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Liebe Leserinnen,
liebe Leser

III Wir werden immer wie-
derdarauf angespro-
chen, dass die Heftbin-
dung bereits nach weni-
gen Malen durchlesen
auseinanderfällt. Es ist
uns von der Redaktion
bewusst, dass die ver-
wendete Bindung nicht
die idealste Lösung ist,
doch leider lassen weder

p~ die grosse zeitliche noch
finanzielle Belastung zur

Zeit eine bessere Lösung zu. Da beim letzten Heft die Bindung
allerdings besonders schlecht ausgefallen ist, haben wir uns
dazu entschlossen die Druckerei zu wechseln und hoffen natür-
lich, dass die Hefte nun wieder etwas besser zusammenhalten.
Selbstverständlich sind wir für alle Verbesserungsvorschäge
offen.

Neulich habe ich mich mal wieder über die Verkaufsstrategie
bestimmter Labels geärgert, mit der Sammlern tüchtig das Geld
aus den Taschen gezogen wird: Sind doch erst kürzlich Neuein-
spielungen zu begehrten Musiken wie Patton und Superuran —
The Movie erschienen, spienzeln schon wieder gefrässige CD-
Produzenten mit ihren „even more music" und „the only original
soundtrack recording" um die Gunst der Hörer. So geschehen
zum Beispiel mit der limitierten Patton von FSM (Film Score
Monthly), die prallerisch als die einzig wahre Konserve darge-
boten wird. Ich zähle mal nach: Es stehen bereits 3 Tonträger
mit dieser Musik im Regal (2x CD, 1x LP). Zudem kann ich per
Laserdisc auf den isolierten Score zurückgreifen. FSM's Einsatz
in allen Ehren, aber: Wieso ums Himmelswillen eine weitere
Auflage von Patton?
Sicher freue ich mich auf die von Rhino angekündigte und an-
scheinend vollständige Doppel-CD von John Williams' Super-
man — The Movie. Geschickterweise wartete man natürlich mit
der Bekanntgabe dieser geplanten Veröffentlichung bis Varese
seine (meiner Meinung gelungene) Neueinspielung herausge-
bracht hat. Für mein Regal hiesse das im nächsten Jahr (Rhino
hat den Erscheinungstermin ins Jahr 2000 verschoben): 4x
Superuran (3 CD's, 1 LP). Na toll.
Jeder ist sich selbst der nächste und sollte entscheiden, ob eine
Mehrfachanschaffung ein und derselben Musik gerechtfertigt sei
oder nicht. Spätestens wenn Planet of the Apes zum 12ten Mal
die Filmmusiksammlung einnimmt, sollte man sich über Sinn
und Unsinn Gedanken machen. Ach, da fällt mir ein: Wie lange
wird es wohl gehen bis eine CD mit unveröffentlichter Musik aus
Star Wars: The Phantom Menace und kurz darauf eine Dop-
pel-CD mit dem gesamten Score auf den Markt kommt?

Wer sich wundern sollte, wo der zweite Teil der Jerry Goldsmith
Hommage abgeblieben ist, den muss ich auf nächstes Mal
vertrösten. Aus Platzmangel waren wir gezwungen diesen relativ
langen Artikel (7 Seiten) ins Winterheft zu verbannen. Dafür ein
Sorry an alle, die sich darauf gefreut haben. Zur Weihnachtszeit
wird der Artikel in Eurem Brieflasten liegen. Ebenso sieht es mit
dem im letzten Heft angekündigten Bericht über die Lethal
Weapon Serie und dem Karl-Ernst Sasse Interview aus, auch
diese mussten der Platzschere zum Opfer fallen.

So oder so, wir wünschen viel Spass beim Lesen!

Emmy Nominationen
In den für uns interessanten Sparten des „N-Oscars" wurde wie
folgt nominiert:
Composition for a Series - Dramatic Underscore:
Fantasy Island (John Ottman), Invasion America (Carl Johnson),
The Simpsons (Alf Clausen), The X-Files (Mark Snow), Xena:
Warrior Princess (Joseph LoDuca).
Main Title Theme Music:
The PJs (George Clinton), Profiler (Danny Lux), Trinity (Martin
Davich), VIP (Frankie Blue), Viva Variety (Gien Roven).
Composition for a Miniseries or N Movie:
Alice in Wonderland (Richard Hartley), Mutiny (Lee Holdridge),
Ophra Winfrey Presents: David and Lisa (Marco Beltrami), Rear
Window (David Shire), Winnie the Pooh (Carl Johnson).

Gewinner des Star Trek Wettbewerbes
Teilnehmer: 9
Richtige Antworten: 7
Gewinner: Robert Stadler, CH-Kirchberg/SG
Die richtige Antwort lautete: Jerry Goldsmith hat bisher 4 Star
Trek Filme vertont.

Cinemusic lebt!
Die Gerüchte, wonach Cinemusic vor dem Aus steht, haben sich
als falsch erwiesen. Das Festival zieht in den Schlosspark bei
Thun um und soll vom 26. Mai - 3. Juni 2000 stattfinden. Das
FMJ bleibt am Ball.

Wer hat Lust auf LP's?
Daniel vom CD Huus (cdhuus@hotmail.com) hat in den USA
einen LP-Versand aufgespührt, der zahlreiche interessante
Stücke anbietet. Kontaktadresse:
Intermission talk
P.O. Box 472076
San Francisco, CA 94147
Tel. (415)775-4160
email: sabusabu@sirius.com
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Hans Zimmer „Wer will denn schon immer dasselbe schreiben?"

1988 sorgte der unbekannte Hans Zimmer
mit der Oscarnominationen zu Rain Man für
viel Wirbel und hielt seither sowohl Holly-
wood wie auch die Soundtrack-Fans immer
wieder in Atem.
Der in der Nähe von Frankfurt geborene
Musiker arbeitete in London als Synthesizer
Programmierer, komponierte dann für Air
Edel Associates Jingles und feierte zusam-
men mit Trevor Horn und Geoff Downes
1979 als The Buggles mit „Video Killed the
Radio Star" weltweit Erfolge.
Danach arbeitete Hans Zimmer mit dem
Filmkomponisten Stanely Myers zusammen
und gemeinsam schrieben sie sehr erfolg-
reich die Musiken zu Moonlighting, Suc-
cess is the Best Revenge oder dem Kas-
senschlager My Beautiful Launderette.
1988 vertonte Hans Zimmer den kleinen
Film A World Apart und wurde dank diesem
Score im folgenden Jahr für Rain Man
engagiert. Regisseur Barry Levinson be-
nutzte die A World Apart als Temp Track
und nach einer Weile hatte der Regisseur
dermassen viel davon eingesetzt, dass er
den Deutschen anrief. Hans Zimmers neuer
und frischer Sound erwies sich als äusserst
erfolgreich, auch wenn es nicht zum Oscar
reichte, und wurde in den kommenden
Jahren immer wieder kopiert. Nach diesem
Triumph folgten weitere Erfolge wie Black
Rain, mit dem er das Actiongenre neu
definierte, Driving Miss Daisy, Backdraft,
A League of Their Own, The Lion King,
der ihm den Oscar einbrachte, Cool Run-
nings, Crimson Tide, Nine Months sowie
seine letzten drei Projekte As Good As it
Gets, The Prince of Egypt sowie The Thin
Red Line.
Im Februar dieses Jahres unterhielt ich mich
mit Hans Zimmer und lernte ihn als einen
sehr sympathischen und natürlichen Men-
schen kennen, der leidenschaftlich über
seine Arbeit spricht. Kein Wunder also, dass
die Interviewzeit im Fluge um war und ich
viel dafür gegeben hätte, noch länger mit
dem Oscargewinner zu diskutieren.
Mein Dank gilt Hans Zimmer, der sich die
Zeit nahm, all meine Fragen zu beantwor-
ten, aber auch Stacy Krugman und Moe
Nakamote, welche das Interview organisiert
haben.

? Hans Zimmer, The Thin Red Line ist hier
in der Schweiz soeben veröffentlicht wor-
den.

Hans Zimmer: Hast Du sie schon gehört?

? Ja, habe ich und die Musik hat mir sehr
gut gefallen.

HZ: Es ist ganz anders als The Prince of
Egypt oder As Good As it Gets.

? Wie bist Du eigentlich zu diesem Projekt
gekommen? Ich habe gelesen, Du seist
sehr lange involviert gewesen.

HZ: Ja, vor ungefähr drei Jahren hatte mich
Terry [Malick] angerufen und gesagt, er
möchte vielleicht einen neuen Film machen.
Ich meine, er war sich selber noch nicht so
ganz sicher. Wir trafen uns
und haben uns so gut ver-
standen, dass er sofort bei
meinem Studio das Zimmer
neben meinem genommen
hat, wo er die ganzen Vorbe-
reitungen getroffen hat. Wir
sahen uns eigentlich jeden
Tag und sprachen einfach
nur über den Film, nicht über
die Musik. Manchmal natür-
lich schon über die Musik,
aber eben einfach wie zwei
Bildhauer, die sich fragen
wie sie das hinkriegen. Oder
wie zwei Ärzte. Der Patient
war der Film und wir fragten
uns, wie wir den zum Leben
bringen.

? Ich vermute Ihr habt dabei
nicht über musiktechnische
Aspekte gesprochen, son-
dern eher über Emotionen?

HZ: Ja und was wir über-
haupt ausdrücken wollen.
Das erste, was rauskam war,
dass wir mit dem Film nur
Fragen stellen wollten. Das
schlimmste wäre, wenn man
die Fragen beantworten
würde. Und das Zweite war
eigentlich, wie der Stii des
Filmes denn sein sollte. Und
wir hatten uns entschlossen,

dass ich zuerst Musik schreiben soll und
dass der Film dann der Musik folgen soll.
Terry hat immer gesagt, wir sollten wie
Liederschreiber arbeiten. Ich schreibe zuerst
die Musik und er werde mein Texter sein,
der hinterher kommt. Ich war jedoch dage-
gen. Ich meine, ich kenne Elton John. Tim
Rice schreibt die Texte immer zuerst. Leider
konnte sich Terry durchsetzten, weshalb ich
die Musik also zuerst schreiben musste.

? Ihr hattet also ein Arbeitsverhältnis wie
Ennio Morricone und Sergio Leone?

HZ: Ja genau.

? War das etwas Neues für Dich?

HZ: Natürlich war das etwas Neues für
mich. Und ausserdem war es etwas Schwie-



Hans Zimmer

riges. Ich liebe es nämlich, dass mir der
Editor normalerweise schon eine Struktur
oder der Kameramann mir die Farben schon
gegeben hat. Und deswegen kam hier eben
wirklich alles nur aus meiner Phantasie. Das
hat es schon schwieriger gemacht, da es
keine Anhaltspunkte gab. Die normalen
Anhaltspunkte, die ich benützen kann,
fehlten einfach.

? Möchtest Du diese Arbeitsweise gerne
wiederholen oder war es einfach eine gute
Erfahrung und nun bist Du froh, wieder mit
der gewohnten Methode zu arbeiten?

HZ: Nein, ich würde das gerne wieder ma-
chen. Ich fange jetzt gerade an, mit Ridley
Scott an Gladiators zu arbeiten und er hat
erst eine Woche Dreharbeiten gemacht. Ich
fange jetzt an, ihm Sachen zu schreiben,
obwohl er keinen Schnitt hat. Wenn man
sich getraut, ist es sehr befreiend.

? Der Aufwand bei dieser Arbeitsweise ist
für Dich aber auch sehr viel grösser. Ich
habe gelesen, dass Du enorm viel Musik
geschrieben hattest, doch nur ein Bruchteil
davon wurde schliesslich im Film verwen-
det.

HZ: Ja, ich habe enorm viel Musik geschrie-
ben und enorm viel schlechte Musik ge-
schrieben. Vielleicht nicht schlecht, aber
man muss eben rausfinden, was passt. Der
ganze Film ist eigentlich ein Experiment. Ich
habe enorm viel experimentiert und hatte
enorm viel Freiheiten, Sachen wieder weg-
zuschmeissen. Am Ende habe ich so um
die sechs Stunden Musik mit dem Orchester
aufgenommen und wir haben zwei Stunden
15 Minuten oder so im Film verwendet. Das
komische war, als es dann zur Schallplatte,
also zur CD kam, musste ich diese ganzen
Dinge nochmals kürzen. Ich meine, da ist
nun wirklich nur ein Sechstel oder so drauf.

? Die Musik auf dem Album ist weder pa-
triotisch noch heroisch, noch irgendwelche
Actionmusik, sondern sie ist sehr subtil und
lyrisch.

HZ: Ja, genau. Absichtlich. Meine erste
Regel war, dass ich nichts Heroisches oder
Patriotisches schreiben wollte. Und wenn da
mal eine Trompete drin ist, dann macht sie
wirklich nicht diese Armeeklischee und so
weiter. Ich wollte, dass der Score ganz
durchsichtig ist und man einen Zugang dazu
hat. Dass die Musik nicht diktiert, wie man
sich fühlen soll.

? Ich habe den Film nicht gesehen, aber
könnte man sagen, dass The Thin Red
Line im Gegensatz zu Saving Private Ryan
keine Kriegsgeschichte ist, sondern eher
eine Geschichte über Menschen, die im
Krieg sind.

HZ: Wir haben den Krieg eigentlich nur als
Hintergrund genommen, um zu sagen, dass
wir Menschen nicht Helden werden, aber
wie wir vielleicht Brüder werden können.
Wie wir Kameraden werden und besser
miteinander auskommen können. Weisst
Du, die ganze Idee von Thin Red Line war
eigentlich, dass er Fragen stellt. Und zwar
nicht die normale Frage „Warum gibt es
Krieg", obwohl die irgendwie auch da drin
vorkommt. Terry ist ja Philosoph und wir

„Wer will denn schon immer dasselbe schreiben?"

haben eigentlich versucht, mehr in diese lich schwierig ist, doch am Ende des Tages
Richtung zu gehen. Es ist eben kein nor- ist das natürlich das Gute.
malet, kommerzieller Hollywoodfilm. Entwe-
der der Streifen liegt dir oder er liegt dir ? Du hast scheinbar einmal geschworen,
nicht. Aber wir haben nicht versucht irgend- dass Du keine Actionfilme mehr vertonen
wie kommerzielle Klischees reinzupacken. willst. Eben weil Du bereits so oft in diesem

Genre gearbeitet hast.
?Deine Partitur für diesen Film wurde ja vor
einigen Tagen für den Oscar nominiert...

HZ: Was immer sehr schön ist.

? Ist das für Dich nun eine zusätzliche Ge-
nugtuung, dass Du für etwas nominiert
wurdest, das nicht den Klischees entspricht,
für die Du in Hollywood so bekannt bist.

HZ: Ja, genau und weil ich diese Action-
Clichees so gut kenne, wusste ich genau,
was ich weglassen konnte. Wer möchte
denn schon immer wieder das selbe schrei-
ben. Und natürlich tut es mir gut. Wir alle
versuchen die Filmmusik weiterzuentwik-
keln. Manchmal klappYs, manchmal klappYs
nicht. Irgendwie habe ich das Gefühl, dass
es bei The Thin Red Line ein bisschen
geklappt hat. Dass es eine kleine Evolution
geworden ist. Black Rain war auch eine
Evolution, jedoch für das Actiongenre. Oder
auch Rain Man. Aber ich habe so das
Gefühl, dass ich mich für The Thin Red
Line ganz neu erfinden musste. Was natür-

HZ: Ja, aber jetzt mache ich wieder einen.
Doch nun werde ich mal sehen, was ich bei
The Thin Red Line gelernt habe. In Ridley's
Fiim gibt es natürlich Actionszenen, aber
wer weiss. Ausserdem darf man nie schwö-
ren, dass man etwas nie wieder macht. Man
muss irgendwie versuchen, eine neue Spra-
che dazu zu erfinden. Manchmal klappYs
und manchmal klappYs nicht. Bei Broken
Arrow habe ich versucht, etwas Neues zu
machen und dann hat es für mich überhaupt
nicht hingehauen, weil ich irgendwie wieder
das altbekannte gebraucht habe.

