr vereinsamtes
Lied.
Gerade weil so viele Popsongs auf Filmmusik-
CDs die Analogie zum Kropf ertüllen, muß hier
auf die erschütternde Intensität der eingefügten
Vokalstücke hingewiesen werden. Mit ihrer
Hinzunahme wurde die CD erst zu dem was sie
ist: schwermütige, gedeckte Todeslyrik - nach-
träglich mit einem Ehrenpreis neben dem
(schon überreichten) „Score of the Year 1997"
zu versehen!
Matthias Wiegandf + + + + +/,

Das grösste Problem dieser CD ist das fürch-
terliche Sequencing. Wer auch immer die Idee
dazu hatte, drei Filme der Clint Eastwood/Dirty
Harry-Reihe auf einer CD zu vereinigen, dem
gebühre zwar Respekt angesichts der zu er-
wartenden Umsatzzahlen. Warum aber man die
Musik zu den drei Filmen Dirty Harry, Magnum
Force und Sudden Impact wild durcheinander
mixt, so dass Dirty Harry's griffiger Jau-Funk
der anfangs 70er sich mit dem modern urbanen
80er Sound zu Sudden Impact fast Track auf
Track ein Stelldichein gibt, ist alles andere als
Hörertreundlich und wohl einem gar übereifri-

gen und völlig unmusikalischen CD-
Produzenten zu verdanken. Wer sich die Zeit
nehmen will, kann die drei Scores wie folgt
programmieren: Dirty Harry 1, 2, 8, 10, 13, 14,
17. Magnum Force: 6, 7, 11, 16, 17, 18. Sud-
den Impact: 3, 4, 5, 9, 12, 15, 19.
Nur so ergibt sich ein nachvollziehbarer Hör-
spass des klassischen und unverkennbaren
Schiirin/Action Sounds der 70er Jahre mit
deutlichen Verlusten bei Sudden Impact, dem
uninteressantesten der drei Scores. Immerhin
vermSgen sämtliche der hier vorgestellten
Musiken dem oftmals geistloseren Orchester-
bombast der 90er Jahre Actionscores die Stirn
zu bieten.
Philippe Blumenthai + + + ~/,
(mit Abzügen für das Sequencing)

~ ~,

Eine gekaufte CD bis zur Hälfte anhören und
dann genervt für Monate in den Schrank stel-
len. Wer kennt das nicht? Irgendwann kehrt
aber doch die Neugierde zurück. Im Fall von
Ishams Thrillermusik bedart es da freilich einer
offenherzigen Einstellung, denn die fünf Score-
Titel (vier Songs vorab verprassen ein Drittel
der Spieldauer) bedienen keineswegs die
durchschnittlichen Erwartungen an einen So-
undtrack.
Nach dem Schweigen der Lämmer, den sieben
Todsünden und kopierten Tötungsarten früherer
Morde haben wir es nun mit einem Serientäter
zu tun, der junge Frauen in einem Kellerverließ
mitten in abgelegenen Waldgründen am Leben
erhält, so lange sie nicht zu fliehen versuchen.
Erneut muß sich Morgan Freeman als Officer in
die Gehirnwindungen des Finsterlings eindre-
hen, scheinbar mit Erfolg. Aber wie stets, wenn
eine Masche abgespult ist, versucht man die
Dekadenz mit Haken und Ösen zu übertün-
chen, weshalb es hier nach dem Finale noch
eine neue Wendung gibt. Eine Milchtüte liefert
die Befreiung.

Ishams Musikbeitrag, eine typische Heimwer-
ker-Arbeit, entbehrt thematische Zusammen-
hänge; lediglich das neunminütige Schlußstück
zelebriert als Zentrum einen pathetischen
Blechbläserchoral mit Streichereinfassung.
Sonst läßt Isham orchestrale und Chorale Teile
in seinen flächig wuchernden Elektroniksound
hinübergleiten. Es sei empfohlen, die CD in
nachdenklichen Stunden sehr aufmerksam und
mit einem guten Kopfhörer ausgestattet zu
verfolgen, denn in der solchermaßen begrenz-
ten, solipsistischen Welt entfaltet sich die
räumliche Weite der Musik auf besonders
gewinnende Weise. Vielleicht braucht man vier,
fünf Versuche nacheinander, aber irgendwann
treibt man symbiotisch mit in diesem seltsamen
Klangozean. Vom anfänglichen Eindruck und
den dabei zusammengezogenen Brauen bleibt

...................................................................................................................................................................................................
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spätestens im meditativen Epilog nichts mehr
übrig.
Matthias Wiegandt + + +

Die Sucherei hat endlich ein Ende!! Das qual-
volle Durchstöbern von Auktionsinseraten in
Miniaturschrift oder das endlose Surfen im
Internet, um ein Exemplar für weniger als die
regulären $250 zu finden, gehören endgültig
der Vergangenheit an, nachdem Joel McNeely
zusammen mit dem exquisiten London Sym-
phony Orchestra diesen Klassiker neu einge-
spielt hat. John Barrys Partitur aus dem Jahre
1981 ist eine der sinnlichsten -wenn nicht
sogar die sinnlichste Filmmusik aller Zeiten.
Das hocherotische Saxsolo, welches weite Teile
der Partitur beherrscht, bringt die Luft zum
Knistern und das Blut in Wallung. Ergänzt wird
dieser Klangorgasmus von samtweichen Strei-
chern und verführerischem Klavier. Dabei legt
uns der Jungkomponist nicht nur eine sehr gute
Einspielung vor, die meiner Meinung sogar eine
Spur lasziver ist als das Original, sondern
beschenkt uns auch noch mit drei neuen Cues:
Ned (1:04), Matty's Place (1:35) und 1'm Bur-
ning Up (1:18). Eine absolute Perle, die keinen
kalt lässt.
Patrick Ruf + + + + +/,

James Newton Howard und Regisseur Andrew
Davis arbeiteten bereits beim vielgelobten
Harrison Ford/Tommy Lee Jones-Vehikel The
Fugitive ertolgreich zusammen, was dem
Komponisten einen der wenigen Oscarnomina-
tionen für einen Actionscore einbrachte.
Howards A Perfect Murder ist eine vor allem
auf Spannung und Suspense getrimmte Kom-
position, die der Komponist üblicherweise mit
recht dezenten, unaufdringlichen Synthesizer-
klängen und perkussiv angelegten Mustern, oft
ebenfalls aus der Elektronikkiste, anreichert (It's
too Late). So ähnlich kennen wir es beispiels-
weise aus Just Cause oder eben The Fugitive.
Mit einem leichten Hang zum Sounddesign
kündigt Howard Unbehagen und dramatische
Hochspannung an (Intruderj. Mit tiefsten Pia-
noostinati, viel Perkussion, Streichercluster und
kurzen, repetitiven Motiven für Celli und Bässe
bzw. Hörner steigert er die Spannung ins Un-
ermessliche (The Attack).
A Pertect Murder ist eine wenig melodische
Angelegenheit, auch wenn Howard mit einem
bezaubernden Motiv (wahrscheinlich für den
von Gwyneth Paltrow gespielten Charakter),
das in kurzen Auszügen zu Beginn der CD und
düster im 6-Minuten Track Can You Ever Forgi-
ve Me? variiert wird, die CD beschliesst. Sicher
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aber ist der Score eine kleine Trouvaille für
Liebhaber von Thrillermusik, die nicht unbedingt
auf Originalität in jedem einzelnen Takt setzen.
Philippe Blumenthai + + + +/,

'GHI
onhe

Mit Firelight hat Christopher Gunning die
Gelegenheit bekommen, den
Score zu einem großen, emotionsgeladenen
Drama, welches im England des
letrten Jahrhunderts spielt, zu komponieren.
Christopher Gunning ist dem großen Publikum
bisher eher unbekannt geblieben, obwohl er
sehr effektvolle Musik für die britische Horror-
film-Firma Hammer geschrieben hat und mit
When The Whales Came eine der schönsten
Partituren komponiert hat, die mir jemals zu
Ohren gekommen sind.
Auch sein Score zu Firelight stellt eine atem-
beraubend schöne und leidenschaftliche Kom-
position dar. Dabei stand Gunning vor der
Aufgabe, Musik zu schreiben, die zugleich
Liebe, Verlust, Leidenschaft, Trauer und Hoff-
nung widerspiegeln sollte.
Herausgekommen ist eine Musik voller großer
Gefühle, eine Partitur, die mai sanft und leise,
mal aufbrausend und bombastisch klingt.
Zwei zentrale Themen ziehen sich durch die
Partitur. Zum einen das Thema von Elisabeth,
der Gouvernante, das zugleich für ihre auflcei-
mende Liebe zu dem Großgrundbesitrer Char-
les steht. Ihr Thema wird meistens von einem
Cello gespielt und findet seine leidenschaftlich-
ste Interpretation in dem Stück Loving By
Firelight.
Das zweite Thema steht für Elisabeth's Tochter
Louisa. In Louisa ist es von Solo-Flöte zu
hören, die von Klavier und Streichern begleitet
wird. Das Thema wirkt ungemein unschuldig
und sanft.
Beide Themen tauchen im Verlauf der Partitur
leitmotivisch immer wieder auf und geben der
Musik eine innere Geschlossenheit.
Neben diesen eher sanften und wunderschönen
Melodien gibt es aber auch einige sehr drama-
tische und donnernde Passagen, wie man sie in
The Rescue oder The Power Of Desire hört und
in denen das volle Orchester zum Einsatr
kommt.
Zudem hat Gunning zwei Polkas geschrieben,
die das Zeitkolorit unterstreichen sollen und
sich wunderbar in das Gesamtwerk einfügen.
Insgesamt stellt Firelight ein wunderbar emoti-
onsgeladenes Album eines zu Unrecht wenig
bekannten Komponisten dar, das man sicher
mehr als einmal in den CD-Player legen wird.
Michael Müller + + + + +

Ganze drei (!!!) Silberlinge hat Ryko für die
Partitur dieses Eposes produziert. Dabei enthält
die erste CD den offiziellen LP-Soundtrack -
eine Neueinspielung unter der Leitung von
Komponist Alfred Newman - während die CD 2
und 3 die originalen Filmmusik-Aufnahmen
enthalten, wodurch dieses luxuriöse Album eine
beeindruckend umfangreiche und komplette
Wiedergabe dieses eindrücklichen Scores
bildet.
im Gegensatz zu anderen biblischen Filmen
verzichtete Alfred Newman hier fast gänzlich
auf die typischen römischen Trompe-
ten&Trommel-Fanfaren/Märsche und auch die
gewaltigen, gottesfürchtigen ChSre setrt er nur
selten ein. Statt dessen komponierte er eine
sehr feinfühlige, lyrische und gefühlsvolle
Partitur, weitgehend von Streichern, Flöte und
Harfe dominiert, und die nur selten zu episch-
bombastischer Grösse anschwillt wie z.B, in