? Aber Du hast dafür wieder etwas dazuge-
lernt?

HZ: Ja klar. Dass man länger darüber nach-
denken muss.

? Nach The Lion King hast Du gesagt,
dass Du keinen Trickfilm mehr vertonen
möchtest. Und nun hast Du die Musik für
The Prince of Egypt geschrieben. Warum?



Hans Zimmer

HZ: Weil Jeffrey [Katzenberg] zu mir ge-
kommen ist und gesagt hat: „Ich habe da
einen neuen Trickfilm für Dich." Ich antwor-
tete: „Ne, mache ich nicht mehr." Doch als
er dann sagte: „Wie wäre es denn mit der
Bibel?" fragte ich: „Das ist ein Witz, gell?"
Jeffrey sagte: „Nein, das ist kein Witz. Also
ich habe da so eine verrückte Idee: La-
wrence of Arabia." Und danach hatte er
mich natürlich schon in der Tasche. Ausser-
dem meinte er: „Ich möchte nicht, dass Du
das als Zeichentrickfilm ansiehst."

? Er hat Dich also reingelegt?

HZ: Natürlich. Jeffrey kennt mich sehr gut
und weiss auch, wie er mich reinlegen kann.
Wenn er mir etwas Unmögliches anbietet,
wo ich eigentlich Angst habe, dass ich das
nicht schaffe, dann kriegt er mich.

? Weil es Dich umso mehr reizt?

HZ: Natürlich. Das ist die Gefahr, das
Abenteuer eben. Ich versuche irgendwie
immer einen Film zu machen, der für mich
ein Abenteuer wird.

? Du hast für Disney The Lion King vertont
und nun für Dreamworks The Printe of
Egypt. Gibt es da eigentlich grosse Unter-
schiede, wie diese zwei Firmen arbeiten?

HZ: Ich kann es Dir vielleicht so erklären:
Als ich The Lion King gemacht habe, war
ja Jeffrey Katzenberg immer noch der Chef
bei Disney. Als ich dann den Score zu The
Printe of Egypt schrieb, hatte ich ein The-
ma geschrieben und er hat gesagt: „Kannst
Du das nochmals ansehen. Vielleicht kann
es hier hinten nach den ersten acht Takten
ein bisschen anders werden." Ich habe zwei
Wochen daran rumgefummelt und ihn dann
angerufen: „Hör zu, ich glaube das wird
nicht besser. Das wird jedes Mal nur immer
schlechter, wenn ich es verändere." Da
antwortete er mir: „Warum hast Du mir
überhaupt zugehört. Du hast mir ja bei The
Lion King auch nicht zugehört und das ist
doch ganz gut geworden." Wenn man als
musikalischer Sekretär arbeiten möchte,
dann ist Disney ganz glücklich, doch eigent-
lich sind sie noch glücklicher wenn man
sagt: „Nein, ich möchte das nicht so ma-
chen, denn ich habe meinen eigenen
Standpunkt." Sie möchten ja etwas Neues
haben. Die wissen ja, dass die Sache an-
dernfalls zu langweilig wird. Man kann so
viel Freiheiten haben, wie man will. Weisst
du, Du kannst so viel Strick haben wie Du
willst, doch je länger er ist, desto einfacher
erhängst Du Dich damit. Zum Glück ist man
bei beiden Firmen von kreativen Leuten
umgeben. Und irgendwie gibt das einem
dann doch Sicherheit. Es ist für mich viel
einfacher beispielsweise zu einem dieser
Zeichner zu gehen und zu sagen: „Was
hältst du denn von dieser Idee?" Denn ich
weiss, er sitzt irgendwie im selben Boot, nur
eben auf seinem Gebiet.

? Doch vom zeitlichen Engagement gibt es
doch sicher Unterschiede zwischen den
beiden Firmen. The Lion King hattest Du ja
in ganz kurzer Zeit schreiben müssen.

HZ: Ja, das war eines der Probleme bei
Disney. Ich hatte noch einen anderen Dis-
ney Film [Renaissance Man], der Monate

„Wer will denn schon immer dasselbe schreiben?"

später erst anfangen sollte und die haben
gedacht, das wird ein grosser Hit für den
Sommer und haben ihn auf einmal nach
vorn verschoben. Plötzlich hatte ich für The
Lion King nur dreieinhalb Wochen und für
Renaissance Man ebenfalls dreieinhalb
Wochen. Bei Dreamworks ist es anders. Da
kann ich nämlich sagen: Nein, der Hans
kann das nicht in dreieinhalb Wochen ma-
chen.

? In The Printe of Egypt hast Du auch
einige Hebräische Einflüsse eingebaut.

HZ: Ja, ein kleines bisschen. Ich möchte nie
zu weit gehen, sonst wird das alles so eng
und dann wird alles wieder nur stereotyp.

? Hast Du Dich da mit echter Hebräischer
Musik auseinandergesetzt, oder einfach die
gängige Vorstellung von Hebräischer Musik
in Deinen Score einfliessen lassen?

HZ: Ich mache eigentlich nie Nachforschun-
gen, sondern habe einfach versucht, mich
an Sachen zu erinnern, die ich in meinem
Leben gehört habe. Eine der Schwierigkei-
ten war zum Beispiel, dass The Printe of
Egypt eine Dreamworks-Produktion und
Steven Spielberg einer der Chefs ist. Da er
gerade Schindler's List gemacht hatte,
musste ich sehr vorsichtig sein, keine osteu-
ropäische-hebräische Musik zu schreiben.
Am Anfang haben all meine Versuche
irgendwie danach geklungen und ich musste
immer aufhören, alles rausschmeissen und
nochmals von vorne anfangen. Erstens weil
das anachronistisch war und zweitens weil
John [Williams] das schon so gut gemacht
hatte.

? Für biblische Epen ist der Stil von Miklös
Rözsa sehr bekannt und der wurde auch
immer wieder verwendet. Bestand nicht die
Idee oder Absicht, mit dem Score mehr in
diese Richtung zu tendieren?

HZ: Schon, aber dann dachte ich mir, dass
ich dabei meine eigene Stimme verliere und
ich wollte wirklich etwas machen, bei dem
ich meine persönliche Perspektive einbrin-
gen kann und das kulturell irgendwie nicht
so eng, sondern universaler wird. Das erste,
was die mir gesagt haben war, dass 75%
der Weltpopulation die Bibel kennt, daran

glaubt oder dass sie wichtig für ihre Kultur
ist. Ich habe sofort realisiert, dass ich er-
stens 75% der Welt mit meiner Partitur
beleidigen kann und zweitens dass die
Kulturen anders sind. Ich meine, ich hätte
auch Schweizerisch schreiben können und
es hätte doch irgendwie dazu gepasst.

? Du bist auch Musical Director bei Dream-
works. Was beinhalten denn ganz kurt
umschrieben Deine Aufgaben?

HZ: Meine Aufgabe ist denen zu sagen:
„Jetzt habt doch ein bisschen Mut und
nehmt mal einen Komponisten von dem ihr
noch nie gehört habt, der aber tolle Musik
schreibt." Es ist mehr so eine ästhetische
Sache. Ich meine, Steven Spielberg ist
Regisseur, Walter Parks -Chef von Live
Action -ist Drehbuchautor und es hat ir-
gendwie dazu gepasst, dass ein Komponist
Chef der Musikabteilung wird. Ausserdem
weiss ich wie schwierig es für Komponisten
ist, beim Film zu arbeiten. Ich wollte einfach
helfen, ihnen ein wenig Sicherheit zu ver-
mitteln. Ich weiss wie exzentrisch Komponi-
sten sind und ich wollte, dass ein Mensch
da war, der ein Ohr für sie hat, der Ver-
ständnis hat und nicht sagt: „Nein, der ist
verrückt. Den können wir nicht brauchen."

? Dein Arbeit ist aber nicht mit derjenigen
von Alfred Newman zu vergleichen, der
damals seinen Komponisten Anweisungen
gab was und wie sie zu schreiben hatten?
Du gibst also zum Beispiel John Williams
keine Anweisungen, oder?

HZ: Überhaupt nicht. Ich hätte es lieber,
wenn John mir sagen würde, wie ich es
machen soll (lacht). Dann würde ich nämlich
etwas lernen. Aber es kommt schon vor, ich
meine mit jungen Komponisten, dass ich
mich hinsetzte und über den Film rede. Ich
habe das erst gerade gestern gemacht.
Aber nicht um ihnen die Originalität zu
rauben, sondern um ihnen die Freiheit zu
geben, die Originalität zu behalten. Ich sage
ihnen meistens wieviel Freiheiten sie haben
können. Das ist immer erstaunlich. Es ist
nämlich viel mehr als sie sich vorstellen.

? Ich möchte noch kurz auf As Good As It
Gets eingehen. Mit Regisseur Jim Brooks
hattest Du ja bereits 1'll Do Anything ge-
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macht. Wie früh hat er Dich miteinbezogen?

HZ: Es hat damit angefangen, dass wir bei
mir zu Hause eine Neujahrsparty hatten und
der Strom fiel aus. Jemand musste ja die
Unterhaltung machen und ich habe da am
Klavier gesessen und rumgespielt. Mein
Hund kam rüber und hat sich neben mich
hingesetzt. Da hatte der Jim auf einmal die
Idee mit dem Hund und dem Klavier ge-
kriegt und irgendwie hat sich die Party dann
in eine Arbeitssitzung gewandelt, in der wir
zwei am Klavier gesessen und Riesenteile
der Ideen für den Film entwickelt haben:
Wie die Musik sein könnte und so weiter.
Die anderen Partygäste sassen alle rum und
wir haben sie einfach ignoriert (lacht). Spä-
ter, als Jim den Film fertig hatte, habe ich
ihn einfach in mein Studio geholt und ge-
sagt: „Wir sind so gute Freunde, dass ich
vor dir schreiben kann." Wir haben wirklich
da zusammengesessen und das irgendwie

zusammengebastelt.

? Du hast für diesen Film einen sehr klassi-
schen Stil gewählt, nach Nine Months das
zweite Mal. Hattest Du Dich für einen inti-
men, kleinen Score entschieden, da der
Film (vom Format her] ebenfalls klein war
und weniger Schauspieler hatte.

HZ: Genau. Jim hat immer gesagt: „Ich
möchte ein grosses Hollywood Orchester."
Ich entgegnete: „Sobald du ein grosses
Hollywood Orchester da reinsteckst, dann
verlieren wir den Charakter." Ich hab das
extra so klein und kratzig geschrieben. Ich
wollte auch, dass die Instrumente nicht so
toll klingen, sondern alles irgendwie ein
bisschen böshaft war. Auch die romanti-
schen Sachen durften nie richtig romantisch
werden. Eigentlich habe ich versucht, die
Stimme meines Freundes Jim Brooks zu
schreiben.

? Mit den drei besprochenen Filmen hast Du
an drei sehr unterschiedlichen Projekten
gearbeitet und auch drei ganz unterschiedli-
che Musiken geschrieben.

HZ: Ja, absichtlich.

? Das dachte ich mir. Hast Du damit ver-
sucht, um nochmals darauf zurückzukom-
men, von Deiner Schubladisierung als
Action-Spezialist, in welche Dich Hollywood
gesteckt hat, wegzukommen?

HZ: Ich weiss auch nicht, wie das gekom-
men ist. Ich meine, ich hab eigentlich mehr
„Nicht-Actionfilme" vertont als Actionfilme.
Driving Miss Daisy ist kein Actionfilm
(lacht) und Nine Months, den Du vorher
erwähnt hast ist auch keiner. Hollywood ist
dieses tolle Ding: Du kannst überall rein und
alles mal ausprobieren. Wir haben davon
gesprochen, dass ich geschworen hätte nie
wieder dieses oder jenes zu machen. Das
stimmt natürlich so nicht. Ich meine, für eine
Zeit lang möchte ich keine Actionfilme
machen. Für eine Zeit lang möchte ich dann
keine Komödien machen. Aber jetzt nach
The Thin Red Line würde ich am liebsten
eine kleine Komödie machen. Letztes Jahr
war filmmusikalisch für mich alles sehr
ernst.

? Also je vielfältiger die Filme sind, desto
mehr sprechen sie Dich an?

„Wer will denn schon immer dasselbe schreiben?"

HZ: Genau. Am Ende des Tages schreibe
ich die Musik für mich. Ich meine, ich weiss
nicht wie man das anders macht.

? Vor einigen Jahren hast Du Media Ventu-
res gegründet. Welches war denn Deine
Motivation dazu?

HZ: Das war so: als ich in Hollywood an-
kam, habe ich gemerkt, dass keiner geför-
dert wird. In Europa haben wir die Idee der
Lehre. Ich war ja auch ein Assistent von
Stanley Myers und der hat mir viele Chan-
cen gegeben. In Amerika gehst du auf eine
Filmschule oder zur Universität, um Film-
musik zu lernen und ich habe nur Assisten-
ten aus Filmmusikuniversitäten gekriegt, die
keine Filmmusik schreiben konnten. Ande-
rerseits hatte ich lauter Freunde, die kom-
ponieren konnten und natürlich gerne Film-
musik geschrieben hätten. Also habe ich die
einfach zusammengenommen. Das war
keine grosse Idee, sondern hat damit zu
tun, dass mir jemand eine Chance gegeben
hat und ich anderen Leuten ebenfalls eine
Chance geben wollte. Es war eine Lehre
und trotzdem.... Ich meine, ich bin da nicht
der grosse Lehrer sondern lerne genauso
viel von den anderen, weil sie alle gute
Musiker sind. Wenn man die Chance hat
jemandem einen Film zu geben, ist das
schon toll. Es macht mir Spass, dass ich
den Streifen nicht machen muss, sondern
jemand anders.

? Du selber, beziehungsweise Media Ventu-
res, wird von gewissen Leuten sehr stark
angegriffen und kritisiert.

HZ: Ja klar.

? Unter anderem wirft man Dir vor, dass
alles gleich tönt oder dass Du gewisse
Stücke nicht selber schreibst, sondern nur
Deinen Namen zur Verfügung stellst, das
Komponieren aber von anderen Leuten
erledigt wird.

HZ: Ich glaube das stimmt in einem Fall
auch. Und da haben die auch ganz recht.
The Rock sollte eigentlich Nick Glennie-
Smiths Film werden. Doch er hat es einfach
nie geschafft dieses eine Thema zu schrei-
ben und da habe ich mich einfach mal
hingesetzt und das Thema für ihn geschrie-
ben. Es erklang während des Titelspanns
und Nick meinte, er könne seinen Namen
da nicht alleine drauf haben und möchte,
dass mein Name auch erscheint. Ich habe
gesagt: „Nein, das ist dein Film. Ich habe ja
nun wirklich nur ein Thema geschrieben."
Doch er antwortete, dass er das anstands-
halber nicht zulassen könne. Natürlich wollte
Jerry Bruckheimer, dass Nick im meinem
Stil schreibt. Ich wollte den Film eigentlich
nicht machen. Ich meine, ich habe davon
auch gelernt. Aber normalerweise ist es so,
dass wenn mein Name auf dem Film steht,
jedes Thema von mir ist. Doch oft ist nicht
genug Zeit, um wirklich jedes kleine Stück
selber zu orchestrieren oder arrangieren. Als
ich früher bei Stanley Myers gearbeitet habe
war es so, dass falls ich irgend ein Thema
von ihm benutzt und umarrangiert habe, er
mir dazu einfach die Rechte gab. Ich fand
das sehr lieb und habe das so weitergeführt.
Natürlich verwirrt es die Leute; wer schreibt
was? Uns wurde ausserdem vorgeworfen,
dass Media Ventures nur eine Fabrik sei.

Am Anfang hat mich das richtig gestört,
doch dann wurde mir auf einmal klar, dass
sie recht haben. Media Ventures ist nämlich
eine Infrastruktur. Wir haben die Technolo-
gie und sehr gute Recording Engineers, die
den verrückten Komponisten helfen sich
auszudrücken. Die Idee der Fabrik als
Infrastruktur, um kreativ zu sein, stimmt
schon. Zum Beispiel Antz: Das klingt nicht
als hätte ich das geschrieben. Oder Mark
Mancina und Speed. Hätte ich das schrei-
ben können? Ich hätte das schreiben kön-
nen. Und es klingt auch nicht so entfernt
von meinem Stil, aber das ist eben wieder
das Actiongenre. Diese Kritik ist irgendwie
auch ganz gut für uns. Wir denken darüber
nach und merken, wie wichtig es ist, immer
etwas neues zu machen. Jetzt habe ich
auch andere Komponisten bei Media Ventu-
res, die ganz bestimmt nicht so wie ich

schreiben 

möchten.

?Wenn man ein junger Komponist ist und
gerne bei Media Ventures arbeiten möchte,
kann man Dir dann einfach sein Band schik-
ken?

HZ: Am Besten schickt man es zu Dream-
works Music [Dreamworks Music - Attn:
Todd Homme - 4123 Lankershim Blvd. -
North Hollywood, CA 91602]. Dann kriege
ich es nämlich. Bei uns geht es nämlich
drunter und drüber.

? Eines Deiner nächsten Projekte ist ein
weiterer Zeichentrickfilm für Dreamworks mit
dem Titel EI Dorado. Was steht sonst noch
an.

HZ: Ich mache noch Ridley Scotts Gladia-
tor. Und sonst weiss ich noch nichts. Ich
möchte dieses Jahr auch keine weiteren
Filme machen.

? Die Zeit ist leider schon fast um. Ich würde
gerne das Interview mit einigen Assoziatio-
nen beenden.

HZ: Okay.

? Was fällt Dir spontan zu Hollywood ein?

HZ: Die Möglichkeit mit Orchestern zu
arbeiten ohne dass das Geld ausgeht.

? Der Oscar?

HZ: Ich freue mich darauf.

? Erfolg?

HZ: Siehe erste Frage.

? Und zum Schluss noch die Schweiz?

HZ: Ich bin in der Schweiz zur Schule ge-
gangen. Auf dem Hasliberg. Ich liebe die
Schweiz.

? Verbringst Du denn gelegentlich noch Zeit
in der Schweiz?

HZ: Nein, seit Jahren nicht mehr.

? Hans Zimmer, vielen herrlichen Dank für
Deine Zeit und das interessante Gespräch.
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Die folgende Aufstellung berücksichtigt weder Boot-
legs noch Compilationen, sondern nur die offiziellen
Soundtrackalben von Filmen zu denen Nans Zimmer
die Musik komponiert hat und bewertet diese nach
folgender Skala:

lvJ = Absolutes Muss

-Ganz okay

~ =Nur für vergiftete Fans des Komponisten

THE THIN RED LINE (1998)
RCA Victor 663382-2 • 58:56 - 11 Tracks
Hans Zimmer verzichtete bei der Vertonung dieses
Kriegsfilmes auf jeglichen Heroismus, Pathos oder Mili-
tärfanfaren/-märsche und komponierte statt dessen eine
subtile und lyrische Partitur mit trägen, fast mysthischen
Melodien. Durch den Einsatz von tiefen Klängen wirkt der
Soundtrack nicht nur bedrohlich und düster, sondern auch
traurig und tragisch. Ausserdem erhalten die Cues durch
die Verwendung von Gongs, Drums, Shakahuachi-Flöte
sowie Chor eine dezente asiatische Färbung. Schade, dass
dieser aufregende Score, der die Oscarnomination mehr
als verdient hat, schliesslich leer ausging.

THE PRINCE OF EGYPT (1998)
Dreamworks 50041 • 76:10 - 19 Tracks
Neben mehreren Song (u.a. das oscarprämierte Mariah
Carey/Whitney Houston Schnulzenduet „When You
Believe") enthält die CD auch sechs Kompositionen aus
der Feder von Hans Zimmer. Mit der für ihn so charakteri-
stischen Mischung aus rock-getränkten Symphonikwerken
und populären Rhythmen, ergänzt durch hebräische Moti-
ve, erhabenen Bombast und dramatische Momente, er-
weckt der gebürtige Deutsche die Figuren des ersten
Zeichentrickfilms aus dem Hause Dreamworks SKG zum
Leben. Solide Familienunterhaltung, welche man noch
besser geniessen könnte, wenn die instrumentalen Stücke
nicht über das ganze Album versteut, sondern zusammen-
gefasst worden wären.

❑~

AS GOOD AS IT GETS (1997)
Columbia 469112-2 • 54:23 - 13 Tracks
Zusätzlich zu den sieben sentimentalen und jazzigen
Schmusesongs sind auf dem Silberling ausserdem sechs
Cues der zauberhaften, melodiösen und sensiblen Partitur
vertreten, welche Hans Zimmer für die zweite Zusammen-
arbeit mit Regisseur James L. Brooks geschrieben hat.
Diese klassisch angehauchten Kompositionen werden von
Querflöte, Oboe, Klarinette, Klavier, Fagott und Strei-
chern vorgetragen und verströmen neben zärtlicher Wärme
auch eine gewisse Boshaftigkeit. Ein wahrlich erfrischen-
der Score, dessen letzte Note leider viel zu früh erklingt.

~0

THE PEACEMAKER (1997)
Dreamworks 50027 • 54:45 - 5 Tracks
Zum ersten Spielfilm des Studios Dreamworks schrieb

deren Head of Music eine actiongeladene Tour de Force, die
den Adrenalinspiegel unaufhörlich in die Höhe peitscht:
laut, pompös, kraftvoll, rasant und pathetisch. Dabei zeich-
net sich die brachiale Musik nicht nur durch streicherlastige
Orchestrationen aus, sondern wird auch durch baltische
Klänge und russischen Chor bereichert. Nahezu unaufhör-
lich treiben mitreissende und eingängige gloriose Themen
den Soundtrack voran und lassen dem Zuhbrer nur selten
Zeit zum verschnaufen.

FRÄULEIN SMILLAS GESPÜR FÜR SCHNEE (1997)
Teldec 17995-2 • 54: SO - 10 Tracks
Gemeinsam mit Harry Gregson-Williams komponierte der
Oscarpreisträger eine sehr ruhige und subtile Partitur, bei
welcher er im Gegensatz zu seinen anderen Werken das
Schwergewicht nicht auf Melodien und Leitmotive - obwohl
diese hier auch vorhanden sind - sondern auf stimmungs-
volle, atmosphärische Sound-Kollagen setzt, die zum Teil
an die meditativen Klänge von Vangelis und Kitaro erin-
nern.

THE PREACHER'S WIFE (1996)
Arista 218951-2 61:59 - I S Tracks
Auf dem Album befindet sich kein einziger Cue von Hans
Zimmers weihnächtlichem Score, sondern nur herzergrei-
fende Soul- und Gospellieder der Hitparadenstürme-
rin/Hauptdarstellerin Wliitney Houston.
OJ' i

THE WHOLE WIDE WORLD (1996)

Mojo Trax 53032 • 32.•31 - 9 Tracks
Für diese Biographie komponierte der gebürtige Deutsche
zusammen mit Harry Gregson-Williams einen sanften,
herzerwärmenden und melodiösen Soundtrack. Die bezau-
bernde CD ist vorwiegend romantisch und verträumt, enthält
aber auch einsame, melancholische und triumphale Mo-
mente, die hauptsächlich von Klavier, Streicher, Synthesizer

und Gitarre vorgetragen werden.

THE FAN (1996)
Intercord 845288 68: S7 - 12 Tracks
Neben elf Songs (u.a. Massive Attack und Terence Trent
d'Arby) ist auch Hans Zimmer mit einem Cue auf dem
Silberling vertreten. Konzipiert für Cello, Bass, Gitarre und
Elektronik ist diese Partitur ohne Zweifel eine der dunkel-
sten und brutalsten Kompositionen des Musikers. Zwar
beginnt die 19-minütige Suite recht lieblich und harmo-
nisch, doch schon nach Kurzem nehmen die bedrohlichen

und krankhaften Elemente immer mehr Überhand.

THE ROCK (1996)

Hollywood Records 162062-2 • 60:21 - 8 Tracks

Auch wenn Hans Zimmer nur ein einziges Thema zu diesem
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Actionkracher beigesteuert hat, so trägt der Score von

Nick Glennie-Smith und Harry Gregson-Williams deutlich

die Handschrift von Dreamworks Head of Music. Ausge-

stattet mit lauten, pompös-brachialen Melodien, noblen

Blechfanfaren, dröhnend-antreibender Perkussion sowie

Gitarrenriffs ist dieser Soundtrack mit Sicherheit nicht für

schwache Filmmusiknerven geeignet.

❑~

MUPPET TREASURE ISLAND (1996)

Ange1837159-2 • 51:35 - 17 Tracks

Gut die Hälfte der Scheibe nehmen die Songs, welche von

den Muppets, Ziggy Marley oder John Berry und Helen

Darling vorgetragen werden, ein. Der Rest stammt aus der
Feder des Oscarpreisträgers und orientiert sich an spelun-

kenhaften Seemannsliedern und pompös-überladenen
Melodien ä la Golden Age, die man sofort mit einem
dieser tollen alten Piratenfilme assoziiert.

BROKEN ARROW (1996)

Milan 34865-2 59:1 S - 8 Tracks

Dank Trompete, Gitarre, Mundharmonika, Perkussion,
Synthesizer und Piano bereichert Hans Zimmer den pul-
sierenden Technosound mit einer mysthischen Western-
qualität. Höchst bestechend ist vor allem das einprägsame
Gitarrenthema, welches vom legendären Duane Eddy
vorgetragen wird. Auch wenn der Komponist mit dem

Resultat dieses Soundtracks nicht zufrieden ist, so gehört

die fetzige Rockpartitur ohne Zweifel zu den bessern

Arbeiten des Actiongenres.

❑~

SOMETHING TO TALK ABOUT (1995)

Varese 5664 • 37:06 - 7 Tracks

Hans Zimmer, unterstützt durch Graham Preskett, hat mit
seiner gelungenen Mischung aus Dixie-Jazz und rockigem

Bluegrass-Sound die typische Südstaaten-Atmosphäre in

ein paar bezaubernden und sehr eingängigen Melodien

höchst stimmungsvoll eingefangen. Dadurch wird der

Silberling zu einer ganz besonderen musikalischen Deli-

katesse, vor allem weil die mitreissenden und silffgen

Ohrwürmer einem fast nicht mehr loslassen.

❑~

NINE MONTHS (1995)

Milan 30110-2 • 44:48 - 10 Tracks

Der gebürtige Deutsche zeigt sich hier von seiner besten

Seite und komponierte für diese KomSdie einen sehr
verführerischen, lyrisch-romantischen Score im Stile
klassischer Musik, in welchem die Klarinette eine zentrale

Rolle spielt. Dabei wirken die Stücke nicht nur sehr fein,
zerbrechlich und intim, sondern verstrSmen auch viel

Wärme, Geborgenheit und Zärtlichkeit. Abgerundet wird

die CD durch drei stimulierende Liebeslieder.

❑~

BEYOND RANGDON (1995)

Milan 28665-2 • 38:44 - 8 Tracks

Für dieses Drama hat sich der oscargekrSnte Musiker eine
bezaubernde Hauptmelodie einfallen lassen, die im Ver-

laufe des Soundtracks immer wieder erklingt. Diesem

sanften, spirituellen Motiv wird durch die Verwendung

von ethnischer Flöte, Gongs und wortlosem Gesang ein

verführerisches, asiatisches Flair verliehen, dem man sich

nur schwer entziehen kann, während die sehr rhythmisch

dominierten und erbarmungslos harten Action-Cues einem

den Atem rauben. Mit Sicherheit eine der schönsten Arbei-

ten von Hans Zimmer.

CRIMSON TIDE (1995)

Hollywood Records 162025-2 • 60:31 - 5 Tracks

Die Partitur dieses Unterwasser-Thriller, in welchem der

Maestro einmal mehr seine Synthesizer perfekt mit dem

Orchester verschmolzen hat, zeichnet sich durch bedeu-

tungsvolle epische Hymnen, träge dunkle Actionmusik und

erhabene Chorpassagen aus. Doch die langgezogenen Me-

lodien verkörpern nicht nur Machismo und klaustrophobi-

sche Ängste sondern weisen auch ein paar vereinzelte sehr

liebliche Stellen auf. In diesem Zusammenhang sollte noch

unbedingt erwähnt werden, dass Hans Zimmer ganze sieben

Tage mit Produzent Jerry Bruckheimer über den Chor

beziehungsweise eine spezifische Stelle des Films debattiert

hat.

DROP ZONE (1994)

Varese 5581 • 37:23 - 8 Tracks

Eingespielt wurde dieser grossorchestrale Sound aus-

schliesslich von Synthesizern, die mit Pete Haycocks gran-

diosem Gitarrenspiel sowie Stimmen ergänzt wurden. Die

Cues sind - so wie es sich für einen tollen Actionscore

gehört -laut, rasant, gross und pulsierend. Neben Hans

Zimmer haben auch noch Nick Glennie-Smith und Ryland

Allison je einen Track beigesteuert.

THE LION KING (1994)

Mercury 522690-2 • 46:30 - 12 Tracks

Dank The Power of One war Hans Zimmer der Idealkan-

didat für die Vertonung dieses Trickfilmes der Mäuse-

Company, die ihn bereits drei Jahre vorher engagierte, um

Eiton Johns Lieder zu arrangieren. In nur gerade dreieinhalb

Wochen musste der Musiker schliesslich 65 Minuten Musik

komponieren, die er wie Live-Action anging. Nur gerade

vier Stücke des oscarprämierten Soundtracks wurden fair die

CD selektioniert, welche sich aus lieblichen Melodien,

emotionaler Dramatik und Hühnerhaut erzeugenden afrika-

nischen Chören zusammensetzen.

❑~

RENAISSANCE MAN (1994)

Varese 5502 • 36:38 - 9 Tracks

„Nimm die Armee, nimm Amerika" soll Regisseurin Penny

Marshall ihren Komponisten aufgefordert haben. Doch

anstatt dem Militärmusik-Klischee komplett zu erliegen,

verknüpft der gebürtige Deutsche gekonnt seine bezaubern-

den schwermütig-melancholischen Melodien mit süffigen

Poprhythmen und militärischen Marschelementen. Abge-

rundet wird der Silberling durch einen Rap von Marky

Mark.