Lazarus, Come Forth oder Resurrection And
Ascension mit ihrem pompös-erhabenen Chor.
Fazit: The greatest score euer Sold
Patrick Ruf + + + +

Als man 1913 zum hundertsten Geburtstag des
Komponisten Richard Wagner einen ambitio-
nierten Stummfilm drehte, unterlag man bereits
den Gesetzen des Urheberrechts, und denen
zufolge war der Komponist noch nicht lange
genug verstorben, um seine Musik in öffentli-
chen Besitz übergehen zu lassen. Die Erben
hingegen verlangten eine derart astronomische
Summe, daß Giuseppe Becce, nicht nur ein
guter Komponist, sondern später auch Autor
einer „Kinobibliothek", aus der sich Stummfilm-
musiker ihr passendes Repertoire nach
„Situationen" zusammenstellen konnten, kein
Arrangement wagnerscher Kompositionen
vorlegen konnte; und einfach irgendetwas zu
komponieren hielt er wohl auch für pietätlos. So
kam es zur „Wagner-Vermeidungsmusik", die
sich aus sonstigen Klassikern ein bald derb-
komisches, bald geschickt montiertes Eldorado
salonorchestrierter Kleinkunst schuf. In einer für
den Norddeutschen Rundfunk produzierten
Aufnahme spielen gute Solisten: zum Streich-
quintett gesellen sich eine Klarinette, ein Kla-
vier, das Harmonium und Schlagzeug. Nicht
jeder wird die klassischen Kompositionen
(wiederer)kennen, und so hätte man im Booklet
gern eine genaue Übersicht der verwendeten
Stücke erhalten. Becce sah seine Aufgabe nicht
als Reminiszenzenjägerei, doch ohne den Film
wirken die Stücke einfach nur kurios, speziell
die überdeutlich an Wagners Fliegender Hol-
länder-Ouvertüre entlangschrammende Musik
zur Meeresüberfahrt (Track 7 auf CD1). Wer
aber auch sonst Freude an Parodien oder
Salonmusik allgemein hat, liegt mit der günstig
verkauften Doppel-CD sicher nicht falsch.
Matthias Wiegandt + + ~/,

Agony and the Ecstasy (1965) ist die verfilmte
Geschichte des Michelangelo Buonarroti und
seines Meisterwerkes: Der Bemalung der
sistinischen Kapelle. North zollt dem Ambiente,
in dem Carol Reeds Film- spielt, mit seiner
reichen, pastoralen Musik Tributt, die einen
eigentümlich religiösen Charakter verströhmt
und völlig auf den üblichen Zuckerguss, die
man in der Musik zu anderen „Kostümschinken"
Hollywoods so oft zu hören bekam, verzichtet.
Entstanden ist eine dramatische, fast unver-
gleichlich komplexe und würdige Partitur aus
feierlich anmutender, fast barocker Musik,
bewegender Eloge an Michelangelos Kunst und
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verhangener Depression der Kriegswirren um
Papst Julius, die North bestechend einfängt.
Das beigefügte Booklet ist eine ausgezeichnete
Ressource mit Track-by-Track Beschreibung,
filmischen und geschichtlichen Fakten. Einzig
ein Hinweis darauf, ob man für diese Neuein-
spielung die Originalinstrumentation von Alex
North übernommen hat, bestehend aus so
ungewöhnlichen Instrumenten wie dem Bariton,
der Altflöte oder der Bassoboe, habe ich ver-
misst.
Jerry Goldsmith und Produzent Robert Town-
son setren der Serie der Alex North Neuein-
spielungen mit The Agony and the Ecstasy ein
weiteres Glanzlicht auf.
Philippe Blumenthai + + + + +

Der Argentinier Lalo Schifrin, der bei diesem
Projekt als musikalischer Direktor fungierte, hat
für den Film nicht nur eine Vielzahl wunder-
schöner Tangos zusammengestellt, sondern
auch noch sechs eigene Kompositionen beige-
steuert. Diese im klassischen Stil gehaltenen
Stücke sind sehr emotional, leidenschaftlich
und sogar etwas stürmisch. Eine andere Atmo-
sphäre verströhmt Tango Lunaire, in welchem
auf das Akordeon verzichtet wurde. Aus dem
Rahmen fällt auch Tango para Percusion, das
lediglich von Schlaginstrumenten vorgetragen
wird. Besonders eindrücklich und dramatisch ist
La Represion, der vom Buenos Aires Philhar-
monic Orchestra und Chor eingespielt wurde.
Diese bombastischen Klänge, vermischt mit
dem Gesang, gehen einem wirklich unter die
Haut.
Ein Muss für jeden der gerade mit Tango-
Stunden angefangen hat. Ansonsten werden
sich wohl nur noch Kompletisten für diesen
Soundtrack ervvärmen können.
Patrick Ruf + + +

Der neue Film von Bille August (Das Geister-
haus) mit Liam Neeson, Geoffrey Rush, Uma
Thurman und Claire Danes in den Hauptrollen
ist bereits die siebte Vertilmung des Victor
Hugo Klassikers. Die erste Vertilmung von 1935
vertonte Alfred Newman, für eine andere Ver-
filmung von 1952 komponierte Alex North die
Musik. Bei derart großen Vorgängern bedurfte
es eines würdigen Nachfolgers. Zuerst sollte
Oscargewinner Gabriel Yared (The English
Patient) die Musik komponieren, er wurde aber
aus bisher nicht bekannten Gründen von dem
Projekt gefeuert. Daraufhin sprang Basil Pole-
douris für ihn ein und mußte in relativ kurzer
Zeit für Ersatz sorgen. Nach Starchip Tro-
opers also eine neue Herausforderung für

einen der vielseitigsten Komponisten, die
derzeit in Hollywood arbeiten. Das Ergebnis?
Ein wunderschöner, ruhiger, wenn auch von der
Stimmung her trauriger Score. Man merkt der
gesamten Musik an, daß Poledouris' Gefühle
anläßlich des plötzlichen Todes seines langjäh-
rigen Freundes und Orchestrierers Greig
McRitchie, dem auch dieses Album gewidmet
ist, in die Komposition eingeflossen sind. Dies
verdeutlicht sich schon, wenn die ersten Takte
des Theme from Les Miserables erklingen; ein
ruhiges, harmonisches Streicherthema. Dieses
Thema wird im zweiten Track (Vigau) variiert.
Der Score enthält fast keine mit früheren Kom-
positionen vergleichbare Elemente, lediglich der
Beginn des letzten Tracks (Funeral Aftack)
erinnert ein wenig an Starship Troopers; so
schnell diese Ahnlichkeit auffällt, so schnell ist
sie aber auch wieder verschwunden.
Die hervorragende Einspielung der Musik
ertolgte glücklichervveise in London mit dem
LSO, welches so eine sehr zufriedenstellende
CD-Veröffentlichung ermöglichte, da keine re-
use fees angefallen sind. Die Präsentation des
Scores auf der CD ist sehr ungewöhnlich. Sie
ist in lediglich vier Suiten aufgeteilt: Valjean's
Journey (6:09), Vigau (19:02), Paris (12:48),
The Barricades (11:15) (Die im Booklet ange-
gebenen Track-Längen sind falsch). Diese vier
Suiten besitzen ihrerseits wieder Untertitel. Da
die Untertitel nicht per Index direkt anspielbar
sind, kann man sich die Titel nur komplett
anhören. Man muß sich für diese CD Zeit
nehmen, es reicht nicht nur 'mal kurz auf die
Schnelle' in ein bestimmtes Stück reinzuhören.
Wer sich aber diese Zeit nimmt, wird bestimmt
nicht enttäuscht werden.
Uwe Sperlich + + + + y,

Die neuste Enterprise-Errungenschaft der GNP
Crescendo Leute ist die lange versprochene,
von Fans der Serie ungeduldig erwartete CD
mit Musik von Jay Chattaway zur legendären
TV-Serie.
Nach dem obligaten Hauptthema, diesmal mit
Patrick Stewart im Off, werden sieben Episoden
auf dem Album musikalisch präsentiert:
Tin Man wird mit fast 15 Minuten am meisten
Platz eingeräumt, unterteilt in 5 Tracks. Die
Suite ist angereichert mit exotisch-elektronisch
anmutenden Klängen und epischen Momenten
allen voran für Streicher, Hörner und Perkussi-
on.
Das Theme from Inner Light aus der gleichna-
migen Folge war bereits auf der CD The Best
of Star Trek (siehe Rezension in Heft 9/10)
enthalten, dort jedoch in orchestraler Form und
mit einer Länge von über 6 Minuten. Das hier
vorliegende Stück ist vom Komponisten (Piano)
und dessen Tochter (Pennywhistle) speziell für
diese CD eingespielt worden. Bezaubernd, aber
bei weitem nicht so traumhaft schön wie die
Orchestereinspielung.
Etwas weniger anprechend ist das bedrückend-
düstere, von Streichern und Holzbläsern domi-
nierte Hooked an Ronin aus der Folge Sub
Rosa. In ähnlichen Bahnen verläuft auch Pain-
ful Revelation aus Dark Pages. A Fistful of
Datas, jene im Holodeck spielende Wild West-
Folge, drängt mit der Italo-Western-Atmosphäre
einer Morricone-inspirierten Mundharmonika-
/Gitarrenkombination in ein Star Trek-fremdes
musikalisches Gebiet vor. Dramatischer geht es
in Descent Parts 1 & 2 zu und her, wenn die
Crew der Enterprise wieder mit den Borg kon-
frontiert wird. Chattaway erhielt die Gelegenheit
nach dem Rausschmiss des für die wenig
inspirierten Produzenten der Serie zu wenig
umgänglichen Ron Jones, ein neues Borg-
Thema zu entwickeln, das allerdings weit weni-

ger eindrücklich ausfällt als jenes für The Best
of Both Worlds.
Birthright Part 1 (Data in Dreamland) be-
schränkt sich zu Beginn des Stückes auf syn-
thetische Klänge, die die Visionen Datas, der
zuvor von einem abrupten Energieaustoss
ausser Gefecht gesetzt wurde, untermalen
sollen.
Die vierte, reine Next Generation-CD hinterlässt
gemischte Gefühle und ist wohl eher für Fans
der Serie oder des Komponisten von grösserer
Bedeutsamkeit.
Philippe Blumenthai + + +