❑~

I'LL DO ANYTHING (1994)

Varese 5474 42:06 - 5 Tracks

Ursprünglich als Musical konzipiert, war der Film, fair den

Hans Zimmer innert eineinhalb Jahren drei Partituren

schrieb, trotz Kippen der Songs und intensiver Nachbear-

beitung, an den Kinokassen ein Flop. An der Musik kann es

kaum gelegen haben, denn die abwechslungsreichen Kom-

positionen mit ihren warmen, sensiblen und popig-
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eingängigen Melodien, wie auch der eine Song, finden

mühelos Anklang.

DAS GEISTERHAUS (1993)
Virgin 839235-2 • 43:35 - 5 Tracks
Für diese epische Familiensaga schrieb der Erfolgsmusi-
ker eine orchestrale Partitur, in der sich einzelne Instru-
mente wie Piano, Gitarre oder Klarinette mit bezaubern-
den Soli hervorheben. Da die bedächtigen, sentimentalen
und ruhigen, aber trotzdem erhabenen Melodien sehr
zurückhaltend und dezent eingesetzt werden, dienen sie
vornehmlich der Erzeugung der gewünschten Stimmung.

❑~

COOL RUNNINGS (1993)
Columbia 474840-2 • 45:23 - 12 Tracks
Neben zahlreichen Reggea-Songs (unter anderem der
Hitparadenstürmer „I Can See Clearly Now"), die ent-
spannte tropische Ferienlaune verstrSmen, enthält die CD
auch zwei Cues von Hans Zimmers Score. Die Mischung
aus Steeldrum und eingängigen Poprhythmen, angereichert
mit olympischer Feierlichkeit, machen diese wenigen
Minuten zum wahren Genuss. Schade, dass nicht mehr
davon zu hSren ist.

❑~

CALENDAR GIRL (1993)
Co[umbia 57317 • 33:02 -10 Tracks
Der Soundtrack dieser nostalgischen Teenagerkomödie
der 60er Jahre enthält nicht nur Popsongs und Oldies,
sondern auch einen instrumentalen Track aus der Feder
des Maestros. Letzteres ist ein Medley und vereint rockige
Gitarrenballaden, süffige Soul-Melodien, Chor und Big
Band-Elemente.

TRUE ROMANCE (1993)
Morgan Creek 920017-2 • 47:00 - 12 Tracks
Da der Film voller Blei und Blut ist, wollte der Komponist
eine richtig unschuldige Musik schreiben und engagierte
aufgrund der knappen finanziellen Mitteln neun Marimba-
Spieler, welche ein naiv-klingendes Callipso-Thema
einspielten. Neben den drei instrumentalen Cues erklingen
auf dem Album auch Songs aller Stilrichtungen von
Künstlern wie Robert Palmer, Chris Isaak, Shelby Lynne
oder Delibes.

POINT OF NO RETURN (1993)
Milan 14302-2 • 45:46 - 9 Tracks
Nachdem Regisseur John Badham den Score von Garry
Chang nicht mochte, schrieb Hans Zimmer für das ameri-
kanische Remake von Luc Bessons Kultklassiker Nikita
einen neuen Soundtrack: gewalttätig, bedrohlich, leiden-
schaftlich und bombastisch, aber auch einsam, verloren
und ausgeliefert. Gekrönt wird die Partitur durch ein ganz
bezauberndes Thema für Maggie. Abgerundet wird die
Scheibe durch fünf Oldies von Nina Simone.

0

YOUNGER & YOUNGER (1993)
Varese 5456 • 38:59 - 11 Tracks
Hans Zimmers Score zeichnet sich einerseits durch warm-

1 ö. ............................__..............._.. _.__._.

herzige, ergreifende Klangfarben -wie wir sie beispielswei-
se aus As Good As It Gets kennen -und andererseits durch
abwechslungsreiche Melodien aus, welche rührende Ro-
mantik wie auch pompSse (Walzer)Emotionen verstrSmen.
Zusätzlich steuerten Alex Wurman vier Stücke und Bob
Telson das von Donald Sutherland und Lisa Angel gesunge-
ne Lied „Show Me Your Face" bei.

RADIO FLYER (1992)
Big Screen Music 924454-2 33:46 - 4 Tracks
Für dieses Familiendrama liess sich der Maestro vom Ge-
sang kleiner Kinder inspirieren und schrieb eine grandiose,
unbeschwerte und naive Partitur. Die mitreissenden Mclodi-
en entpuppen sich als regelrechte Ohrwürmer und man kann
sich dem Reiz der kindlichen Träume und Phantasien ein-
fach nicht entziehen. Ein exzellenter Score für einen starken
Film, obwohl die Produktion - so der Musiker in einem
Interview -aus logistischer Sicht der Alptraum jedes Film-
komponisten war, weil der Streifen zwei Enden, zu viele
Entscheidungsträger und unzählige Noten hatte.

❑~

TOYS (1992)
Cefj`en 24505 • 47:23 - 13 Tracks
Zusätzlich zur irisch gefärbten Partitur schrieb Hans Zim-
mer für dieses Projekt auch noch zwei der acht Lieder. Auf
der CD sind fünf Score-Cues vertreten, wobei zwei davon
leider Dialog enthalten.

0

THE POWER OF ONE (1992)
Elektra 961335-2 • 47: I S - 12 Tracks
Als der Regisseur dem Musiker sagte, dass er Out of Africa
wolle, antwortete dieser:,,Hol John Barry." Der gebürtige
Deutsche wollte nämlich mit Stimmen arbeiten, weshalb er
seine Arbeit zu diesem Film auch als Versuch bezeichnet,
die World Apart Zeit abzuschliessen. Das Resultat sind
grandiose Chöre mit spärlicher musikalischer Untermalung,
die beim Zuhörer nicht nur die SchSnheit der afrikanischen
Steppe heraufbeschwören, sondern auch für starke Emotio-
nen sorgen.

❑~

A LEAGUE OF THEIR OWN (1992)

Columbia 472056-2 • 43: SO - 11 Tracks

Die phantastische Partitur ist sehr stark von Swingmusik

geprägt und erzeugt mit ihren eingängigen, rührenden,
melancholisch-nostalgischen und pathetisch-emotionalen

Melodien die ideale Stimmung fair diese Baseball-

Geschichte. Ein absolutes Juwel ist der Track The Final
Game mit seinem überdrehten, ausgelassenen und über-

schäumenden Swing-Feuerwerk. Welch TragSdie, dass der

Score nur mit zwei Stücken auf dem Album vertreten ist und
das Feld den Songs überlassen musste.

MILLENNIUM (1992)

Narada 66001 • 53:57 - 18 Tracks

Für die preisgekrSnte 10-teilige Fernsehdokumentation

mischte der Komponist Elektronik mit primitiven Urgesän-

gen und -klängen von Naturvölkern sowie Naturgeräuschen

und kreierte somit ein reichhaltiges, hypnotisches, farben-

frohes und kraftvoll multikulturelles Musik-Patchwork.
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K2 (1991)
Varese 5354 • 41:22 - 2 Tracks
In nur gerade zwei Wochen schrieb der Deutsche die Mu-
sik für diesen Film, von dem es übrigens zwei unterschied-
liche Versionen gibt: eine Europäische mit Hans Zimmers
Partitur sowie eine umgeschnittene Amerikanische mit
Chaz Jankels originalem (ursprünglichen) Score. In zwei
langen Suiten untermalt der einstige Popmusiker mit dra-
matischen, erhabenen und bedächtigen rock-
symphonischen Kompositionen, angereichert mit ethni-
schen Instrumenten und Gitarrensoli, die Bezwingung des
Be rges.

REGARDING HENRY (1991)
EMI 797496-2 38:14 - 10 Tracks
Weil Regisseur Mike Nichols mit George Delerues Arbeit
nicht zufrieden war, wandte er sich an Hans Zimmer, der
während der Spotting Session noch bevor der Film zu Ende
war, das Thema in sein Notizbuch kritzelte. Dieses be-
herrscht die wunderschöne Partitur und basiert auf einem
simplen und süffigen Ohrwurm, der in den zwei letzten
Tracks des Albums durch atemberaubenden Skat-Gesang
des brillanten Bobby McFerrin aufgepeppt wird. Ein wah-
rer Festschmaus!

THELMA &LOUISE (1991)
MCA 10239 49:29 - 11 Tracks
Dank toller bluesiger Gitarrenklängen kreierte der Erfolgs-
komponist für diesen Kultstreifen einen richtig amerikani-
schen Sound, der nur durch einen einzigen Cue auf der mit
Songs vollbepackten CD vertreten ist.

❑~

BACKDRAFT (]991)
Milan 807 • 42:57 - 10 Tracks
Nachdem der Deutsche den Trailer in weniger als fünf
Minuten vertont hatte, verwendete er diese Musik später als
Hauptthema des Filmes, dem Brothers Theme. Eingespielt
von einem 96-köpfigen Orchester und sechs Perkussioni-
sten, hauchte Hans Zimmer den eindrücklichen Feuer-
brunst-Bildern mit seinen pompösen und heroischen Melo-
dien sowie dramatischen Klangkollagen loderndes Leben
ein. Abgerundet wird der Silberling durch zwei Songs von
Bruce Hornsby.

[andersweitige Meinungen bitte direkt an Herrn Ruf...!
phbJ

GREEN CARD (1990)
Varese 5309 • 44:56 - 13 Tracks
Diese Liebesgeschichte wieder Willen stattete der Kompo-
nist mit einem romantisch angehauchten Score aus, den er
lediglich auf Synthesizern einspielte. Dabei bietet der
Soundtrack nicht nur ein bezauberndes eingängiges
Hauptthema, sondern vereint auch eine attraktive Mischung
aus ethnischen, klassischen und popigen Elementen. Ferner
sind je ein Stück von Larry Wright, Harry Stewart wie auch
Mozart auf der Scheibe vertreten.

❑~

PACIFIC HEIGHTS (1990)
Varese-5286 • 36:43 - 4 Tracks
Unter Verwendung von Synthesizern und diversen mar-
kanten Soli (Stimme, Bass, Piano, Trompete und Sax)
erzeugt der Komponist eine aufregende Mischung aus

aufpeitschenden, bedrohlichen und romantischen Stim-
mungen, welche sich ständig ablösen. Verpackt ist dieses
Gefühlswechselbad in vorwiegend einprägsamen und
melodiösen Motiven, die auf dem Alburn in vier Suiten
zusammengefasst wurden.

DAYS OF THUNDER (1990)
Ceffen 924294-2 • 51:17 - 11 Tracks
Nicht nur weil sich Songs besser vermarkten lassen und für
das Plattenlabel viel lukrativer sind, sondern auch weil
Hans Zimmer mit seiner Musik für diesen Tom Cruise
Streifen scheinbar nicht sehr zufrieden ist, enthält die CD
nur Lieder, zu denen auch „Show Me Heaven" von Maria
McKee, „You Gotta Love Someone" von Elton John und
„Knockin' On Heaven's Door" von Guns N'Roses zählen.

FOOLS OF FORTUNE (1990)
Milan 334 • 42:34 - 2 Tracks
In lediglich zwei Wochen schrieb der Jungkomponist einen
bezaubernden und warmherzigen Score, der mit seinen
Klassik-inspirierten Melodien und der Extraportion an
Romantik jeden Filmmusikliebhaber problemlos begeistert.

BLACK RAIN (1989)
Virgin 861302-2 48:37 - I D Tracks
Weil die Partitur nicht der gängigen Actionmusik ent-
sprach, hasste sie der Produzent und der deutsche Kompo-
nist wurde nach einem Screening dermassen angeschrien,
dass er fast in Ohnmacht fiel. Heute jedoch ist sein pulsie-
render, asiatisch getränkter Score ein Klassiker, der das
Actiongenre massgeblich geprägt hat. Auf dem Silberling
ist neben sechs Songs leider nur eine Suite zu hören.

DRIVING MISS DAISY (1989)
Varese 5246 • 36:02 - 7 Tracks
Komplett mit Synthesizern eingespielt -und inspiriert
durch die Art wie Miss Daisy läuft - komponierte Hans
Zimmer einen delikaten Soundtrack, in dessen Mittelpunkt
eine göttliche Klarinettenmelodie steht. Dabei vermitteln
die eingängigen Melodien nicht nur das Gefühl des Zufah-
rens und Vorwärtskommens, sondern widerspiegeln auch
die Atmosphäre der Stidstaaten. Abgerundet wird das
Album durch je einen Klassiker von Louis Armstrong und
Eartha Kitt sowie Dvorak's „Song to the Moon".

DIAMOND SKULLS (1989)
Milan 530 • 4:22 - 1 Tracks
Der Score ist leider nur mit einem kurzen Track auf der CD
New Music in Films, die drei Soundtracks des Deutschen
vereint, vertreten und beginnt mit einer romantisch-
verträumten Klaviermelodie, deren Motiv dann von einer
swingigen Big Band vorgetragen wird, um schliesslich in
Morricone-artigem, dramatisch untermalten, wortlosen
Gesang zu gipfeln.

❑~

RAIN MAN (1988)
Capitol Records 791866-2 • 40:49 - 10 Tracks
Mit diesem Projekt gelang dem Maestro nicht nur der
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Durchbruch sondern er prägte mit seinem frischen Sound
auch massgeblich die Filmmusik Hollywoods. Obwohl er
mit seinen Synthesizern ca. 45 Minuten komponierte,
enthält der Silberling -neben all den Songs -nur knapp
einen Viertel seiner Partitur. Hans Zimmer wollte nicht
mehr veröffentlichen, da der Score seiner Meinung nach -
obwohl er im Film zwar gut funktioniert -auf der CD nicht
für sich alleine stehen kann. Schade.

PAPERHOUSE (1988)
RCA Victor 60000-2-RC • 41:27 - 6 Tracks
Für dieses Fantasy-Drama komponierte der Musiker unter
Verwendung von diversen Synthesizern eine Mischung aus
naiv-unschuldigen, angespannten, wunderlichen, leicht
unheimlichen Momenten, die er in einige herrliche und
einprägsame Motive verpackte. Abgerundet wird das
Album durch das Sanctus aus Gabriel Faure's Requiem
sowie einem Cue aus der Feder von Stanley Myers.

A WORLD APART (1988)
Milan 35763-2 • 39:33 - 9 Tracks
Der gebürtige Deutsche stattete dem 1989 in Cannes mit
dem Special Prix du Jury ausgezeichneten Film mit einer
leicht kindlich-naiven und eindringlichen Partitur aus,

welche später als Vorlage fdr Rain Man diente. Ausserdem
findet man auf dem Silberling noch ein paar Tracks mit
afrikanischem Chorgesang, Oldies sowie dezent vertonten
Dialogpassagen.

❑~

BURNING SECRET (1988)
Milan 530 • 23:59 - 1 Tracks
Eine stimmungsvolle Suite aus diesem Streifen eröffnet den
Silberling New Music in Films und ist dank dem süffigen
Morricone-inspirierten PanflStenmotiv sowie den klassisch
angehauchten, manchmal sogar fast sphärisch-meditativen
Kompositionen sehr einnehmend.

❑~

THE FRUIT MACHINE (1988)
Milan 530 20:08 - 1 Tracks
Unter Zuhilfenahme von Stimme, Gitarre, Trompete, Cello,
Violine, Keyboard und Schlagzeug kreierte der Deutsche
für diesen Britischen Thriller eine vielseitige Tonspur,
welche sowohl zwischen subtiler Dramaturgie als auch
melodischen Ohrwürmern und polternder Spannung
schwankt und ebenfalls auf der CD New Music in Films zu
finden ist.

❑~

5x Zimmer:
CD's, die in jedes gute Fi/mmusik- "Zimmer" gehören
von Steve Krebs

Backdraft
Wieso mag ich Backdraft von allen Hans
Zimmer Scores am Liebsten? Hm, eine gute
Frage. Hauptsächlich wegen der ungestümen
Dramatik, mit welcher der Zuhbrer im Film
schier erschlagen wird. Auf der CD ist hierfür
sicherlich das beste Beispiel der Track
Fighting 17th. Wem jagt es da nicht die
Gänsehaut den Rücken rauf und runter? Wer
hier die Hand gehoben hat, der möge bitte
jetzt aufstehen und den Raum verlassen O
Oder wie wäre es mit dem tragischen You Go,
We Go? Action gepaart mit einer Prise Pathos
— besser hat Zimmer dies meiner Ansicht nach
nie mehr geschafft!

Beyoad Rangooa
Etwas neueren Datums ist Beyond Rangoon.
Dieser Score ist für mich —neben The Thin
Red Line —ein weiterer Höhepunkt in Zim-
mers Schaffen. Ein Zimmer fernöstlicher denn
je, noch ausgeprägter als in The Last Em-
peror, noch traumhafter als Black Rain. Der
Score ist vor allem auf der CD wie eine erfri-
schende Brise am Strand des Meeres. Schon
mit Waters oflrrawaddy hatte mich der Score
in seinen Bann gezogen und seither nie mehr
losgelassen. Und wenn die Musik immer
rauher wird, dann ist dies eine (für mich)
logische Steigerung, welche zu geniessen sich
lohnt.

The Who% Wide Wor/d
OK, ich gebe es ja zu. The Whole Wide
World hat den Sprung in meine liebsten
Zimmer Scores relativ einfach geschafft.
Obwohl die Musik zuweil sphärisch und weit
weg ist; der Score ist auch nicht ein "reiner"
Zimmer Score, da Harry Gregson-Williams
ebenfalls einen grossen Beitrag geleistet hat —
aber das ist die Geschichte von Robert Erwin
Howard —bei Crom! [Steve teilt uns Ungebil-
deten damit mit, dass Howard der Autor von
Conan ist...phbJ Vielleicht ist Whole Wide
World ein wenig zu schnulzig, aber das
kümmert mich hier kaum. Einer jenerScores,
welchen es zu begründen wieso man ihn gern
hat, schwer fällt.

The Peacemake~
Pompös, mächtig, bedrohend, bSse, mit Chor
und ohne Rücksicht auf Verluste. Es gibt
genau zwei Gründe, wieso ich den Score
liebe: Der Erste ist einfach, denn während ich
The Staretz schrieb, lief diese Musik ad
nauseam im Hintergrund und die CD wollte
den Player überhaupt nicht mehr verlassen.
Auch jetzt, wenn ich diese Zeilen tippe und
die Musik abspiele, spielt sich ein verräteri-
sches Lächeln über meine Lippen — hm, wie
schön. Der zweite Grund liegt im Titel von
Track 3: Sarajevo. Ich habe die Stadt und das
Land in den vergangenen drei Jahren aus der

Nähe kennengelernt und Einiges gesehen, was
ich nicht vergessen will —oder kann.

The Thin Red Line
Eigentlich sollte ja hier Green Card aufgeli-
stet sein, aber The Thin Red Line hat sich in
der kurzen Zeit, seit der Score erhätlich ist,
fest in mein Herz gespielt und da muss halt
was weichen. Für mich ist diese CD deshalb
so wichtig, weil sie mir einen Hans Zimmer
zurückgab, den ich mit Backdraft, Pacifc
Heights, 1{2 und weiterer seiner älteren
Scores lieb gewonnen hatte. Und den ich mit
The Rock, The Preacher's Wife und ähnli-
chem Schrott vor einiger Zeit verlor. The
Thin Red Line ist Beyond Rangoon, aber
ruhiger. The Thin Red Line ist The Fan,
aber dunkler. The Thin Red Line ist mutig,
intelligent, betörend und bedrückend. Und
wenn ich noch lange darüber schreiben muss,
dann gehen mir bald die Adjektive aus. Wer
seine Sammlung mit Hans Zimmer anreichern
will, der sollte meines Erachtens hier begin-
nen. Natürlich kann ich mich irren —aber wie
wollen Sie das wissen, wenn Sie es nicht
selber für sich entschieden haben? Aber
kaufen Sie die CD nicht für "die Sammlung",
die ist nämlich nix wert, wenn Sie 90%Ihrer
CDs nie mehr anhören.



Star Wars. und contra

Selten zuvor hat eine Filmmusik, noch ehe sie im Verkaufsregal stand, für soviel Furore gesorgt ~vie im Falle von John Williams' Star Wars: Episode 1 Tlte
Phantom Menace. Zum ungeduldig erwarteten Pregue[ der legendären Film- und Musikserie, vier unterschiedliche Meinungen, pro &contra.
Anderer Meinung? Schreibt an: FMJ, Philippe Blumenthai, Rötistrasse 7, CH 45/3 Langendorf, Schweiz.

s Der Rummel um den nun endlich erschienenen
ersten Teil der Star Wars-Saga sei nun einmal
dahingestellt. Fakt ist, daß sich natürlich wieder

~, John Williams für den Soundtrack verantwort-
lich zeigt. Und das ist gut so.
Es ist nicht nur der Tradition wegen, aber wahr-
scheinlich wäre kaum ein anderer im Stande
gewesen, auf diese Art und Weise alte Themen

wiederzubeleben und neue Themen behutsam einzubetten (Anspieltip:
Track 3). Man erlebt eine Reise durch die Zeit, in der aus Darth Vader
wieder der kleine Anakin Skywalker wird. Was einst schwer und böse
vor sich hinschmetterte, schwebt nun förmlich, friedlich und verspielt,
von sanften Streichern getragen. Doch auch manch anderen Zeitgenos-
sen aus Episode IV bis VI trifft man hier wieder.
Es ist einfach wunderbar, zu hören, wie John Williams Themen mitein-
ander verknüpft und verwebt, ein Netz aus Melodien und Harmonien
spinnt und Höhepunkte aufbaut, die einem das Blut in den Adern gefrie-
ren lassen. Und genau im richtigen Moment fliesst dann plötzlich wieder
ein vertrautes Thema ein, das den Zuhörer immer weiter in den Bann
zieht.
Ich möchte fast behaupten, daß man den Film garnicht sehen muss,
um zu verstehen, worum es geht. Der Soundtrack ist derart "erzäh-
lend", dass es dazu eigentlich keiner Bilder mehr bedarf.
Markas Moller + + + + +

Nach all den Jahren ist es nun endlich soweit.
George Lucas setzt Star Wars fort. Und als vor
geraumer Zeit bekannt wurde, daß auch die

`~ nächste Trilogie (also die erste, oder wie auch
immer) von John Williams vertont wird, dürfte
allen Star Wars-Fans ein nicht ganz kleiner
Stein vom Herzen gefallen sein. Dem ein oder
anderen mag sich die Frage stellen: hat Wil-

liams das legendäre Hauptthema beibehalten, oder denkt er sich
etwas neues aus, um den völlig anderen Abschnitt der Star Wars
Saga entsprechend zu charakterisieren. Aber schon der erste Ton
der neuen CD verrät, daß Lucas und Williams auch musikalisch auf
einen übergeordneten Zusammenhang zwischen allen Filmen set-
zen, denn das Hauptthema ist das gute alte geblieben. Abgesehen
davon gibt es musikalisch nur noch sehr kleine Anleihen an die
vorangegangenen Star Wars Scores.
Anakin defeats Sebulba z.6. beinhaltet ein kurzes Zitat von Retur-
ning Home aus Episode IV. Ferner kann man kürzeste Zitate von
Yoda's Theme, The Imperial March und vom Emperor's Theme
hören. Außerdem ist der Aufbau des Finales Augie's Great Munici-
pal Band and End Credits fast identisch mit Ewok Celebration and
Finale aus Return of the Jedi. Zudem versteht sich von selbst, daß
Musik dieses Kalibers vom London Symphony Orchestra eingespielt
wird.
Das interessanteste neue Thema stellt sich in Duel of the Fates dar.
Ein wuchtiger Choral begleitet vom staccato spielenden Orchester,
der sich immer wieder neu aufbaut. Dem gegenüber steht Anakin's
Theme, daß ruhig und getragen aber dennoch nobel klingt und so
die Tradition von Leia's Theme und Yoda's Theme fortsetzt, wenn-
gleich es nicht ganz so eingängig ist. Das übrigens mag das einzige
Manko von The Phantom Menace sein: der Score wirkt nicht so
griffig und eingängig, wie seine drei Vorgänger. Ob er dennoch den
selben Kultstatus erreichen wird, ist die Entscheidung der Fans. Das
Zeug dazu hat er.
Klaus Posf + + + + +

Wie herb man enttäuscht wird, wenn man allzu
ungeduldig auf etwas wartet, hat sich wieder
einmal bei John Williams' neuster Komposition

,~- herausgestellt. Dass es tatsächlicherweise die~:
Musik zum neuen Star Wars Film The Phan-
tom Menace betrifft ist umso bedauerlicher.
Williams Prequelmusik enthält alles, was der
Komponist in den letzten Jahren verkörperte:

Eine körperlose Komposition mit schwammigen Themen. Phantom
Menace ist löchrig wie ein Schweizer Käse (wobei nicht jeder Käse
aus dem Land der Eidgenossen tatsächlich löchrig ist!) und verleitet
mich zu der fast sakrilegen Behauptung, dass Herr Willams ganz
einfach alt wird. Phantom Menace hat weder den Glanz der ersten
Filmmusik, die den Komponisten in aller Munde und Ohren brachte
(Star Wars) und schon gar nicht die thematische Stärke und Virtuo-
sität des Meisterwerkes The Empire Strikes Back. Return of the
Jedi schliesslich war eine Draufgabe mit dem Reiz bekannte The-
men und Motive prächtig umzuschreiben und zu variieren. Phantom
Menace allerdings klingt mehr wie eine müde Auffrischung alternder
Ideen, die wir zuvor in Jurassic Park und Indiana Jones and the
Last Crusade vernommen haben. Und vom choralen Übergriff
eines Duel of Fates (ich meine da etwas wie Bora und Pepsi Cola in
den Vokalen zu vernehmen) graut es mir fast jedesmal wenn ich die
CD durchhöre, noch schlimmer aber kommt es zum Abschluss mit
Augie's Great Municipal Band. Das Stück klingt eher nach Harold
Faltermeyer meets Girogin Moroder at Coconut Beach und versaut
nun wirklich noch den letzten Funken Hoffnung in das Gute. Ich will
nun mal nicht so sein, Phantom Menace hat auch was feines zu
bieten, nämlich die beiden Tracks The Sith Spacecraft and The
Droid Battle sowie Panaka and the Queen Protectors. Trotzdem,
vom Hocker reissYs nicht —mich jedenfalls nicht.
A. Bierhoff + +

A ~ Da gibt es doch tatsächlich Leute, die be-
haupten, der Soundtrack zu Star Wars - Epi-
sode 1 sei ein Meilenstein der Filmmusik.

4"` Während dies für die Partitur von Star Wars
•~ ,~i' ohne jeglichen Zweifel zutrifft, kann man das

beim neuen Werk des Maestros sicher nicht
behaupten. Was bietet dieser Silberling denn
schon, das so grandios sein soll? Das Star

Wars Thema vielleicht? Das begeisterte vor 22 Jahren die Kino-
massen, ist heute aber lediglich ein verstaubtes, abgenutztes Relikt.
Oder etwa die Wiederverwendung von Motiven aus den drei beste-
henden Episoden? Variationen und Adaptationen bestehender
Themen bringt ja jeder drittklassige Komponist zustande. Dafür
muss man nicht John Williams engagieren. Oder gar das neue
Material? Davon hat es natürlich im Verlaufe der viel zu langen CD
reichlich, doch nichts davon ist umwerfend. Da gibt es keine neuen
Impulse oder originelle Ideen. Stattdessen wird lediglich auf alte und
abgenutzte Clichees zurückgegriffen wie beispielsweise Hörner für
Nobles oder Flöten für Feminin-Zierliches. Alles alter Kaffee, der
stellenweise erst noch irre nervt. Der Chor in Duel of the Fates zum
Beispiel wirkt total künstlich, als wolle man krampfhaft eine hoche-
motionale Dramatik herbeibeschwören. Igitt! Wäre der Film nicht
dermassen mit Spezialeffekten aufgebläht und die amerikanische
Marketingmaschinere nicht so erfolgreich beim Erzeugen einer
unentziehbaren Massenhysterie, würde sich wohl keine Menschen-
seele für diese Tonspur interessieren. Gesteht es euch doch endlich
ein, ihr unvoreingenommenen Lobsänger und Preisei: John Wil-
liams' beste Zeiten sind schon lange vorbei!
Dick Wagner + +



Neues aus dem Waxman und Rozsa

Der neueste Trend der Soundtrackpiraterie
entledigt sich sogar des Preßvorgangs.
Obgleich viele Editionen -neben Werken
Herrmanns und Waxmans auch moderne
Scores, z.6. Poledouris' Big Wednesday -
das Sprüchlein „Limited Archival Pressing"
im Booklet führen, so als sei ganz brav und
bieder einzig an eine stapelweise sich tür-
mende Museumsarbeit gedacht, handelt es
sich bei den hier angezeigten Alben mit
einer Ausnahme (The Silver Chalice) um
gebrannte Ware, legaler Schirmherrschaft
endgültig entzogen. Etwas preiswerter als
die teilweise zu Ladenhütern geratenen
Produkte des Labels „Soundstage", zeich-
nen doch ganz offensichtlich die gleichen
geschmacksverirrten Dilettanten für die
Herstellung dieser CDs verantwortlich.
In der Märzausgabe des Film Score Monthly
(S. 48) verzeichnet Tom DeMary 510 Film-
musik-CDs für das Jahr 1998. Er zählt
darunter insgesamt 15 Beiträge aus dem
Bereich „Golden Age", was einem Anteil von
2,9% entspricht. Diese Berechnung kommt
allerdings aufgrund einer Differenzierung
zustande, welche nicht von einfach sich
ablösenden, epochenähnlichen Stadien
„Golden Age", „Silver Age" und „Gegenwart'
- alles in allem eine recht fragwürdig katego-
risierte Dreifaltigkeit - ausgeht, sondern
stilistische Überlappungen erspäht und also
Alex Norths Streetcar Named Desire
(1951) -aber warum nicht bereits Copland
und Raksin? -als ersten Herold des silber-
nen Zeitalters anführt, dafür aber die bis in
die sechziger, siebziger Jahre fortschrei-
benden Vertreter des untergegangenen
Golden Age ohne Problem in ihren Bahnen
beläßt. DeMary vollzieht damit natürlich
schlichteste Differenzierungsversuche, die
noch keine Antwort darauf zu geben vermö-
gen, ob Erdodys PRC-Pictures nun golden
oder silbern oder blechern zu nennen sind,
ob andererseits Philipp Saintons Moby Dick
wirklich in dieses Schema einzuordnen ist;
wie es mit den außeramerikanischen Pro-
dukten steht etc. Und selbst ein Komponist
wie Franz Waxman, der nicht nur das euro-
päische Erbe, sondern auch diverse Ent-
wicklungen des 20. Jahrhunderts fort-
schrieb, verschob von Score zu Score,
bisweilen auch innerhalb derselben, die
Balance und wäre mal mehr dem einen,
dann wieder dem anderen Typus zuzuord-
nen.
Zu den 15 Alben des Golden Age in DeMa-
rys Statistik dürfte allerdings gar keines mit
Waxman-Musik zu rechnen sein, denn alle
nicht-offiziellen CDs bleiben darin außen
vor, sofern nicht eigens als „Promotional
Album" gekennzeichnet. Diese Vorgehens-
weise, die sich selbst etwas vormacht,
entspricht dem Kanon des „Film Score
Monthly", Bootlegs grundsätzlich totzu-
schweigen, auch das, was Lukas Kendall &
Co. dafür ansehen, beispielsweise in
Deutschland legal gepreßte Tsunami-CDs,
für welche wohl eine Gebühr an die GEMA
abgeführt wurde, jedoch nichts in amerika-