Es ist ja die Regel, daß Kritiker einander wider-
sprechen, wie ein Blick auf die vergleichende
Kurzbewertungstafel zeigt. Seltener dürtte
hingegen ein deutlich umschwenkendes Urteil
bei ein und demselben Rezensenten binnen
weniger Monate vorkommen, und dann auch
noch in bezug auf eine Komposition, die nicht
etwa innerhalb von fünf, sechs Durchläufen
ihren Nimbus eingebüßt hat, sondern schon
Jahre im Schrank steht. Doch genau das muß
ich hier im Hinblick auf die vorliegende Wieder-
veröffentlichung eines Rözsa-Spätwerks (1978)
durchexerzieren. Mein im ersten Teil des Röz-
sa-Porträts eher besorgter Blick auf die Film-
musiken der 70er Jahre gipfelte in der Fest-
stellung, mit The Private Files of J. Edgar
Hoover sei Rözsas „Tiefpunkt' erreicht. Diese
Komposition lag bislang auf einer nur noch
mühsam beschaffbaren CD mit dem Titel
Double Life vor (Bay Cities 1020), und zwar als
Suite von gut 25 Minuten Länge. Ich vermute,
hier mißmutig der schlampig aufgenommenen,
mit einer wehenden Rauschfahne behafteten,
dumpf klingenden Präsentation sowie dem Full
Screen-Video mit übler Tonspur aufgesessen
zu sein. Denn die neue Citadel-Veröffentlichung
hat nicht nur einen deutlich klangprächtigeren
Sound (mit leider immer noch vorhandenen
Störgeräuschen), welcher die Komposition
wesentlich kraftvoller erscheinen läßt als die
ältere CD, sie ist überdies in 23 Segmente
aufgeteilt, von denen rund die Hälfte erstmals
den Weg auf einen Tonträger fand; meist kurze
lyrische Stimmungsstücke, die sich ruhig um
die prägnanten Hauptelemente gruppieren. Nun
überläßt man sich viel lieber dem vorwärtsstür-
menden Zentralthema für die Hauptgestalt, den
Klarinetten- und Streicherkantilenen für besinn-
liche Abschnitte, dem mitreißenden, urbanen
Hornthema zu Beginn der End Titles -und
gelangt zu einem deutlich wohlwollenderen
Urteil.
Dem arbeiten auch beide Bonus-Beigaben zu:
bereits zuvor veröffentlichte Suiten aus Lydia
(1941, Klavierversion -für das auf und nieder
wogende Teilstück The Sea möchte man rund
um die Uhr Klavier üben) und Crisis (1950,
Gitarrenstücke). Ich habe mich gern des Besse-
ren belehren lassen und empfehle die CD um
so lieber, als das vermeintlich Bekannte sich
dank einer engagierten Neu-Offerte der Citadel-
Leute in ganz neuem Licht präsentiert. Nämli-
ches bescheint die gar nicht altersblassen
Farben der Hoover-Musik! Neben Salters Maya
die zweite bedeutsame CD des kleinen Labels
in diesem Jahr.
Matthias Wiegandt + + + +/,
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Fast einstimmig reagierten die Insider der Karl-
May-Szene auf die Rückkehr des Pierre Brice:
Einziger Lichtblick war die Verpflichtung von
Martin Böttcher, der sich hiermit endgültig ein
Denkmal als der Winnetou-Komponist gesetrt
hat. Trotz der Unterstütrung des legendären
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Deutschen Filmorchesters Babelsberg klingt er
etwas flügellahm und arg recycelt (die Winne-
tou-Melodie zum hundertsiebenundfünfzigsten
Mal), aber die Story bot auch nicht viel Inspi~a-
tion für einen Action-Score wie damals in den
Sechzigern. Dafür sind die Streicher hier so
butterweich wie selten zuvor. Man hätte dem
guten Martin Böttcher allerdings einen besseren
Film zum Revival gewünscht.
Gordon Piedesack + + y,

Ein aus der Art geschlagener Karl-May-Film mit
untypischer Musik floppte in den Kinos und galt
lange und zurecht als verschollen. Aber für die,
die Peter Thomas nur als Weltraum-Dauer der
Raumpatrouille kennen, gestaltet sich sein nicht
alltäglicher Ausflug in den Wilden Westen als
sehr delikat. Typisch jedoch sind sein spartani-
sches Großorchester und die Tatsache, daß ihn
die Vorarbeit seines Freundes Martin Böttcher
völlig kalt läßt.
Gordon Piedesack + +

Aus dem reichhaltigen Song-Repertoir von Irma
La Duce, welches ursprünglich ein Musical war,
übernahm Andre Previn nur gerade die Mclodi-
en von „Dis Donc, Dis Donc" und „Our Langua-
ge of Love" (beide von Marguerite Monnot),
welche er mit seinem eigenen Thema „Look
Again" wie auch weiteren Eigenkompositionen
vermischte. Entstanden ist eine seichte, unter-
haltsame und abwechslungsreiche Partitur, die
von unkompliziert, überdreht und sorglos bis hin
zu romantisch reicht und hervorragend die
komödiantischen und dramatischen Momente
dieses wundervollen Streifens unterstreicht.
Ausserdem verleihen die gelegentlichen Akkor-
deon-Passagen der Musik nicht nur eine unver-
verwechselbare Pariser Atmosphäre sondern
versprühen auch einen ganz besonderen unwi-
derstehlichen Charme.
Patrick Ruf + + +

Battle Beyond the Stars ist einer der Horner-
Scores, von dem ich mir lange Zeit am sehn-
lichsten eine CD-Veröffentlichung gewünscht
hatte. Was für eine Freude, als die Musik dann
kürzlich tatsächlich auf einer CD herausge-
bracht wurde, und zwar zusammen mit Huma-
noids from the Deep in einer auf 500 Exempla-
re limitierten (Bootleg-)Edition.
Um es gleich vorweg zu sagen: das Album
lohnt sich in erster Linie wegen dem ersten
Score, denn Humanoids from the Deep ist

32

eher schwach: Solo-Trompete, düsteres Piano-
Geklimpere, jaulende Streicher und einige
interessante Percussion-Effekte lassen die
Erinnerung an einen anderen, wesentlich bes-
seren Horror-Score aus der Feder von Horner
erinnern, nämlich an Wolfen. Von daher kann
diese Musik nur als eine Fingerübung für seine
späteren Partituren betrachtet werden.
Auch eine Fingerübung, aber eine enorm unter-
haltsame, ist James Horners Score zu dem
relativ billig hergestellten Science-Fiction-
Abenteuer Battle Beyond the Stars.
Horner selbst war mit dem Orchester, das ihm
für die Aufnahme zur Vertilgung stand, absolut
unzufrieden gewesen, und so hat er sich bis
heute gegen eine o~zielle Veröffentlichung der
Musik gewehrt. Aber auch wenn man merkt,
daß Horner beim Verfassen der Komposition
ein wesentlich größeres Orchester im Auge
(bzw. im Ohr) hatte, und manche Passagen
bisweilen ein wenig holprig klingen, so kann
sich das Ergebnis doch hören lassen.
Am ehesten läßt sich Battle Beyond the Stars
als Vorläufer zu Krull und Star Trek II - The
Wrath of Khan beschreiben. Viele der in den
beiden späteren Werken verwendete Motive
sind hier schon in Ansätzen zu hören. So erin-
nert das wunderschöne und üppige Love-
Theme an das Liebes-Thema in Krull, während
die vielen brillanten Action-Sequenzen ebenfalls
Erinnerungen an Krull und die Weltraumkämpfe
in Star Trek II wecken. Der Main Title beginnt
mit den mittlervveile für Horner so typischen
verhallenden Trompeten, um dann in das
bombastische und mitreißende Hauptthema,
getragen von schmetterndem Blech und epi-
schen Streicher-Arrangements, überzugehen.
Mit Malmori Rear Guard beginnt dann die
Action, die bis auf wenige Verschnaufpausen
nicht mehr zur Ruhe kommt. In Nanelia And
Shad ist erstmals eine Variation des Love-
Themes zu hören, und in Cowboy And The
Jackers wird das „Cowboy"-Thema, ein flottes
und mitreißendes Stück, mit Trompeten vorge-
stellt, bevor es dann von anderen Gruppen des
Orchesters weitergeführt wird.
Die vielen Action-Stücke des Scores bestechen
durch schmetternde Bläser und einige unge-
wöhnliche Synthesizer-Effekte.
Doch trotz dem Spaß, den die Musik beim
Anhören macht, muß auch darauf hingewiesen
werden, daß James Horner schon in jungen
Jahren gerne auf die Partituren seiner Kollegen
geschielt hat, denn vor allem die Synthesizer
und einige Action-Passagen klingen verdammt
nach Jerry Goldsmith"s Partitur zu Star Trek -
The Motion Picture.
Dennoch hat Horner mit Battie Beyond the
Stars meiner Ansicht nach einen seiner aufre-
gendsten und temporeichsten Scores vorgelegt.
Aufmachung und Tonqualität des Albums sind
hervorragend, und vor allem den Horner-Fans,
die die Frühwerke des Komponisten schätzen,
ist die CD wärmstens zu empfehlen.
Michael Müller
Battle Beyond The Stars + + + + +
Humanoids From The Deep + + +/2

Durch seine feinfühlige Verknüpfung von zeit-
genössischer amerikanischer Musik mit tradi-
tioneller Filmmusik etablierte sich Alex North in
den 50er Jahren rasch als erfolgreicher und
gefragter Komponist des „Post Golden Age".
The Misfits aus dem Jahre 1961 mit Marilyn
Monroe, Clarke Gable und Montgomery Clift
vertonte der Komponist einerseits mit orche-
stralen Stücken, die von hochdramatisch (Main
Theme, The Round-Up Suite) bis hin zu strei-
cherlastigen Zärtlichkeiten (Love's Reverie)
reichen. Andererseits verwendete der Musiker
auch anspruchslose Jazzarrangements (Help)

und mitreissende Big Band Cues (Roslyn,
Paddleball).
Fazit: Wem Alex North's Partitur zu A Streetcar
Named Desire gefallen hat, wird sich ohne
Zweifel auch an diesem jazzigen Score ergöt-
zen.
Patrick Ruf + + + + ~/,

• • ~:~.