Wische Kassen geflossen ist. Gleichzeitig
arbeitet Kendall jedoch mit Händlern zu-
sammen, die -wie „Intrada" und „Screen
Archives" - Bootleg-Platten im Angebot
haben, gibt auf Nachfragen auch zu, die
schwarzen Editionen von 100 Rifles,
Poseidon Adventure etc. selbst zu kennen.
Die Bigotterie macht eben auch vor dem
Allerheiligsten -oder wie soll man Filmmusik
sonst nennen? -nicht halt.
Es ist keineswegs erforderlich, den gesetz-
losen Brennern Beifall zu klatschen oder
moralische Bedenken zu verdrängen; sie
zur Maxime allgemeinen Handelns zu erhe-
ben und sich zum Filmmusik-Sheriff zu
ernennen, grenzt jedoch an einen Popanz,
der abgesehen von seiner Lächerlichkeit
deshalb ärgerlich stimmt, weil so viele
Sammler glauben, Kendalls - ansonsten in
vielem bewundernswertes - Magazin, vor
allem aber seine Macher als die Autorität
des Metiers anzusehen. Insiderinfos aus
direkter Quelle sollten jedoch nicht mit
moralischen Instanzen verwechselt werden.
Meines Erachtens geht es darum, die sehr
wohl existierenden Piraten-Alben nicht
einfach totzuschweigen, sondern gerade
umgekehrt vorzustellen, weil das die Mög-
lichkeit gibt, deren Defizite genau zu benen-
nen und also den interessierten Sammlern
die Möglichkeit zu eröffnen, zu einem eige-
nen Urteil zu gelangen. Die weitaus größte
Anzahl der schwarzen Editionen bietet
objektiv besehen ein erschreckendes Preis-
Leistungsverhältnis, welches von Fall zu Fall
in Kauf nimmt, weil es keine andere Quelle
für die entsprechenden Partituren gibt.
Bisweilen hat man viele Jahre darauf ge-
wartet und zahlt den erhöhten Preis. Herr-
manns The Wrong Man und die Original-
aufnahme von Psycho sind legal nie ange-
boten worden. Dafür muß man jedoch jäm-
merliches Editing, fehlende oder fehlerge-
sättigte Booklettexte und neuerdings eben
auch gebrannte CDs in Empfang nehmen.
Im übrigen zeigt ein Blick etwa in Luc Van
de Vens oder auch den Hamburger Taran-
tula-Records-Katalog, daß viele der vor ein,
zwei Jahren in kleinen Stückzahlen auf den
Markt geworfenen Bootleg-CDs immer noch
lieferbar sind. Die in entsprechenden De-
batten auftauchenden Zahlen von 1000 oder
mehr Exemplaren scheinen dabei weitaus
zu hoch gegriffen. Speziell Bootlegs mit
älterem Repertoire, für 50-70,- verkauft,
treffen keineswegs auf Käuferzahlen in
vierstelliger Höhe. Kendall selbst hat nach
eigener Aussage ein enttäuschend geringes
Publikum für seine zweifellos gewagte
Gerald-Fried-CD gefunden. Selbst wenn ein
Dämpfer für den expandierenden Jungpro-
duzenten nicht zu Tränen rührt, stimmt dies
angesichts des doch erst vierten Albums
seiner Serie sehr bedenklich. Die erste
Goldsmith-Platte haben alle gekauft, bei
Williams ging es bedächtiger zu; zu Rosen-
man kann ich nichts sagen. Aber das was
sich Kendall im Stillen erhofft hatte -die
Treue eines vierstelligen Stammpublikums

aus Anlaß eines doch unzweifelhaft sehr
engagierten und begeisternden Projektes -,
tritt nicht ein. Wieder einmal zeigt sich die
beinahe fetischistisch zu nennende Kon-
zentration eines Guteils der Sammler auf
wenige Komponisten. Unter diesen Um-
ständen dürfte Kendalls geplanter Serie mit
Scores älterer Komponisten recht schnell
die Energie bzw. das vorgestreckte Geld
ausgehen. Was uns zu Franz Waxman
bringt, stand doch am Beginn der Golden
Age-Serie mit Prince Valiant eine CD mit
seiner Musik. Mit enormem Werbeaufwand
und teilweise falschen Vorab-
Charakterisierungen („Vorläufer von Star
Wars” etc.) wurden viele Sammler ange-
lockt, vermutlich aber nicht auf Dauer, denn
die Musik der fünfziger Jahre klingt nun mal
anders als diejenige Goldsmiths und Wil-
liams'. Waxman, obgleich einer der führen-
den Filmkomponisten des Jahrhunderts, hat
heute keinen leichten Stand; er komponierte
seinen individuellen Stil und kam fast jedes
Mal mit einem exquisiten Werk aufs Fir-
mengelände zurück.

WAXMANIA!!!
Wie wenige Fürsprecher er selbst unter den
Produzenten besitzt, zeigt der Blick in die
Diskographie. Neben den - demnächst fünf -
von seinem Sohn in Auftrag gegebenen
Varese-CDs mit Suiten, die besitzen sollte,
wer sich für herausragende Filmmusik
interessiert, existieren nur wenige komplette
Einspielungen seiner Partituren, und die
gerieten auch nicht immer zufriedenstellend.
Vor allem an Originalaufnahmen herrschte
bis vor kurzem ein erheblicher Mangel.
Mittlerweile sieht das anders aus: Neben
einer mir nicht vorliegenden Doppel-CD mit
The Nun's Story sowie den bereits rezen-
sierten Kombinationen Sunset Boulevard /
Demetrius and the Gladiators und Peyton
Place / My Geisha sind vier weitere Alben
auf der Bildfläche erschienen, welche in
editorischer und klangtechnischer Ausstat-
tung nicht eben überwältigend zu nennen
sind, dafür aber z.T. Erstveröffentlichungen
anbieten. Die eigentlich zuständigen Studios
haben sich nicht engagiert. Ihre Chance,
Kasse zu machen, erschien zu gering, also
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ließen sie die Bänder verrotten. Irgendje-
mand hat sie sich nun geschnappt und auf
CD gebrannt. Also?
Zwei Stunden Musik schrieb Waxman 1954
für das unsägliche Antikenepos The Silver
Chalice, und diese Partitur zählt zum An-
spruchsvollsten und Modernsten, was er je
zu Papier gebracht hat. Welch ein Glück,
daß man sie nun ohne die dazugehörige
Schwachsinnsgeschichte erleben kann,
bereichert zudem um eine ganze Stafette
von Guttakes und alternativen oder abge-
wiesenen Cues. Die einzelnen Abschnitte
wurden zu ausgedehnten Suiten zusam-
mengefügt und bewegen sich zwischen
religiöser Sphäre -das auch von Komponi-
sten wie Meyerbeer, Mendelssohn und
Wagner verwendete „Dresdner Amen" findet
gleich zu Beginn gebührenden Eingang -, an
den Grundfesten der Tonalität rüttelnden
psychischen Studien, kontrapunktisch reich
ausgesetzten Einschüben, Fanfaren, aber
selten optimistisch daherpolternden Blech-
schwulst, wie er zehn Jahre später so viele
italienische Sandalenmachwerke zu beleben
versucht hat. Waxmans stark auf die Strei-
cher gestützte Instrumentation sucht immer
wieder die ausgeblichenen Farbtableaux
und erzeugt den über weite Strecken vor-
herrschenden Eindruck eines ausgedörrten,
dem Untergang geweihten Milieus, so daß
man spekulieren darf, wie er anstelle von
Dimitri Tiomkin wohl Fall of the Roman
Empire vertont hätte. Doch täusche nicht
der Eindruck. Inmitten der relativ karg in-
strumentierten, dynamisch meist unterhalb
des mezzoforte angesiedelten Partitur
drängen zwischendurch wieder elegische
Melodien an die Oberfläche, im Film an die
Figur der Deborah gebunden. Sie verstärken
die Einsamkeit der tönenden Stimmen. Nero
kündigt sich hier durch mißtönende Blech-
fanfaren an, und sein Bankett wird der Zeit
enthoben, denn Waxman scheut sich auch
hier keineswegs, ein Saxophon aufzubieten
(Track 2 der 2. CD). Überhaupt schert er
sich kaum um den historischen Rahmen.
The Silver Chalice darf als eigenständigste
Alternative zu Rözsas Epenmusik gelten.
A Place in the Sun (1951) brachte Waxman
schon ein Jahr nach Sunset Boulevard
wieder einen Oscar ein. Und wenn man sich
dem prunkenden Reichtum dieser Dreivier-
telstunde schwelgerischer Musik überläßt,
seiner vielleicht vitalsten neben Prince
Valiant, dann kann einem angesichts der
Oscarpreisträger-Liste jüngerer Jahre schon
etwas schwummerig werden; wer nichts von
Waxman besitzt, aber schon lange vorhat,
wenigstens mal eine CD des Altmeisters ins
Haus zu holen, dem sei trotz des unbefrie-
digenden Monosounds mit gegen Ende
auch etwas ausgeleiertem Bandlauf emp-
fohlen, sich unbedingt A Place in the Sun
zu besorgen. Es erscheint mehr als fraglich,
daß in nächster Zeit eine offizielle, klanglich
restaurierte Fassung der Musik publiziert
wird. Einstweilen tut es diese CD-R auch.
Von romantischen Streicherthemen über die
träge dahingleitende, den entsprechenden
Einfall aus Taxi Driver antizipierende Saxo-
phonmelodie bis zu wüsten, unerbittlich
durchgezogenen Fugati lodert das Feuer
ohne Unterlaß, im Mittelteil des Scores
freilich bei extrem introvertierter Haltung und
fast mystischen Akkordketten, der konzen-
trierten Aufmerksamkeit bedürfend. Dabei
kam Waxman nicht ungeschoren davon.
Regisseur George Stevens - ja, er wieder -

sorgte auch hier für einige Re-
Kompositionen. Ganz so versaut wie Ne-
wmans Greatest Story Ever Told hat er
Waxmans Opus nicht, wies aber Roy Webb
und Victor Young an, mehrere Stücke neu

zu arrangieren, was in Einzelfällen sicher
der zielgenauen Wirkung für nachbearbei-
tete Filmsequenzen zuzuschreiben ist,
ansonsten aber eher die Absicht verrät,
Waxmans unkonventioneller Ausformung
seiner Themen die Schärfe zu nehmen. Um
so faszinierender, daß in drei Fällen die
Originalversion mit der Bearbeitung direkt
konfrontiert wird und den unmittelbaren
Vergleich, zumindest die autonome Bedeu-
tung der Musik betreffend, ermöglicht. Das
Niveau der Interpretation ist enorm und läßt
Charles Gerhardts markante Stereo-
Aufnahme der Suite aus den Siebzigern weit
hinter sich zurück. Eines der ganz großen
Meisterwerke der Filmmusik ist hier endlich
in der Originaleinspielung erhältlich. Wem
das nicht gefällt, dem läßt sich wirklich nicht
mehr helfen.
Während A Place in the Sun die individu-

ellen 

Geschmäcker 

transzendiert, bedarf

Sayonara (1957) schon eher der Vorliebe
für sehr besondere, asiatisch gefärbte
Filmmusik jenseits der Techniken alter
Schule. Auch hier läßt sich feststellen, daß
Waxmans Poesie zeitgenössischen Ethno-
Partituren aus Hollywood (Steiner, Young,
Kaper) an Substanz haushoch überlegen ist.
Bei ihm wird nicht wahllos irgendwelches
Kolorit eimerweise verteilt, sondern die
bereits auf authentischen Skalen bzw.
Volksgesängen beruhende Melodik mit
feinsinnigen Mitteln eingefärbt. So verwen-
det Waxman das in Japan zum Grundbe-
stand der nationalen Folklore zählende
modale Lied Sakura, Sakura einmal in
seiner puren Vokalgestalt, implantiert aber

dessen charakteristische 

übermäßige

Quarte auch anderen Cues. Wenn er dann
westliche Harmoniefolgen mit dieser Mclo-
die kombiniert, erzeugt Waxman mit einem
einfachen Kunstgriff sehr effektive Verbin-
dungen zwischen den musikalischen Kultu-
ren. Zu diversen Choreinlagen und Stücken
mit authentischen Instrumenten kommen
überdies romantische Stücke als Wider-
spiegelung der Liebesgeschichte: zutiefst
anrührend kurze, hoffnungsferne Fragmente
wie Katsumi waits an Lloyd at Kelly's house,
weltenfern von jedem Kitsch, und doch so
expressiv und tragisch getönt, wie man das
kaum je in Hollywoods Fernostporträts
erleben durfte. Auch in dieser vergleichs-
weise gut klingenden Edition finden sich
mannigfache Extras und Alternativfassun-
gen.

Waxman und Rozsa

Gegenüber diesen drei Highlights seines
Schaffens fällt Miracle in the Rain deutlich
ab. Die CD enthält allerdings mehr als nur
diesen Score. Zunächst erklingt eine exklu-
siv für die Filmpremiere komponierte Ou-
vertüre, nicht sonderlich inspiriert, eher als
Jahrmarktkulisse gedacht. Track 2 bietet
den aus dem Endschnitt beseitigten Main
Title und eine nicht gerade erhebliche Suite
incl. des vom Hauptdarsteller Van Johnson
gesungenen 1'll Always believe in You. Ganz
andere, überwiegend ernste Töne schlägt
dann die zweite, rund zwölfminütige Suite
an, verlötet aus sechs Abschnitten. Deren
letzter heißt Miracle and Finale, und genau
das gibt es gleich im Anschluß daran noch-
mals, nun allerdings mit Regengeräusch
und einer Erzählstimme aus dem Off. Ein
weiterer Bonustrack präsentiert den tatsäch-
lich verwendeten Main Title. Schließlich fand
man auch noch Van Johnsons Probe für
seinen Song sowie dieses Lied in einer
kommerziellen Version, nun dargeboten von
Jerry Vale. Ein zweiter Grund für die An-
schaffung ergibt sich allerdings aus den
Bonustracks 8-20. In etwas beliebiger Folge
werden hier Main Titles und einige direkt
aus dem Film herauskopierte Cues anein-
andergereiht, darunter hochdramatische
Kompositionen wie Decision Before Dawn,
Botany Bay und der ohrwurmartige Vor-
spann zu Elephant Walk. Cousin Rachel
darf ebensowenig fehlen wie The Virgin
Queen und Prince Valiant. Die CD als
ganze besitzt ein wenig den Patchworkcha-
rakter von Heimkinomitschnitten, doch bietet
sie ein Sammelsurium an feiner Orchester-
musik, welche im Verein mit den anderen
drei CDs die ausufernde Waxmania fürs
erste glücklich zu stimmen weiß. Wie ge-
sagt: starke Niveauschwankungen seitens
der Klangqualität muß man schon hinneh-
men, Hintergrundinformationen erhält man
nicht, und der Preis für die Einzel-CDs
schwankt je nach Händler zwischen DM 50
und 60,-

MIKLÖS RÖZSA UNTER PIRATEN-

FLAGGE
Unwesentlich billiger ist die erste Hälfte der
schon vor einem Jahr angekündigten Re-
cordables mit Werken aus Rözsas MGM-
Zeit (1949-1962). Zwar sorgte der Ungar
selbst zu Lebzeiten für ein üppig geschnür-
tes Plattenpaket, doch finden sich auch bei
ihm immer noch bedeutende diskographi-
sche Lücken. Ein Musterbeispiel ist Rözsas
Score zu The Seventh Sin (1957), hierzu-
lande unter dem blödsinnigen Kolportageti-
tel „Hongkong war ihr Schicksal" zu sehen
gewesen. Der Komponist selbst erwähnt
diese Partitur in seinen Erinnerungen über-
haupt nicht, und nicht einmal fanatische
Rözsa-Fans beleuchten diese Musik in ihren
verbalen Streifzügen. Das verwundert inso-
fern nicht, als der Film selten ausgestrahlt
wird und bislang noch keine einzige Auf-
nahme zu bekommen war. Rözsa selbst
spielte nie etwas ein und die diversen
Sampler mit Re-Recordings brachten auch
nicht den geringsten Fitzel dieser Partitur zu
Gehör. Mithin bietet vorliegende CD rund 50
Minuten der Originalaufnahme in einer
überragend - besser als Kendalls Prince
Valiant! - klingenden Umspielung als Pre-
miere. Werden nach langer Zeit sogenannte
Nebenwerke bedeutender Komponisten ans
Licht geholt, so zeigt sich nicht selten, daß
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ihr Vergessensein mehr als gerechtfertigt
war. Ich habe jedoch noch nie eine enttäu-
schende Partitur Rözsas aus den fünfziger
Jahren gehört, und The Seventh Sin reprä-
sentiert, wenn schon nicht die höchste
Höhe, so doch Musik eines selbstgewissen
Könners, der sich seiner Aufgabe mit Ge-
schick und Eleganz entledigt. Man vernimmt
all die vertrauten Ingredientien seines Stils,
hier bereichert um ein fernöstliches Kolorit,
das allerdings nicht die Idiosynkrasie von
Waxmans Sayonara besitzt.. Der Main Title
wartet mit einem leidenschaftlichen Haupt-
gedanken auf, der stilistisch einigen Ben-
Hur-Elementen nahesteht, allerdings eher
durch seine Dramatik als kantable Einzigar-
tigkeit besticht. Der schönste Moment er-
eignet sich erst nach gut einer Minute, als
die äußere Dynamik zurückgefahren wird
und für wenige Augenblicke ein verloren
wirkendes Melodiefragment der Celli die
Führung übernimmt, dann an die euphori-
sierten Geigen übergibt. Das ist R6zsa in
Hochform, während er in anderen Ab-
schnitten der Partitur etwas zuviel Gebrauch
von den aus seinem übrigen Schaffen be-
kannten Lösungen macht. Höhepunkte
dieser Komposition bilden das Rendevouz,
leider viel zu schnell vorbei; der tänzelnde
Weg Info the Town, eine Reprise seiner
Exotismus-Phase; Seduction, eine pessimi-
stisch bewölkte Steigerungswelle mit dem
Hauptthema; Final Words, die emotionale
Abschiedsszene; und natürlich das Finale,
in welchem wie stets bei Rözsa die themati-
schen Klammern geschlossen werden.
Seine Beschränkung auf zwei Einfälle und
einige exotisch instrumentierte Intermezzi
sowie die vergleichsweise sparsame In-
strumentierung nehmen Rözsas Entwick-
lung der siebziger Jahre vorweg.
Wer ihn ganz in seinen typischen Wendun-
gen der Fünfziger erleben will, greife statt-
dessen zu Moonfleet (1955), einem seit
sehr langer Zeit erhofften, aber kaum je
erwarteten Werk aus Rözsas farbenfrohe-
ster Zeit. Bislang gab es nur die Ouvertüre
in der Neuaufnahme aus den Siebzigern,
leider recht schlampig dirigiert. Auch die hier
vorliegende Originalversion mag nicht die
am besten koordinierte Rözsa-Einspielung
sein, doch dafür springt den Hörer immerhin
in stereo ein orchestrales Feuerwerk an, das
diese CD zu einem unverzichtbaren Bau-
stein der Rözsa-Diskographie werden läßt.
Moonfleet spielt im 18. Jahrhundert an der
englischen Küste und versammelt Degen-
duelle, Friedhofsszenen, Schmugglerei und
Pietismus, Romanzen, Comedy und ein
paar dramatische Höhepunkte zu einem
abwechslungsreichen Panorama. Das
Hauptthema zu den Credits mit ihrer tosen-
den Brandung wird während der inneren
Stücke seiner Energie beraubt und lyrisch
befriedet. Eine der intimsten Rözsa-
Mclodien entspringt daraus in einer Szene,
als Räuberhauptmann Fox (Stewart Gran-
ger) einen Brief liest und sich an seine alte
Liebe erinnert fühlt, deren Produkt, ein
verwaister Junge, nun bei ihm eingetroffen
ist. Was soll Fox mit ihm machen? Auch die
Musik weiß das nicht, und ein kurzes stok-
kendes Motiv hält Zwiesprache mit der
traurigen Oboenmelodie. The Summen
House, in zwei Szenen des Films zu sehen,
beginnt als dissonante Fantasie, ehe das
Englischhorn eine neue, resignative Weise
anstimmt, die für die untergegangene Liebe
einstehen soll. Schade, daß hier wie auch
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anderswo der Bandschnitt den Moment des
Anhebens nicht erfaßt hat und sehr abrupte
Zäsuren setzt. Die höfischen Szenen be-
diente Rözsa mit eigenem Material, aber
das Passepied aus Madame Bovary macht
sich hier, beinahe doppelt so rasch gespielt,
fast noch besser. In der Mitte des Films wird
der Schauplatz des Nachts auf einen Fried-
hof verlegt, und Rözsa läßt sich die Mög-
lichkeit nicht entgehen, ein schauriges
Tongemälde beizusteuern und die Geigen
unheilschwanger vibrieren zu lassen. Sämt-
liche während der Filmexposition gelegten
Lunten beginnen im letzten Drittel aufeinan-
derzuzuglühen, und spätestens in der
freudlosen Peripetie merkt man, daß es sich
nicht um einen x-beliebigen Genrefilm han-
delt, sondern ein durchkalkuliertes Mclo-
dram von Fritz Lang. Am Schluß müssen
alle fliehen, beinahe jeder versteckt sich vor
jedem, und die Musik hat es dementspre-
chend schwer, weil die vorüberfliehenden
Reiter ebenso berücksichtigt werden wollen
wie die ins Gebüsch gesprungenen Prota-
gonisten. Zwar endet das Finale mit einer
versöhnlichen Geste, doch zuvor hat sich
soviel Mord und Totschlag ereignet, daß
man dies als kleines Zugeständnis an die
Hollywood-Konventionen lesen darf; das gilt

gleichermaßen für die Wiederaufnahme des
Hauptthemas für die End Credits. Interes-
santerweise schließt die CD aber noch nicht
damit, sondern fügt einige Alternativfassun-
gen von erklungenen Cues an. All dies
erklingt in prächtigem Stereosound.
Auch Diane (1955), auf einer Doppel-CD
vorgelegt, steht diesbezüglich kaum hinten-
an. Der Film führte Rdzsa mal wieder in die
Renaissancezeit, diesmal ins höfische
Frankreich. Neben opulenten Themen und
virilen Begleitstücken lieferte der Komponist
hier allerlei intime Solo- und Kammermusik
für die Innenszenen ab. Persönlich kann ich
dieser Partitur weniger abgewinnen als den
anderen drei, doch mag das Geschmacks-
sache sein, denn französische Hofkultur
samt eingeflochtener Originalmelodien als
Kulisse für ein Liebesdrama gehört nicht zu
meinen favorisierten Phasen der europäi-
schen Geschichte, und die Musik historisiert
für heutige Verhältnisse etwas zu vorder-
gründig. Dennoch ist auch Diane zwischen-
durch immer wieder ein Erlebnis für Anhän-
ger des Komponisten, und sollte nicht ver-
schmäht werden.
Zum Schluß auf den Gipfel. Es gibt moder-
nere Filmmusik von Rözsa, dunklere, exoti-
schere, dramatischere. Lust for Life jedoch
ist die bei weitem schönste, herzlichste
Partitur, die er für den Film, wenn nicht
überhaupt geschrieben hat, ein diesseitiger
Dithyrambus des Lebens, farbig instrumen-

fiert, zu jeder Sekunde beseelt von melo-
disch überbordender Subtilität und voll der
zärtlichen Empfindung für die hier erzählte
Künstlertragödie. Vincente Minelli setzte das
Leben des großen niederländischen Malers
Vincent van Gogh 1956 in Szene, Kirk
Douglas bot eine vulkanische Leinwanddar-
stellung, unterstützt von Anthony Quinn in
der Rolle seines zeitweiligen Weggefährten
Paul Gauguin. Rözsa war stolz darauf, an
dieser hochrangigen Produktion mitwirken
zu dürfen, und gab sein Allerbestes, das
nunmehr erstmals als vollständige Edition
der Originalaufnahme vorliegt, klangtech-
nisch weit besser als die meisten Bootlegs
mit 50er Jahre-Musik, recht trocken aufge-
nommen und mit zügigen Tempi vorange-
bracht. Zwei Jahre später nahm Rözsa mit
dem Frankenland Orchester eine längere
Suite auf, die bei Varese noch lieferbar ist.
Gewiß wurden dort die wichtigsten Themen
und atmosphärischen Highlights eingefan-
gen, doch auch die anderen Cues versprü-
hen soviel Lebensgeist und sind nicht an
den Film gebunden, daß man in diesem Fall
die Erscheinung der Gesamtaufnahme als -
um in die Kinderfantasie zurückzukehren -
Zusammenfall von Geburtstag und Weih-
nachten feiern möchte.
Verglichen mit Rözsas sonstigen Werken
der fünfziger Jahre fällt auf, daß im Unter-
schied zu den jugendlichen Kostümfilmen
wie Ivanhoe, Knights of the Roundtable
oder den großen Epen die Blechbläser weit
in den Hintergrund treten und mit ihnen
Verzicht geübt wird auf militaristische Si-
gnalrufe oder überlebensgroße musikalische
Gesten. Durch die Dialoge zwischen Strei-
chern und hier besonders charakteristisch
eingesetzten Holzbläsern erzeugt Rözsa
eine sonnenüberflutete Leichtigkeit des
Tons bei gleichzeitig völlig ernsthafter Hal-
tung. Große romantische Euphorien kom-
men zwar vor, und mit Van Goghs Nieder-
gang auch zunehmende Störeffekte in der
Musik, doch im Vordergrund steht über zwei
Drittel der Distanz der intime Austausch
(eingesponnener Dialoge ohne Worte. Für
Arlesiana öffnen sich alle Dämme, und ein
bei R6zsa seltener infantiler Durchbruch hält
sich anderthalb Minuten auf der Bühne, ehe
das musikalische Lachen wieder zum ge-
wohnten Lächeln zurückflutet. Mehrere
Stücke heißen Summer, und sommerlich im
herrlichsten Sinn ist Lust for Life, eine
Filmmusikpartitur, die ihresgleichen nicht
hat. So schnell wie möglich zugreifen!

Fazit: Bei allen Bedenken gegenüber räube-
rischer Aneignung fremden Besitzes wie in
den vorliegenden Fällen ist festzuhalten,
daß die neuen CD Recordables mit Werken
Waxmans und Rözsas überwiegend erst-
rangige Musik in nie dagewesenem Umfang
vorlegen und den Liebhabern dieser Kom-
positionen eine reiche Bescherung ermögli-
chen. Es ergeht nun die Aufforderung an die
rechteinhabenden Konglomerate, sich die
eigenen Sachen mal wieder vorzunehmen
und ausgiebig anzupreisen. Speziell
Waxmans A Place in the Sun und Rözsas
Lust for Life sind geniale Partituren, welche
man auch Skeptikern gegenüber der alten
Hollywoodmusik ohne weiteres nahebringen
kann und die bei geschickter Werbestrate-
gie ein enormes Potential für lohnende
Verkaufsziffern besitzen. Die Bänder sind,
und das ist sicher das wichtigste, nun zu-



Neues aus dem Untergrund Waxman und Rozsa

mindest mal auf digitalen Tonträgern kon-
serviert worden. Auf einzelne offizielle Ver-
öffentlichungen wird man bis zum Sankt-
Nimmerleinstag zu warten haben, und wie
rasch die analogen Filmspulen, Tonspuren
und handschriftlichen Partituren verlorenge-
hen oder zerstört werden können, muß wohl
niemandem mehr erläutert werden. In die-
sem Sinne: das Soundtrack-Buffet ist erSff-
net!

Diskographie*
'Sämtliche hier genannten CDs können nur
über die einschlägigen Spezialhändler (z.B.
Luc Van de Ven, Screen Archives, Tarantula
Records...) bezogen werden.

B) Miklös Rözsa

DIRNE + + + ~/2
Bootle -Do el-CD 94:53 / 25 Tracks)

Leserbriefe an: Philippe Blumenthai,
Rdtistrasse 7, CH-4513 Langendorf,
Schweiz

Heinz Mierwaldt, D-Kusterdineen

Hallo, FILM-MUSIC-JOURNALer!
Nun bin ich schon seit einigen Aus-
gaben als Leser dabei, aber — Schan-
de Uber Schande —immer nur als
rezeptiver! Und dabei nehme ich mir
ständig vor, Euch endlich mal einen
lobenden bis anregenden Brief zu
schreiben, damit Ihr die Freude und
den langen Atem am Herausgeben
Eures tollen Magazins nicht verliert.
FILMMUSIK, SCORETIME, FILM-
HARMONISCHE BLÄTTER, LIMI-
TED EDITION, SPELLBOUND,
DER DEUTSCHE FILMMUSIK-
DIENST und wie die deutschen
Soundtrack-Blätter alle hießen: dahin
welkten sie (mehr oder minder
schnell), oft sogar recht überra-
schend, weil ihre teilweise immer
feudalere Aufmachung den jähen
Abgang nicht erwarten ließ. Nach-
dem sich die LIMITED-EDITION
nun auch noch ihrer Leserschaft
entzogen hat (verkrochen im Internet:
ich hasse es, am Bildschirm zu
lesen!!), war ich heil froh, von Eurer
Publikation zu erfahren! Und da uns
deutschen Lesern heimatsprachliche
Verbffentlichungen entweder gar
nicht oder nur kärglich offeriert
werden, war ich doppelt erfreut, im
FILMMUSIC-JOURNAL nicht nur
überhaupt eine, sondern sogar eine
ausgesprochen sympathische Zeit-
schriftvorzufinden.
Nein, ich lobhudele jetzt nicht des-
halb, weil Leserbriefe gewöhnlich mit
Lob beginnen, sondern weil ich gute
Gründe dafür habe:
- Einfach hervorragend fand ich
Matthias Wiegandts zweiteiligen
Rözsa-Essay:
informativ, aber unterhaltsam; fun-
diert, aber mit zwinkerndem Auge;
eine kurzweilige Mischung aus
Fakten und persönlicher Sichtweise.
Und nicht zuletzt war das Ganze für
mich eine wichtige Tip-Quelle für
den Kauf weiterer Rözsa-Tonträger
(die — Zufall?? —zur Zeit seltsam
gehäuft angeboten werden.) Ich kann
nur hoffen, daß Matthias seine
Ankündigung wahr macht und noch
Kommentare zu den „libyschen
Öltanker-CDs" findet!! (Die „DIA-

NE" Doppel-CD habe ich zwischen-
zeitlich erstanden —und ich bin echt
glücklich darüber; zwar klingt sie
seltsam dumpf bzw, blaß, aber ob das
als zu erwartendes Bootleg-
Charakteristikum abzutun oder der
historischen Aufnahme zuzuschrei-
ben ist, kann ich nicht sagen. Der
Score jedenfalls und die Tatsache,
daß es sich um das Original handelt,
ist klasse!)
- Besonders espannt bin ich immer
auf die Rezensionen: Wie beurteilen
andere meine fimmusikalischen
Neuanschaffungen bzw. welchen
Soundtrack kann ich mir empfehlen
lassen? Nun sind die Geschmäcker
bekanntlich verschieden; aber die
Art, wie Ihr gehörte Stücke verbali-
siert bzw. Eure abschließende Mei-
nung formuliert, gibt mir doch stets
das Gefühl, einschätzen zu können,
welche Relevanz die Kritik für mich
hat. (Das gelang mir z.B, bei den
elitären Abhandlungen im DEUT-
SCHEN FILMMUSIK-DIENST nur
selten...)