Fast eine Stunde lang ,unterhält uns Bernard
Herrmanns Musik zum Abenteuerfilm The 7th
Voyage of Sindbad auf dieser CD aus der
Reihe Varese Sarabande Film Classics, einge-
spielt vom Royal Scottish National Orchestra
unter dem Dirigat von John Debney, der für den
damals bei The Avengers beschäftigten
Stammdirigenten für Herrmann-
Wiedereinspielungen, Joel McNeely, den Takt-
stock übernahm. Herrmanns Musik beginnt
standesgemäss mit einer furiosen Overture, ich
bin fast versucht zu sagen, einer arabischen
Variante der Overture aus North by Northwest
mit dem so unverkennbaren Herrmann'schen
Touch. 7th Voyage ist eine musikalische Reise
in die Mythen und Legenden des märchenhaf-
ten Arabiens, voller für die damalige Zeit typi-
schen Anlehnungen ans Landeskolorit, die
Herrmann aber gekonnt adaptiert und in seinen
spannenden Score einbindet. Dieses arabische
Ambiente behält die Partitur fast stetig bei und
umrahmt gerade damit die schwärmerischen
Stücke des Scores. Nur wenn es in spannende
Gefilde eines The Cyclops, The Fight oder des
legendären Duel with the Skeletons geht, bricht
die Musik mit gewaltiger Energie aus dem
ohnehin recht beweglichen Korsett morgen- und
abendländischer Klänge aus, die Herrmann zu
einem abenteuerlichen Kaleidoskop ver-
schmilzt. Abwechslungsreich, verführerisch und
meisterhaft ist sein Score, ein Prachtexemplar
des farbenprächtigen Kostüm- und Abenteuer-
filmes Ende der 50er Jahre.
John Debneys Interpretation ist beeindruckend
und steht der vielgelobten McNeely-Reihe in
nichts nach. Derweil warte ich gespannt auf
Bruce Broughtons Einspielung von Jason and
the Argonauts, die auf Intrada erscheinen soll.
Das Booklet übrigens gibt einige interessante
Aufschlüsse in Sachen Inspiration und musika-
lischer Selbstzitate des Komponisten.
Philippe Blumenthai + + + + +

~ •- •:
•. -.

..• ~~-
Kein Autor einer Filmmusikgeschichte läßt es
sich entgehen, Leonard Rosenurans The Cob-
web (1955) mit Ehrturcht zu würdigen, ent-
schied sich der Komponist schließlich dafür,.
nicht nur einen frei-atonalen Score einzubrin-
gen, sondern mit seriellen Strukturen zu arbei-
ten. Strenge „Zwölftontechnik", von Arnold
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Schönberg entwickelt, verlangt, daß kein Ton
wiederholt werde, ehe nicht alle weiteren elf
Bestandteile einer chromatischen Skala ver-
wendet worden sind. Nach Rosenurans eigener
Aussage ging es ihm aber nicht darum, nun aus
rein innovatorischer Absicht heraus mit solchen
Reihenbildungen zu operieren; er habe sich
vielmehr vom Sujet des Films inspirieren las-
sen. Selbiger spielt in einer psychiatrischen
Klinik, und die seelische Labilität der Patienten
ließ sich auf diese Weise künstlerisch umset-
zen.
Aus heutiger Sicht wirkt die Verknüpfung musi-
kalischer mit medizinischen Phänomenen - in
der Analogie von musikalisch strenger Atonali-
tät zu psychischen Wahnsystemen - allerdings
nicht gerade unproblematisch, hat doch das
Vokabular der Nazis ebenfalls die Musik
Schönbergs als „entartet' verfemt. Läßt man
solche „Correctness"-Empfindungen außer
acht, so erweisen sich die vier Auszüge als
keineswegs außerordentliche Musikkulisse zum
eher biederen Drama. Die „meckernden" und
polternden Abschnitte laden nicht zu wieder-
holtem Hören ein; immerhin transportieren die
lyrischen Partien mit ihrer spannungsreichen
Intervallführung einen bescheidenen Reiz. Nur
ist im Bereich der Neuen Musik zu jener Zeit
weitaus Aufregenderes geschrieben worden, so
daß die werbenden Argumente für Rosenurans
Musik eher historischen Wert besitzen.
Der ausführlicher dokumentierte Score auf
dieser CD gilt dem ersten Film um den „Mann,
den sie Pferd nannten". Aber revisionistische
Western haben -bei aller willkommenen Libera-
lität -eine sehr geringe filmische Halbwertzeit,
und Rosenurans Partitur mit ihren friedenflü-
sternden Flötendialogen und ethnisch kolorier-
ten Tänzen ist dann doch zu prätentiös, um die
gewollte Einfachheit und Naturnähe des roten
Volkes glaubhaft machen zu können.
Matthias Wiegandt + +

Seit seiner hervorragenden Partitur zu dem
Monster-Streifen Mimic ist Marco Beltrami
Filmmusik-Fans ein Begriff. Mit einer Mischung
aus nahezu opernhaft bombastischen Themen
und brillanten Choreinsätzen hat Beltrami es
geschafft, der typischen Synthesizer-Musik
oder schrillen Streichern, die man ansonsten
von Horror-Filmen gewohnt ist, einen eleganten
und interessanten Score entgegenzusetzen.
Auch seine Musik zu den beiden äußerst erfolg-
reichen und hintergründig ironischen Scream-
Streifen kann sich durchaus hören lassen.
Beltrami verzichtet zwar nicht auf bereits be-
kannte schrille Orchesterklänge und eher
unstrukturierten sinfonischen „Lärm", doch
seine streckenweise originelle Instrumentierung
und einige ungewöhnlich melancholische Moti-

ve lassen die beiden Partituren weit über dem
stehen, was man eigentlich von einem Horror-
Score erwartet.
In Tracks wie Sidney's Lament, Trouble In
Woodsboro, NC-17, Deputy For A Friend oder
If"s Over, Sid verbinden sich Solostimmen oder
Synthesizer-Chöre mit eher „poppig" arrangier-
ter Musik zu einigen nahezu traumhaften Mclo-
dien, die ein willkommenes Gegenstück zu den
harschen und spannungsgeladenen Orchester-
klängen bilden, wie sie u.a. in Altered Ego,
Chasing Sidney, Cici Creepies oder Dewpoint
and Stabbed zu hören sind. Dabei schafft es
Beltrami allerdings nicht, seinen Partituren eine
innere Geschlossenheit zu geben, da er nicht
leitmotivisch arbeitet und die Themen, die er
benutzt, nicht weiterentwickelt werden.
Schuld mag daran allerdings auch die Präsen-
tation der Scores auf dem Varese-Album sein.
Filmmusik-Fans regen sich bereits seit länge-
rem über die knappe Spielzeit der meisten
neuen Varese-Veröffentlichungen auf. Den
meisten dürfte mittlerweile bekannt sein, daß
die Kürze der Lauflänge an den enorm hohen
Geldforderungen amerikanischer Orchester für
die Veröffentlichung auf Tonträger liegt. Den-
noch macht sich dies besonders bei einem
Album wie dem vorliegenden schmerzlich
bemerkbar, wo es von Scream gerade einmal
13 Minuten, von Scream 2 17 Minuten auf die
CD geschafft haben. Somit ist das, was das
Album hergibt, ein äußerst knapper Überblick
über zwei moderne Horror-Scores, von denen
man gerne mehr hören würde.
Michael Müller + + +

Vorliegende CD bietet einen kleinen Einblick in
das gigantische Werk (über 300 Scores) eines
genialen Komponisten.
Die Auswahl umfasst zwölf Filme, die zwischen
1941 und 1962 entstanden sind und erscheint
recht willkürlich. Übervviegend ist es Musik zu
Melodramen. Eines haben allerdings alle Kom-
positionen gemein -sind sind alle sehr melodi-
ös, oft romantisch und mitreissend. Den breite-
sten Raum auf der CD nehmen The Flame an
the Arrow (knapp 10 Min.) und Ice Palace (fast
12 Min.) ein. Ersteres ist eine fantastische
Abenteuer-Musik im Stile von King Richard
and the Crusaders. Zweiteres klingt auch nach
Abenteuer, gewürzt mit genialen musikalischen
Einfällen des Meisters.
Der Ohrvvurm auf der CD ist allerdings First
Love Scene aus Now Voyager, eine wunder-
schöne Walzermelodie, die ins Ohr und unter
die Haut geht; dafür gab es einen Oscar. Des-
weiteren ist ein beschwingtes Stück .aus Life
with Father, der Main Title von Spencer's
Mountain, Mildred Pierce und Parrish vor-
handen.
Ein längeres Stück ist dem Howard Hawks Film
Sergant York mit Gary Cooper gewidmet. Ein
wenig Westernmusik gibt es auch, The Han-
ging Three. Eine sehr schöne und, wie alle
Steiner-Westemmusiken, einfallsreiche Kom-
position, fernab der üblichen Dutzendware aus
dieser Zeit.
Der Wermutstropfen für mich ist The FBI Story.
Nicht weil die Musik nichts taugen würde, ganz
im Gegenteil, weil sie so gut ist (ich kenne sie
aus dem Film.) und auf der CD nur gerade 1:26
Min. enthalten sind. Der Vollständigkeithalber
sollte ich noch The Dark at the Top of the
Stairs (etwa 7 Min.) und Johnny Belinda (fast
8 Min.) erwähnen.
Eingespielt ist das ganze von The City of Pra-
gue Philharmonie unter dem Dirigat von Ken-
neth Alwyn und in jeder Beziehung in hervorra-
gender Qualität. Pures Hörvergnügen von der
ersten bis zur letzten Minute. Zusätzlich gibt es

ein informatives 24steitiges Booklet.
Filmmusikfan was willst Du mehr?
Ronald Kuss + + + + +

W~~ THE DÜG
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Warum wedelt der Hund mit dem Schwanz?
Weil der Hund klüger ist als der Schwanz! Das
ist eine der Hauptaussagen des Hoffman-De
Niro-Films, der zeigt, wie leicht ein Schwanz (in
diesem Fall der Geheimdienst der Regierung)
auch mit dem Hund (oder der Öffentlichkeit)
wedeln kann. Ein flippiger, schwungvoller und
natürlich gitarrenlastiger Soundtrack ist Mark
Knopfler zu dieser wahrhaft prophetischen
Skandal-Satire gelungen. Wer ihn solo oder in
Begleitung der restlichen Dire Straits mag,
kommt hier auch jenseits einer Film-Assoziation
auf seine Kosten. Klingen doch einige Passa-
gen wie Instrumental-Auszüge alter Bandpro-
jekte. Schade nur, daß ein Highlight des So-
undtracks hier wohl aus rechtlichen Gründen
fehlt: der wundervoll ironisch eingesetzte Pseu-
do-Dreißiger-Jahre-Worksong "Good Old Shoe"
von (?) und mit dem amerikanischen Volkshel-
den Willie Nelson (der im Film so hervorragend
trottelig bemängelt, daß sich nichts auf Albani-
en reimt -sonst hätten wir hier vielleicht noch
eine "Albanis, Albanis"-Hymne gefunden).
Vorsicht allerdings beim Kaufpreis: Wer sich
schon über den Aufkleber "specially priced
mini-album" wundert und dann doch bei gewis-
sen Soundtrack-Versandhäusern den "vollen"
Normalpreis zahlt, ist in diesem Fall dann wohl
der Hund.
Gordon Piedesack + + +

The Red Pony ist ein N-Western aus dem
Jahr 1973 mit Henry Fonda und Maureen
O'Hara in den Hauptrollen. Jerry Goldsmith'
Musik ist unverkennbar. Seine delikaten, fein
gestalteten Westernscores aus den 60er Jah-
ren wie Rio Conchos oder Hour of the Gun
widerspiegeln sich auch in The Red Pony,
wenngleich sich dieser Score gerade dadurch
unterscheidet, dass er fast gänzlich auf Sus-
pensemomente verzichtet, ein Attribut, dass
den beiden anderen genannten Scores natür-
lich nicht zusteht. Goldsmith' gestaltet The Red
Pony mit kleinem Ensemble und setzt auf
vielerlei Soloeinlagen von QuerFlöte, Oboe,
Klarinette, Trompete über Gitarre und Akkorde-
on bishin zum Klavier. Das eher klein schei-
nende Streicherensemble setzt er zumeist als
klanglicher „Boden" ein und erlaubt ihm kaum
melodische Tätigkeit. The Red Pony ist ein
kleiner Score ohne Schmalz und hohe Ansprü-
che.

.....................................................................
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Als viertelstündigen Bonustrack präsentieren
die Macher dieses Bootlegs den Prologue aus
The Agony and the Ecstasy, dirigiert von
Lionel Newman, somit scheint es sich hier also
um die Originaleinspielung zu handeln. Golds-
mith selbst hat ja vor einiger Zeit diesen Prolog
ebenfalls als Zückerchen mit dem London
Symphony Orchestra neueingespielt (zu hören
auf der Intrada-CD Rio Conchos).
Die Tonqualität dieser CD ist äusserst befriedi-
gend, die Aufmachung hingegen recht dürttig
und von Schreibfehlern auf dem Cover und in
den knappen Liner Notes geprägt.
Philippe Blumenthai +++

Noch immer ist nur der kleinste Teil des viele
hundert Kompositionen - darunter etliche in
Zusammenarbeit mit dem Kollegen Frank
Skinner entstanden - umfassenden CEuvres des
gebürtigen tlsterreichers Hans J. Salter auf
Tonträgern erhältlich, und von den Marco Polo-
Neuaufnahmen abgesehen handelt es sich
durchwegs um Überspielungen alter Schall-
platten, meist aus dem Privatarchiv Tony Tho-
mas'.
Salters Musik, oftmals von rührender Kauzig-
keit, doch stets engagiert und abwechslungs-
reich, melodisch eingängig und hinsichtlich der
handwerklichen Gediegenheit mindestens auf
einer Stufe mit Max Steiner und Bronislau
Kaper, ertreut sich hauptsächlich in Kreisen
horrorfilmzugeneigter Nostalgiker großer Wert-
schätzung, was vor allem seinen Beiträgen zu
Universals Frankenstein-, Mumien-, Werwolf-
und Sherlock Holmes-Reihen zu danken ist. Die
vorliegende CD enthält eine Suite (Horror
Rhapsody, 24:32 Minuten) aus jenen Zyklen
und weiteren Einzelfilmen, recht geschickt
zusammengeleimt. Son of Frankenstein, The
Mummy's Hand, Black Friday und Man Made
Monster, allesamt zwischen 1939 und 1940
gedreht, sind mit Ausnahme des erstgenannten
Streifens allesamt mittelprächtige B-Filme.
Salters rasch niedergeschriebene Kompositio-
nen wurden in vielen späteren Filmen noch und
noch verwurstet, und wer dergleichen Gen-
retrash liebt, kann seine privaten Ratestunden
pflegen, Highlight: der „altägyptische Priester-
chor Cura Ananka" (ab der sechzehnten Minute
gedeiht die Suite wirklich prächtig), Herzstück
einer leider nie geschriebenen Oper The
Mummy's Hand. Wem es angehörs jenes
Orientalismus „nach Hausmacher Art" die
Mundwinkel nicht nach oben reißt, der hat
wirklich jeglichen Humor verspielt. So etwas
muß man doch einfach in seiner Sammlung
haben!
Während diese Horrorstücke aber in nüchter-
nen Stunden sicher nicht Herrn und Frau Je-
dermanns Daswarspitze-Ruf erkitzeln, über-
rascht Salter mit der stereo aufgenommenen
Partitur zu Maya (1967) all jene, die meinen,
der alternde Komponist habe sich nicht zu
entwickeln vermocht. Seine Devise, Musik und
Bild müßten eine „Hochzeit' eingehen, konnte
er hier allerdings gar nicht vertolgen, denn die
N-Serie Maya war noch gar nicht gedreht, als
er seine muntere Galerie pseudoindischer
Folkloristik aufzäumte. Das Wunder daran:
Salter zehrte zwar von der dreißigjährigen
Routine, ließ sich aber zu allen nur denkbaren
Standardsituationen pastose Orchestergemälde
einfallen, denen man sich mit Wollust anver-
traut. Nicht immer muß es Kraftprotzerei sein,
wie die einschmeichelnde Klarinettenmelodie
der Eröffnung beweist. Pentatonische Skalen
wechseln mit wilden Verfolgungsjagden, eine
Kantilene von seltener Schönheit erfüllt den
banalen Titel Tea and Crumpet, und wenn nach
einer guten halben Stunde das teilweise auch
humoristische Programm vorbei ist, beeilt man

.................................................................
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sich, die Retourkutsche anzuspannen. Wozu
mit Neckermann nach Indien gondeln? Hier
öffnet sich der akustische Reiseprospekt, sehr
bunt und farbecht dazu! -Diese Platte ist die
positive Überraschung eines insgesamt mauen

Sommerhalbjahrs!

Matthias Wiegandt
Maya++++
Horror Rhapsody + + + 3/, (incl. Trashbonus)

. i

Nach der Veröffentlichung von mehreren Neu-
einspielungen - u.a. die hervorragende Version
von James Sedares auf Koch oder das Sequel
Return of the Magnificent Seven (ebenfalls
auf Ryko erhältlich) -kann sich der Filmmu-
sikliebhaber nun endlich am Original von Eimer
Bernsteins grandioser Filmmusik ergötren. Die
Musik treibt den Film voran und gibt ihm
Schwung, offenbart die Zuneigung zur Mexika-
nischen Dortbevölkerung, verkörpert die brutale
Gewaltbereitschaft der Banditen, heizt die
nervenkitzelnde Spannung an und dokumentiert
das Heldentum der Revolverhelden. Nach all
diesen Jahren ist der emotionsgeladene Score
nach wie vor Hörvergnügen pur! Wer noch
immer kein Magnificent Seven Album hat, darf
diese Anschaffung wirklich nicht mehr länger
hinauszögern.
Patrick Ruf + + + + +

Sicher nicht für den Filmmusikliebhaber ge-
dacht ist dieser neue Varese-Sampler. Sämtli-
che der Stücke, mit Ausnahme der titelgeben-
den Suite, hat man kurzerhand von anderen
CDs entnommen. Deren 3 stammen gar direkt
ab den längst veröffentlichten und firmenintern
gestalteten Soundtracks: Once Around (A
Passage of Time), Cocoon: The Return
(Returning Home) und Brainstorm (Karen's
Gift). Copy and Paste heisst die Philosophie
hier! Die anderen sind von diversen Compilati-
ons entnommen (etwa Joel McNeelys Hoily-
wood-Serie oder Cliff Eidelmans vorzüglicher
Allen Trilogy)
Was uns schlussendlich also interessiert ist die
Titanic-Suite, bestehend aus einigen der pro-
minentesten Tracks des Scores (Distant Memo-
ries, Southampton, Rose, Take Her to Sea Mr.
Murdoch). Eingespielt wurde diese Suite unter
der Leitung von John Debney und, die Beson-
derheit, mit einem 80-köpfigen Chor besetzt,
der die von Horner zum Teil eingesetzten
Samplerstimmen ersetzen sollte. Das gelingt
leider nur zum Teil, denn das Konzertarrange-
ments - im speziellen in dem populären Stück
Southampton -hält für die zusätzlichen und
äusserst wichtigen Synthesizerrhythmen keinen
genügenden Ersatz bereit. So sollen beispiels-
weise Holzbläser dieses elektronische Bas-
sostinato substituieren, das den Chor begleitet.
Es ist eben nicht nur so, dass ein Synthesizer
nie ein Orchester ersetzen kann; umgekehrt gilt
dasselbe. Wie es Cyril C. Grüter in seinem
SYMPHONIC HOLLYWOOD Konzertartikel [in
diesem Heft] treffend beschreibt: es klingt alles
so nackt. Sicher ist der Einsatz des „echten"
Chores gelungen und nicht uninteressant, doch
ohne diese elektronischen Beihilfen verlieren
einige Passagen enorm an Kraft.
Ausgenommen von der Titanic-Suite ist diese
CD eine absolute Mogelpackung und nur an
Titanic-Fetischisten weiterzuempfehlen. Wenn
sich durch den Verkauf dieser Scheibe jedoch
wieder einige Scores ä la Small Soldiers oder
Viva Zapata! finanzieren lassen, fein.
Philippe Blumenthai + +

Nach mehrjähriger Pause haben sich Regisseur
Ivan Reituran und Randy Edeluran wieder
zusammengetan, was bei mir grosse Erwartun-
gen weckte. Zwar knüpft Six Days nicht an die
Erfolge Kindergarten Cop oder Beethoven an,
ist aber trotrdem eine tolle Partitur, in welcher
zwei Motive hervorstechen: eine lyrische Strei-
cherkompsition (Into the Mist, Crashdance) und
ein bezauberndes, romantisches Klavierstück
(Robin, Subways and Skyscrapers oder End of
a Journey). Sehr gut gefallen mir auch die
karibisch-tropischen Kompositionen Maketea
und Pink Kawala, welche mit ihrer Lebensfreu-
de und Unbeschwertheit Ferienstimmung pur
verkörpern. Neben den Ohrwürmern enthält das
Album auch einige unspektakuläre Spannung-
scues (Pirates, Just a Small Snake) und eine
Nummer der Gruppe Taj Mahal.
Six Days Seven Night ist auf keinen Fall
spektakulär, ganz zu schweigen von innovativ
oder neu. Aber das ist man sich bei dem ehe-
maligen Songschreiber inzwischen ja gewohnt.
Trotzdem vermag er mich mit seinen eingängi-
gen Melodien immer wieder zu begeistern.
Patrick Ruf + + +

Vorsicht, Disturbing Behavior ist ganz be-
stimmt nicht jedermanns Sache. Mark Snows
aktuellste Filmmusik auf dem Markt wird wohl
vor allem seinen Fans der X-Files Episoden
munden, dem eher traditionell eingestellten
Filmmusik-Fan aber das Grausen lehren. Diese
CD hört sich beinahe so an, als würden wir uns
irgendwo anfangs der achtriger Jahre befinden,
wo man eben erst den MIDI-Synthesizer und
die Polyphonie elektronischer Tasteninstru-
mente richtig entdeckt hat. Disturbing Beha-
vior ist einer dieser „composed & pertormed"
Scores, die einen unter Umständen schon bei
Sichtung im CD-Regal zurückschrecken lassen.
Snow beschränkt sich völlig auf seine Synthie-
palette und präsentiert uns eine völlig stim-
mungslose, unnahbare Musik, gelegentlich als
unanhörbar oder einfach langweiliges Elektro-
nikmischmasch zu bezeichnen. Snows orche-
strale Qualitäten vom Schlage eines Old Con-
federate Widow Teils All oder X-Files: Fight
the Future sucht man hier leider vergebens.
Eigentlich schade, denn mehr als tiefbrummen-
de Pads, hohes Pianogeklimper und nette
Perkussionsideen hätte man doch erwarten
können.
Einziger Pluspunkt der CD ist John Beals
Trailermusik, die als Bonustrack am Schluss
plaziert ist. Beal ist Hollywoods Trailerkompo-
nist Nr. 1 und, man kann es angesichts der
vorangegangenen 40 Minuten kaum fassen,



++++ Reviews ++ Rezensionen ++ Kritiken ++++ Reviews ++ Rezensionen ++ Kritiken ++++

schafft in 1:40 mehr Stimmung als Mark Snows
gesamter Score.
Philippe Blumenthai +'h

'Die mit einem `gekennzeichneten Titel sind'
sogenannte Promotional Releases und nich# im
nom7alen CD-Handel erhätflich. Mail Order
Out/ets wie Intrada, Screen Archrves oder BFS
führen diese CDs, jedoch in oft limitierter Ai~-
flage. Die Anschriften sind ~rhä(tlich bei Redak-
tion oder Sekretariat

Ryko: A Funny Thing Happened an the Way
to the Forum (Stephen Sondheim), ~quus
(Richard Rodney Gennett), I-low to Succeed in
Business without Really Trying (Frank
Loesser), Ulee's Gold (Charles Engstrom),
Eimer Gantry (Andre Previn), Man of La
Mancha (Mitch Leigh), Alice's Restaurant
(Garry Sherman), The Pink Panther Strikes
Again (Henry Mancini), Taras Bulba (Frank
Waxman), What's New Pussycat (Burt
Bacharach). Varese: Somewhere in Time
(John Barry), Monster Mania (Diverse),
Halloween 20`h Anniversary (lohn Carpen-
ter), Ronin (Elia Cmeral), One True Thing

(Cliff Eidelman), Midway (John Williams).

Sampler von Silva Screen: Cinema Choral

Classics 2, Monster Movie Music, Godzilla
Vol 1 & 2, James Ilorner Essential Col-
lection, Disaster! Movie Music. Vampires
(John Carpenter - Milan), The Truman Show

(Burkhard Dallwitz - Milan), Elizabeth

(David Hirschfelder - London), Henry Fool

(Hai Hartley - Philips), The Best Of (Henry

Mancini - Ariola), The Parent Trap (nur 1
Cue von Silvestri - Hollywood Records),

Martha Meet Frank, Daniel & Laurence
(Ed Shearmur &Songs - Mercury), Cousin

Bette (Simon Boswell - RCA), Koyaanisgatsi

(Philip Glass - 30 Min. mehr Musik), Back to
Titanic (James Hornei - Sony), An Irish

Party in Third Class (CD-Single aus Titanic
- Sony).

Son trg acks: Dance With Me (Lahn/Pop -
Sony), The Last Days of Disco (Disco/Soul -
Sony), Lock, Stock & Two Smokin' Barrells
(Pop/Rock - Island), Rush Hour (Hip Hop -
Def Jam), Black Ceasar (Soul - Motown),

Slaughter's ßig Rip-Off (Soul - Motown),

Hot Fants (Soul - Motown), Why Do Fools
fall In Love (R&B - EastWest), The Wed-
ding Singei 2 (Pop - Maverick), The Aven-

gers (Pop - Atlantic), Can't 1lardly Wait
(Rock - EastWest), Verwirrung Des Herzens

(Pop - EastWest), Paarungszeit (Lahn -

EastWest), There's Something About Mary

(Pop/Rock - Virgin), Konsalik Collection

(Pop - Ariola), Out Of Sight (Pop - MCA),

How Stella Got Her Groove Back (Black -

MCA), Dead Man On Campus (Rock -
MCA), Black Dog (Country - MCA), Lola
Rennt (Drum'n Bass/Pop - Ariola), Money

Talks (Black - Arista), Disturbing Behaviour

(Rock - Trauma), Small Soldiers (Pop/Rock -

Dreamworks), The Oliver Stone Connection

(Songs und Score - Universal), Derrick -Die

Songs zur Serie (Pop/Rock - Ariola).

Konzertwerke: Philharmonie Concerto
(Malcolm Arnold - Conifer Classics), Music
for Strings and Piano Left Hand (Korngold
& Schmidt - Sony), Music for the Theatre

(Copland - Sony), In the Beginning/The

Second Hurricane (Copland - Sony), Strei-

cherquartet 1 & 2 (Korngold - Koch), Ame-
rican Scenes (Copland/Previn - Grammo-
phon), Painted From Memory (Burt Bacha-
rach & Elvis Castello - Mercury), Two Piano

Concertos (Nino Rota - Chandos), Suite für

Klavier und Streicher (Korngold - Koch),

Souvenirs de Voyage/Gchoes (Bernard Herr-
mann - Varese)

Ma/ was neues? Ein Abo von The Fi/m Music Journal

kostet jährlich Fr. 30.- / DM 35.-

The Film Music Journal -das grösste deutschsprachige Filmmusik-Magazin

O erscheint 3x irre Jahr
O 4 Doppel- und 2 Einzelausgaben
O Interviews mit Komponisten wie John Debney, Bruce Broughton, Mark Isham, Michael

Kamen, Maurce Jarre, David Arnold, Jerry Goldsrnith, Patrick Doyle, John Barry,
Klaus Doldnger, Randy Newman u.v.m.

O Komponistenporträts
O jede Menge CD-Kritiken
O kompetente Berichte
O alljährliche Vergabe des Score of the Year Award

Wir setzen uns mit der grossen, faszinierenden Welt der Filmmusik auseinander.
The Film Mus c Journal: eins Publikation für Liebhaber der Filmmusik, von Liebhabern der
Filmmusik.
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John Williams mit dem LSO Konzertbericht

Vom 01. bis zum 04. Juli gab sich John
Williams wieder einmal die Ehre, mit
dem London Symphony Orchestra in
London Konzerte zu geben. Diesmal
waren es gleich zwei verschiedene
Konzerte. Das erste bestand fast aus-
schließlich aus seiner Filmmusik und
war am 1.7. und 2.7. zu hören. Das
zweite beinhaltete zu einem Großteil
einige seiner Konzertwerke, u.a. sein
Tuba-Konzert, und wurde am 3. und
4.7. gespielt.

Um eines gleich schon vorweg zu
nehmen, zu beiden Konzerten präsen-
tierte Williams dem Publikum das LSO
in Hochform. Aber gehen wir nun ins
Detail.

Die Eröffnung des ersten Konzertes
bildete das einzige Stück ohne filmi-
sche Herkunft: Sound the be//s!, wel-
ches Williams anläßlich der Hochzeit
von Kronprinz Naruhito und Prinzessin
Masako Owada von Japan kompo-
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nierte und erstmals am 10. Juni 1993
in Tokio aufführte. Ein sehr schwung-
voller Auftakt, denn diese noble Fanfa-
re ist durchaus vergleichbar mit ande-
ren Fanfaren, etwa den olympischen,
von Williams.

Es folgte eine Suite aus Far and Away,
zusammengesetzt aus der Einleitung
County Galway, June 1892 und End
Credits, der man sehr gespannt entge-
genfiebern durfte. Schließlich war nicht
zu erwarten, daß Williams nur für das
irische Arrangement Solisten einladen
würde, aber die Eingangssequenz und
das Finale hat Williams an den fragli-
chen Stellen hervorragend für den
Konzertsaal umgesetzt. Den Part der
Whistle teilte Willimas auf Oboe und
die Solovioline der Konzertmeisterin
auf. Damit war das irische Flair zwar
eingeschränkt, was jedoch keinerlei
negative Auswirkungen auf die Gänse-
haut hatte.

Hernach holte Williams das Publikum
auf den Boden der Tatsachen zurück,
denn schon tönte das Orchester düster
und bedrohlich zu den Noten von Born
On The Fourth Of July, bevor diese
Suite mit einem fast lupenreinen Trom-
petensolo und den Hauptthemen aus
dem Film melodischer und auch mit-
reißenderwurde. Doch auch mit dieser
etwas schwerer zu verdauenden Kost
wußten die Akteure auf der Bühne
nicht zuletzt auch wegen ihrer Spiel-
freudigkeit zu begeistern.

Nun wandte sich der Maestro endlich
auch mit Worten an das Publikum.
Nach seiner Begrüßung erzählte er
(wieder einmal), daß er froh sei, die
Musik einmal ohne den „störenden"
Film mitsamt Dialogen und Soundef-
fekten spielen zu können.

Er leitete dann über zum letzten Pro-
grammpunkt vor der Pause, dem Hö-
hepunkt der ersten Hälfte, und kündigte
The Asteroid Field, Luke And Leia, und
Throne Room And End Title aus der
Star Wars Saga an. Das aus dem
ersten Teil stammende Finale war um
einige Takte ergänzt, oder besser ge-
sagt berreichert worden. Zur Musik
selbst muß wohl nichts mehr gesagt
werden. Auf die Darbietung dieser
Stücke trifft eigentlich nur eine Vokabel
zu: tadellos! Begeistert und mit den
ersten stehenden Ovationen entließ



John Williams mit dem LSO

das Publikum Dirigent und Orchester in
die Pause.

Die zweite Hälfte eröffnete Williams mit
dem Thema aus The Witches Of
Eastwick und fand durch den
Schwung dieser Musik den richtigen
Wiedereinstieg.

Was folgte, war eine Suite aus Close
Encounters Of The Third Kind, die
mit denselben Takten eröffnet wurde,
wie auch der Film. Das Thema, was vor
allem dann zuhören ist, wenn Roy und
Gillian in das vom Militär abgeriegelte
Gebiet eindringen, wäre für diese Zu-
sammenstellung eine echte Bereiche-
rung gewesen. Leider verzichtete Wil-
liams darauf und beschränkte sich auf
die ruhigen und sanften Melodien, die
das Orchester allerdings wunderbar
schwelgerisch darbot.

Anschließend wurde es wieder etwas
deftiger mit dem Hauptthema von The
Lost World, also dem dramatischen
und sehr rhythmischen Thema des
zweiten Saurier-Abenteuers. Hier war
voller Einsatz aller Beteiligten gefragt
und wurde mit besonders stürmischem
Beifall belohnt.

Um die Gemüter wieder etwas zu be-
ruhigen, spielte Williams nun das The-
me From Sabrina aus der romanti-
schen Komödie mit Harrison Ford und
Julia Ormond, wofür endlich auch der
Flügel zum Einsatz kam. Dieses Stück
war sozusagen eine kurze Verschnauf-
pause vor dem großen Finale.

Denn das offizielle Programm beschloß
Williams mit den Adventures On Earth
aus E.T. (was auf dem 96er Reissue
dem Stück Escape/Chase/Saying
Goodbye entspricht). Zuvor wandte er
sich jedoch erneut ans Publikum und
erzählte zur Überleitung die weithin
bekannte Geschichte, daß Spielberg
die Szene mit den fliegenden Fahrrä-
dern (und das gesamte Finale) im
Schnittrhythmus einfach der Musik
anpaßte, nachdem es umgekehrt Wil-
liams nicht geschafft hatte, seine Musik
der Szene anzupassen.

Nach der kontinuierlichen Steigerung
der Stimmung im Publikum durch das
Aneinanderreihen eines Highlights an
das nächste erreichte nach diesem
Stück die Stimmung ihren Höhepunkt.
Perfekte Darbietung und die unbestrit-
tene musikalische Qualität dieses
letzten Programmpunktes rissen das
Publikum erneut zu stehenden Ovatio-
nen hin, noch begeisterter sogar als
zum Ende des ersten Teils des Kon-
zertes, als immerhin Star Wars ge-
spielt wurde.

Williams wurde ziemlich bald klar, daß
ihn das Publikum damit noch lange

Konzertbericht

nicht von dannen ziehen lassen würde.
So ließ er sich nicht lange um eine
Zugabe bitten. Mit dieser war er aber
wohl offensichtlich nicht daran interes-
siert, die Stimmung noch weiter aufzu-
heizen. Denn als erste Zugabe kün-
digte er Reunion and Finale aus Slee-
pers an, was eigentlich eher gedrückte
Stimmung verbreitet. Nicht jedoch hier
im Konzertsaal. Mit begeistertem Ap-
plaus forderte man eine weitere Zuga-
be, die der Komponist dann auch mit
dem Theme from Schindler's List ge-
währte. Das glänzende, leider jedoch
im Sitzen gespielte Violinsolo der Kon-
zertmeisterin und die tiefe Emotionalität
dieses Stückes riß das Publikum ein
weiteres Mal von den Sitzen.
Als sich Williams dann wieder dem
Orchester zuwandte und ohne weitere
Ankündigungen den Taktstock erhob,
war klar, was kommen mußte. Nach
diesem vor Höhepunkten nur so strot-
zenden Programm fehlte zur Vollkom-
menheit nur noch der Raiders March,
genauer gesagt die End Credits aus
Raiders Of The Lost Ark. Als hiervon

die letzten Töne verklungen waren,
erhoben sich schließlich auch die re-
serviertesten Besucher begeistert von
den Stühlen. Minutenlange Standing
Ovations ernteten Dirigent und Orche-
ster am Ende dieses rundum gelunge-
nen Konzertes. Einer weiteren Zugabe
wäre das Publikum sicher nicht abge-
neigt gewesen, aber zum einen war an
diesem Punkt keine Steigerung mehr
möglich und zum anderen signalisierte
der Maestro, daß er nun lieber schlafen
gehen wolle, als noch weiter zu dirigie-
ren. So also endete das erste Konzert.

Wie eingangs schon erwähnt, bestand
das zweite Konzert nur zu etwa der
Hälfte aus Filmmusik. Insgesamt waren
sogar nur drei Filme vertreten, weshalb
wahrscheinlich auch der Andrang des
Publikums etwas nachließ. Während
nämlich der Konzertsaal beim ersten
Konzert ausverkauft zu sein schien,
wären beim zweiten noch die ein oder
anderen Plätze zu haben gewesen.

Den Einstieg in dieses Konzert bildete
die Celebrate Discovery Fanfare, die
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John Williams mit dem LSO

Williams 1990 anläßlich des 500. Jah-
restages der Entdeckung Amerikas
durch Kolumbus komponiert hatte.
Musikalisch war dieses Stück ein rei-
nes Vergnügen, auch wenn es sich
kompositorisch nur wenig von den
übrigen Fanfaren des Komponisten
unterscheidet.

Nun folgte eine Programmergänzung.
Offensichtlich dachte Williams, daß
das kommende Stück thematisch gut
zur Konzerteröffnung passen würde,
weshalb er es relativ kurzfristig ins
Programm aufnahm. So kündigte er
das Stück Chester an, das von dem
Komponisten stammt, welcher als
erster amerikanischer Komponist gilt:
Bill Billingston (man hörte ja gerade
vorher die Fanfare zur Feier des 500.
Jahrestages der usw.). Es handelte
sich um ein ruhiges und melodisches
Stück, bei dem all jene Musiker, die
kein Streichinstrument spielen, eine
Pause einlegen konnten.

Mit der sehr schwungvollen und fröhli-
chen Ouvertüre aus The Cowboys
brachte Williams wieder Stimmung in
den Saal und vor allem die erste Film-
musik des Abends. Das Arrangement
war größer und fülliger angelegt als die
des Originals und freilich ohne Mund-
harmonika. So war auch dieses Stück
wieder das pure Musikvergnügen, was
dem Hauptakteur auf dem Dirigenten-
pult den bis dato üppigsten Applaus
einbrachte.

Weil nun das Tuba Konzert des Kom-
ponisten auf dem Programm stand,
ging es erst nach kleinen Umbauar-
beiten weiter. Schließlich braucht ein
im Vordergrund stehender Solist sein
eigenes Podest neben dem des Diri-
genten. Spielen sollte die Tuba Patrick
Harrild, seines Zeichens die erste Tuba
beim London Symphony Orchestra.
Williams schrieb dieses Konzert zum
100. Geburtstag des Boston Pops
Orchestra und führte es am B. Mai
1985 erstmals mit eben diesem Orche-
ster auf. Er unterteilte das Konzert in
das Allegro moderato, das Andante
und das Allegro molto, wenngleich alle
drei Teile fließend ineinander überge-
hen. Dieses Tuba Konzert war sicher-
lich die am schwersten zu verdauende
Kost dieses Abends, da sich musika-
lisch ein völlig anderer John Williams
präsentierte. Ein Vergleich mit seiner
Filmmusik ist hier einfach nicht mög-
lich. So muß man sicherlich einen
besonderen Draht zu dieser Art von
Musik haben, um sie zu mögen. Was
dagegen vollkommen außer Frage
stand, war die Darbietung des Solisten
und natürlich auch des Orchesters.
Harrild meisterte diese schwere Prü-
fung mit Bravour und erntete dafür die
verdiente Anerkennung des Publikums,
welches dann in die Pause ging.

38

Nach der Pause ging es weiter mit der
Liberty Fanfare, zu der musikalisch
nicht mehr zu sagen ist, als zum ersten
Programmpunkt dieses Abends. Der
Anlaß dieser Komposition war selbst-
verständlich wieder ein feierlicher,
nämlich der 100. Geburtstag der Frei-
heitsstatue und wurde zuerst am 5.
Juni 1986 gespielt.

Williams erfreute die Zuhörer dann
wieder mit einer seiner Filmmusiken,
nämlich mit der aus JFK. Die Suite
setzte sich zusammen aus The Motor-
cade und dem Prologue. Man durfte
gespannt sein auf die Qualität der
Darbietung, denn immerhin mußte Tim
Morrison (wie schon beim ersten Kon-
zert bei Born On The Fourth Of July)
an der Solo Trompete aus der Origi-
naleinspielung ersetzt werden. Doch
die Solos gerieten bis auf ein oder zwei
Töne sehr sauber und klar. Auch das
Gesamtbild paßte wieder sehr gut,
obwohl das bei diesem Orchester nicht
extra erwähnt werden muß.

Folgend wollte Williams wieder etwas
für die Stimmung tun und spielte eine
Suite aus The Reivers. Und für die ließ
er sich etwas besonderes einfallen. Er
heuerte nämlich Oliver Ford Davies an,
seines Zeichens Doktor der Philoso-
phie, Mitglied der Royal Shakespeare
Company und renommierter Bühnen-
darsteller, um parallel zur Suite als
Erzähler die Geschichte des Films zu
erzählen. Obwohl er dies sehr hinge-
bungsvoll und pointiert machte, geriet
dabei die Musik nicht in den Hinter-
grund, denn die Erzählung erfolgte
stets in Intervallform, gefolgt vom je-
weils dazugehörigen Teil der Musik.
Die hatte Williams übrigens famos von
der kleinen Besetzung des Originals
mit den verschiedensten Solisten
übertragen auf die große Besetzung
des LSO. Auch wenn man der Kombi-
nation von Erzählung (Dialog war es in
diesem Fall nämlich nicht) und Musik
als Filmmusikliebhaber eher kritisch
gegenüber steht, muß man zugeben,
daß diese Art der Aufführung durchaus
ihren Reiz hatte und zu amüsieren
wußte. Das Publikum dankte es dem
Maestro mit entsprechend begeister-
tem Applaus.

Als letzten offiziellen Programmpunkt
gab Williams nun Bugler's Dream and
Olympic Fanfare zum Besten. Bugler's
Dream wurde von Leo Arnaud für die
Olympischen Spiele in lirenobel 1968
komponiert, während die Olympic
Fanfare von Williams für die Olympi-
schen Spiele 1984 Los Angeles kom-
poniert wurde. Sie stellt sicherlich eine
seiner schönsten Fanfaren dar und der
Einsatz des Orchesters erzeugte eine
echte Gänsehaut. Die Kombination, die
hier gespielt wurde, ist in exakt der
gleichen Form auf dem 1996 erschie-
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nenen Album The Sound Of Glory,
von - natürlich - John Wi~liams mit dem
Boston Pops Orchestra zu hören.

Das Publikum gab Williams daraufhin
mit stehenden Beifallsbekundungen zu
verstehen, daß man sich noch die ein
oder andere Zugabe wünscht. Der Bitte
kam er natürlich ohne allzu langes
Zögern nach. Er machte sich allerdings
nicht die Mühe, seine erste Zugabe
anzukündigen, sondern wandte sich
direkt zum Orchester. Schon beim
ersten Takt war klar, warum. Diese
Zugabe hatte keine Ankündigung nötig:
das Finale mit dem Raiders March aus
Raiders Of The Lost Ark! In gewohn-
ter Perfektion donnerten die Symhpo-
niker der Zuhörerschaft diese prächtige
Musik entgegen. Und die folgende
Begeisterung im Publikum bedarf kei-
nerweiteren Beschreibung mehr. Die
zweite Zugabe bildete, wie schon beim
ersten Konzert, das Theme From
Schindler's List, auch hier wieder mit
einer glänzenden Leistung der Kon-
zertmeisterin.

Die dritte und letzte Zugabe konnte nur
eine Musik sein, oder kann sich irgend
jemand ein Williams-Konzert ohne Star
Wars vorstellen? Selbst Williams
scheint dies nicht zu können und so
verwöhnte er seine Zuhörer mit genau
der Variante des Throne Room And
End Title, die er auch schon im ersten
Konzert als einen Höhepunkt des offi-
ziellen Programms vorgesehen hatte.
Und genau so stürmisch, wie beim
vorherigen Konzert feierte der Saal den
Meister nach diesem prächtigen Ab-
schluß.

Wenn man diese Konzertserie mit dem
Konzert vor zwei Jahren an selber
Stelle mit den gleichen Akteuren ver-
gleicht, stellt man fest, das dieses Mal
das Orchester noch besser harmo-
nierte und die Qualität der Darbietung
die von 1996 noch überbot. Wenn man
also innerhalb von zwei Jahren diese
drei Konzerte miterlebt hat, muß man
sich ernsthaft fragen, was jetzt noch
kommen soll, um da mitzuhalten.



Einzelstück Eimer Bernsteins Age of Innocence (Main Title)

CD gekauft, gehört, Rezension gedrech-
selt, weitere Kritiken gelesen. Ein paar
Monate später spricht niemand mehr von
den Ex-Neuerscheinungen, vieles wird
vergessen und individuellen Gelüsten
überlassen. Die neue Rubrik
EINZELSTÜCK schafft Abhilfe. Auf
knappem Raum wird ein besonders
reizvoller Track aus dem Score-
Zusammenhang herausgelöst und mit
exklusiver Zuwendung in Form besser-
wisserischer, sentimentaler oder kultur-
historischer Randbemerkungen beglückt,
wie sie in normalen Rezensionen meist
keinen Platz haben. Da wäre etwa...

...der Main Title (Track 1, 4:35 Minuten)
aus The Age of innocents (Epic/Sony
474576-2): von Brahms, kein Zweifel.
Aber welches Stück nimmt Eimer Bern-
stein da für sich in Anspruch? Ich habe
meine ganzen Brahms-Bestände durch-
gehört, war im langsamen Satz der 3.
Symphonie nahe dran, aber auch die
Ungarischen Tänze und ein Teil des
Deutschen Requiems lieferten nicht die
Lösung. Der gerissene Schelm Eimer B.
hat kein Brahms-Werk unter seinem
Namen abgeheftet, sondern - so gut es
ging - versucht, dessen musikalisches
Idiom zu imitieren. Vom Rezensionsvolk
hätten deswegen eigentlich Gift und
Galle im „Kill Horner"-Stil auf ihn hinab-
regnen müssen, aber man stieß sich nur
daran, daß zwischen den Tänzen und
verhaltenen Stimmungsstücken der
amerikanische Bernstein-Rhythmus alter
Tage versteift war. Kein Wunder. Denn
wenn Filmmusik zwischen Waxman und
Williams sich an den Größen der Musik-
geschichte orientierte, dann meistens an
Wagner, Richard Strauss, Eigar, Proko-
fieff oder Strawinsky. Es ist schon ver-
blüffend, daß Wagners ebenbürtiger
Zeitgenosse Brahms so selten als Vor-
bild hergehalten hat. Eine Erklärung
liefert der Blick in dessen Partituren: Sie
liefern kaum je solch heroisches Ge-
tümmel wie Wagners Orchestermusik,
sind an der Obertläche nicht so farbig,
vor allem aber, sie sprechen sich nie
ganz aus. Wo Wagner den Weltwillen
und das große Fest der Sinne feiert,
bleibt Brahms' Leidenschaft gebändigt,
sie lodert unter der Oberfläche, wirkt
nicht so exaltiert wie bei Tschaikowsky

oder Strauss. Die Nachfolger des 20.
Jahrhunderts haben Wagners Orchester-
palette zwar böse verklumpt, für ein paar
gleißende Effekte reichte es jedoch alle-
mal. Ein Brahms-Urenkel hingegen muß
eine gute satztechnische Schule durch-
laufen haben und virtuos orchestrieren
können, ohne zu lärmen; sonst wird's
einfach nur peinlich. Eimer Bernstein
gelang das Kunststück so sehr, daß man
als Brahms-Fan von der Bewunderung
nicht lassen kann. Da sind sie, die Holz-
bläser-Terzzüge, die typischen Mclo-
diefloskeln (hinreißend, gleichsam lä-
chelnd eingebaut: die Bläser-
Wechselnoten ab 1:28), einzelne Instru-
mente singen einander innig an, und
Bernstein moduliert sogar in Brahms-
typischer Manier durch sein dreiteiliges
Stück. Lediglich einige wenige Stimmfüh-
rungen, das Violinsolo (ab 1:01) und
dann ein Xylophon (ab 2:23) entlarven
die Imitation. Wer so etwas kann, gehört
zu den Meisterfälschern des Jahrhun-
derts.

Bernstein hat sich allerdings keinen sim-
plen Scherz aus efinderischer Not her-
aus erlaubt. Die weitsichtige Pointe geht
auf, wenn man The Age of Innocents
nochmals anschaut. Martin Scorseses
glänzend fotografierter Film erzählt ja von
neuenglischer Prüderie im viktoriani-
schen Zeitalter. Dessen bedeutendster
Komponist aber war -: Johannes Brahms,
auch wenn sein Ruhm sich in den USA
erst zur Jahrhundertwende ausbreitete.
Indem Bernsteins Main Title - er heißt
schließlich wie der Film! -diese musikali-
sche Sprache mit der Exposition des
Films verbindet, erzeugt er ebenso genial
wie einfach den trefflichsten Bezug, zu-
gleich Ausgangspunkt für eine subtile
Weiterentwicklung des Hauptgedankens
im Verlauf des Scores. Winona Ryder
muß danach nur noch züchtig genug ihre
Augenlider niederschlagen. Die Sache
geht auf und beschämt all jene, welche
Stilmimikry mit künstlerischer Impotenz
gleichzusetzen pflegen. Wie steht es also
mit Horners gesammelten Werken ä /a
Russe?

Fortsetzung folgt...

................................................
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20th Century Fox (various) ++++ ++++ ++++

7th Voyage of Sindbad (B.Herrmann/Debney) + ++++ ++ +~~2 + +++ +++ ++++

Agony and the Ecstasy (Alex North) + + + + + + + + +

Battle Beyond the Stars/Humanoids f.t. Deep + + + + i + + + + + ~~2 + + +

Biade (Mark Isham) + + ~~Z ~ + + + +

Body Heat (John Barry, McNeely cond.) + + + + + + +'/2 + + +

Bulworth (Ennio Morricone) ++ +~~Z

Disturbing Behavior (Mark Snow) +'/_ ++

Hope Floats (Daue Grusin) ++++ ++ +~i,

K (Philippe Sarde) +++ +++ +~/2

Kiss the Giris (Mark Isham) ++ +++ + +~~,

Les Miserables (Basil Poledouris) + + +~~2 + + +~~Z + + +~~Z ++ ++ + +~~,

Mask of Zorro (James Hornen +++ +++ +++ ~iZ + +++

Murderat 1600 (Christopher Young) +++ + + +~~2 + +~~2 + +++

Omen, The: T#~e Jerry Goldsmith Collection + + + + + + + y, + + + +

Perfect Murder, A (James Newton Howard) + + +~/Z + +++ ++ ++ +++

Private Lifes of J. Edgar Hoover (M. Rosza) + + + + + + ~i,

Return to Paradise (Mark Mancina) +++ +~~Z +++ ++++

Saving Private Ryan {John Williams) ++ +++ +++++ + +++y, ++ + +y,

Scream / Scream 2 (Marco Beltrami) + + + + + + + +~Z + (so nicht!) + + ~~Z

Six Days, Seven Nights (Randy Edelmau) + + + ~~Z + + + + + + + + +

Small Soldiers (Jerry Goldsmith) + +++ ++++ ++ +~~Z + + +~~Z + + +++

Snow White -Tale of Terror (lohn Ottman) + +~i, + + +y2 +++ ++ +~~,

Titanic & other Film Scores by James Horner + + + + + ~~Z + + +

Torn Curtain (Bernard Herrmann, McNeely) + ~>Z + + + + + + + +

Videodrome (Howard Shore) + + + + ~~, + + + + +

The Swiss Film Music Society presents
TN'E FILM MUSIC JOURNAL 16

Starring: Stephen Endelman, Mklos Rosza, Wild West Scores and lots of CD's
Screenplay, Cyrl C. Grüter, Steve Krebs, Ronald Kuss, Michael Müller, Gordon Piedesack, Patrick Ruf,

Andreas Schweizer, Philippe Blumenthai &Matthias Wiegandt
Art Direction; Steve ~ogan Krebs Set Decoration: Philippe B{umenthal
Executive Producer: Patrick Ruf Directed by Philippe Blumenthai
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