Recht so! Gut!! Ich meine die Idee,
auch über vermeintliche Nichtigkei-
ten zu schreiben (schreiben zu las-
sen), nämlich, wie man/frau erstmals
mit Filmmusik in Kontakt kam (sollte
ich da vielleicht auch mal...?) oder,
weshalb „Auch eine CD ... auch nur
ein Mensch" ist. Oft sind es gerade
Nebensächlichkeiten, die kollektives
Kopfnicken und ein bestätigendes
„Ja, bei mir war's auch so..." evozie-
ren.

Bevor mein Brief nun aber vollends
zum mehrbändigen Werk mutiert,
möchte ich doch zum Schluß kom-
men —nicht ohne jedoch noch eine
Randbemerkung zu wagen, und zwar
zur Aufmachung der Zeitschrift.
Ich finde sie —genau richtig! Viel-
leicht überrascht Euch das, weil Ihr
den Wunsch nach Hochglanzpapier,
Farbdruck und Nobelheftung erwartet
haben könntet. Aber erstens würde
mich bei einer Entwicklung in diese
Richtung sofort wieder das Gefühl
beschleichen, es handele sich um
eine letzte Scheinblüte (siehe meine
oben dargelegten Erfahrungen mit
Euren Vorgängern...), zweitens mag
ich (ehrlich!!) den sympathischen
umklebt-veredelten Zeitschriftenrük-
ken (Schüler-eitungs-Nostalgie??),

und tlberhaupt würde eine im Layout
klare, im Inhalt abwechslungsreiche,
solide Publikation durch derlei
Schnickschnack -auf Kosten eigener
Individualität —bloß zum gelackten
Profiblatt,.

Na, dann wünsche ich Euch für alle
weiteren Ausgaben toi-toi-toi.

Besten Dank.
Brn ganz Deiner Meinung, Heinz,
lesen am Bildschirm ist nicht nur
mühsam sondern auch ungemütlich.
Also keine Angst, wir bleiben dem
Papier,., solange es das FMJ gibt,
treu. übrigens bist Du der erste
Leser, der unsere Thermobindung
„sympathisch" findet (im Gegensatz
zur Redaktion!!!). Dafür gebührt Dir
der gzildene Orden der drei grossen
JJJ (Jerry, John & James).

Martin Schiller. D-Langen

Anbei einige Zeilen zu Ihrer letzten
Ausgabe: Zunächst ein Lob filr das
gelungene Heft, dem man anmerkt,
daß es mit viel Liebe und Enthusias-
mus gemacht wird.

Der Artikel über Silva Screen Re-
cords und deren Compilation-
Records veranlaßt mich aber der
Kritik an diesem Label entgegenzu-
treten. Einer Plattenfirma vorzuwer-
fen, sie sei kommerziell orientiert,
d.h. sie möchte Platten verkaufen, ist
doch arg lächerlich. ]ch finde, daß
gerade die Zusammenstellungen
dieses Labels wie „Cinema Cafe"
oder „Warriors of the Silver Screen"
äußerst liebevoll gemacht sind. Die
Zusammenstellungen haben neben
bekannten Titeln auch immer einige
schwer zu Endende Raritäten zu
bieten, die Liner-Notes sind gut
gemacht und man bekommt sehr viel
Musik zu einem angemessenen Preis.
Ich kann nur sagen, ich hoffe, daß
noch weitere Compilations erschei-
nen.

Sich darüber aufzuregen, daß nur
Highlights aufgenommen werden,
halte ich nicht für angemessen. Ich
habe selbst genug Soundtracks mit
einem faszinierenden Thema, daß
dann aber immer und immer wieder
wiederholt wird und letztlich nur
noch Langeweile erzeugt. Von diesen

„One-Theme-Soundtracks" gibt es
doch wirklich zu viele.

Ich denke, daß man über Zusammen-
stellungen auch Leute anlocken kann,
die keine Filmmusikfreaks sind und
die über die gekaufte Zusammen-
stellung an die Filmusik herangeführt
werden und dann weiter hören (und
kaufen!). Das Filmmusikplatten
gekauft werden, kann uns allen doch
nur recht sein. Je mehr Platten ge-
kauft werden, desto mehr werden
auch veröffentlicht und dann fallen
auch die Preise und es gibt den
„Score of the month" vielleicht auch
einmal im Sonderangebot im GroLi-
markt. Über die Qualität einer Musik,
wie zu Titanic kann man streiten.
Aber wenn sich eine Eilmusik so oft
verkauft, ist daß doch für den ganzen
Filmmusikmarkt ein positives Zei-
chen und sollte dementsprechend
auch gewürdigt werden. Ich denke,
daß einige Soundtracks der letzten
Zeit auch gerade bei größeren Firmen
wie Sony nur deshalb herausgekom-
men sind: wegen des Titanic Erfol-
ges.

Insgesamt habe ich mich über das
Interview mit David Wishart aber
sehr gefreut und hoffe es gelingt euch
auch weiterhin, die „andere Seite"
der Filmmusik (die Industrie) zu
beleuchten und auch zu Wort kom-
men zu lassen.

Mit freundlichen Grtlßen, auch an
den Rest der Redaktion

Die ich somit gerne lveitergebe.
Natürlich ist es lächerlich einer
Firma welcher Art auch immer,
vorzuwerfen kommerziell zu denken.
Allerdings hatte ich in dem Interview
nicht vor Marktanalysen zu befra-
gen, sondern aus der Sicht des
Käufers und des Kritikers zu agieren.
Es darf sicher behauptet werden,
dass die ~envendung von stets den
gleichen Stücken (notabene ein und
die selbe Aufnahme) für verschiede-
ne Alben desselben Labels für dieses
zwar finanziell ein guter Zug aber
nicht gerade kundenfreundlich ist
(um es mal diplomatisch auszudrük-
ken). Martin hat sicher Recht, wenn
es darum geht mit Compilations
einer neuen Käuferschaft unsere
Musik näher zu bringen.

17
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Was uns Jerry Goldsmith mit seinem Score zu
The Mummy präsentiert, gehört mit aller Bom-
bastik und dem rhythmischen Einfallsreichtum
wohl zum Besten, was uns 1999 an Filmmusik
erwarten kann. Wer vom Film selber immer nur
an die Gimmicks von Indiana Jones erinnert
wird, kann wenigstens auf der Tonspur in eine
neue Welt der archeologischen Abenteuerlust
entführt werden. Phantastisch, wie hier die
verschiedenen Klangfarben vom erweiterten
Orchester über den differenzierten Chor bis zu
den ethnisch gefärbten Instrumenten des alten
Ägyptens ineinader verschmelzen und in einem
wunderbaren Raumklang gemischt worden
sind.
Bereits Imhotep entführt uns mit arabischen
Melodien, unheimlichen Frauenstimmen und
kräftiger Perkussion in den Prolog des Films.
Erinnerungen an Masada (1980) werden wach
bei der Tauger Attack, wo einmal mehr geniale
Rhythmik in Schlagwerk und Trompeten mit
geschwungenen Streichermelodien im Kontrast
stehen. Warum in den Tracks Giza Port und
The Caravan die Synchronität zwischen Orche-
ster und Synthesizer nicht ganz gelang, ist bei
aller Perfektion der komplexen Einspielung
unbegreiflich. Eigentliche Virtuosität entwickelt
sich in Night Boarders oder am Schluss in The
Sand Volcano, wo die Melodien der einzelnen
Charaktere gut entwickelt werden. In den
grössten Spannungsmomenten wie The Crypt
oder Discoveries treffen tiefe Bläser-Glissandi
auf hohe Geigen-Dissonanzen, kurze Synthesi-
zer-Einwurte stehen im Kontrast zu geschickt
eingesetrten Chorgesängen, welche nebenbei
die Verbundenheit der Volksmasse mit der
erweckten Mumie gut unterstreichen. Den
langen Spannungsbogen der Wiedergeburtsze-
ne hält der Track Rebirth aufrecht mit schnellen
Wechseln im Tempo und Rhythmus sowie
durch ständig ändernde dominierende Instru-
mente.
Grosses Lob zum Schluss an die Orchestratio-
nen von Alexander Courage, der das grosse
Arsenal an verschiedenen Instrumenten genial
beherrscht.
Heinz Siegrist + + + + +

Geschrieben 1976 - zwischen den beiden
Grosserfolgen Jaws und Star Wars -wirkt

dieser John Williams Score durch die Verwen-
dung einiger weniger Instrumente nicht nur sehr
spärlich und karg, sondern auch recht intim,
bescheiden und klein. Geradezu gegensätzlich
zu seinen mitreissenden Americana-Melodien
aus The Cowboys. Der Maestro setrt dabei
vorwiegend Gitarre, Mundharmonika und elek-
trisches Cembalo ein, was der Partitur zusätz-
lich ein ländliches Flair wie auch einen melan-
cholischen und einsamen Touch verleiht. Be-
sonders schön ist das verträumte Love Theme,
aber auch das Main Title ist dank dem pulsie-
renden Bassgitarren Rhythmus, der melancho-
lischen Mundharmonika und dem 8-Ton Gitar-
renmotiv sehr reizvoll. Etwas überraschend sind
die recht popigen, groovigen Rhythmen wie in
Crossing the Missouri, welche sich aber stark in
Schranken halten.
Fazit: Dank dieser Veröffentlichung schliesst
sich eine weitere Lücke in der Williams-
Sammlung und alle Fans des Maestros danken
es dem Label aus tiefstem Herzen. Alle ande-
ren sollten vor dem Kauf lieber mal reinhören,
ob ihnen dieser „urchige" Musikstil wirklich
zusagt.
Patrick + + + ~/2
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Zur Premiere seiner neuen „Golden Age Clas-
sics"-Serie bringt Lukas Kendall exklusiv in
einer auf 3000 Stück begrenzten Auflage eine
herausragende Filmkomposition des Jahres
1954 als Erstveröffentlichung unter die Leute:
Franz Waxmans Prince Valiant. Zuvor hatte es
lediglich die Vorspannmusik sowie eine rund
zehnminütige Suite in zwei Neueinspielungen
gegeben. Schon immer schwante mir, wenn der
Film im Fernsehen zu sehen war, daß durch
diese erstmals von Charles Gerhardt aufge-
nommene Suite ein falscher Eindruck vom
Wesen jener Partitur entstand. Die angeblichen
Highlights lenkten nämlich die Aufmerksamkeit
auf jene Teile, in denen Waxman vor allem in
der Wagner- und Strauss-Nachfolge mit heroi-
schen Themen für Blech und Streicher eingän-
giges Material lieferte. Als Vermarktungsstrate-
gie legte der FSM-Produzent noch die Namen
Korngold und Williams in die Waagschale, wohl
wissend, daß nun auch skeptischere Sammler
ausschließlich filmmusikalischer Ware ange-
lockt werden würden.
Gewiß sind damit wichtige Verbindungslinien in
die -von Waxman aus gesehen - Vergangen-
heit und Zukunft gesponnen. Prince Valiant
bietet jedoch mehr, und vor allem anderes. Wer
mit der Gewißheit die Scheibe kauft, nun end-
lich auch im „Golden Age" schwelgen zu kön-
nen, wird vermutlich nicht auf seine Kosten
kommen. Denn zwischen den relativ über-
schaubaren Passagen großorchestalen Pomps
breiten sich weitaus luzidere und „erwachsener"
komponierte Flächen aus. Zwar gibt es das
Thema für die Hauptgestalt „Prinz Eisenherz"
immer mal wieder, und auch ein halbes Dut-
zend weiterer Einfälle, von Doug Adams dan-
kenswerterweise im Frühjahrsheft des FSM
eingehend besprochen und mit Notenbeispielen
illustriert, melden sich zwischendurch. Aber
diese Melodien und rhythmischen Motive sind
bisweilen recht kompliziert und werden in sehr
zurückhaltenden Instrumentierungen „aufgeru-
fen".

In der Verknüpfung des Tonsatzes ähnelt
Prince Valiant allerdings Wagners musikdra-
matischen Konzepten weitaus mehr als Korn-
golds sprunghafter Technik, und man hat
bisweilen den Eindruck, aus den zwei, drei
Minuten langen Cues ließen sich auch lang-
streckensymphonische Gewebe konstruieren.
Besonders gilt das für Waxmans kühnes Porträt
des schwarzen Ritters Sir Brack (gespielt von
James Mason), in dem die Spannungsbögen
stark gedehnt werden. Dabei scheint das Ohr
oft sehr weit entfernt vom Klangzentrum, wel-
ches in den Hintergrund gerückt wird.
Waxmans Prince Valiant verkörpert nun gera-
de nicht die musikalische Analogie zum Typus
des „schweren Ölgemäldes", sondern bietet mit
seinen kompakten wie feinverarbeiteten Teilen
eines der pertektesten filmmusikalischen Werke
seiner und jeder anderen Zeit. Und wer noch
zögert, weil eine Aufnahme von 1954 nicht allzu
vielversprechend erscheint, der lasse sich
besänftigen, denn die Bänder sind in hervorra-
gender Verfassung mit klarem, räumlichem
Stereosound erhalten. Viele Filmmusik-Fans
haben bereits kundgetan, daß ihnen damit ein -
teilweise jahrzehntealter - Wunsch ertüllt wor-
den ist. Dem kann ich nur zustimmen und voller
Begeisterung zum Kauf der CD raten.
Matthias Wiegandt + + + + +

Joel McNeely hat das neue Jahr mit einem
Paukenschlag begonnen! Seine Musik zum
Science Fiction-Thriller Virus ist eine aufregen-
de, bombastische Actionmusik, die in etwa
denselben atemberaubenden Hörspass eines
Hard Rain von Christopher Young bietet. Die
absolute Originalität steht dabei aussen vor,
aber ganz ehrlich und nur unter uns: mir ist das
in diesem Falle wirklich Wurst! McNeely macht
aus den Tugenden, die ihm ein grosses Orche-
ster, ein nicht gerade zu neuen musikalischen
Ufern aufbrechender Film — in Sachen Inspirati-
on und so —und seine kürzlich geerntete Ertah-
rung im Genre mit Filmen wie Soldier und
seinem Anteil zu Air Force One bietet, das
beste.
Das funky-orchestrale Hauptthema, das sich so
angenehm vom Orchesterbombast abzuheben
versteht, erklingt erstmals im furiosen Typhoon
Lead, intoniert von den Holzbläsern. In Another
Ship darf sich das Thema etwas breiter entfal-
ten: Gestopfte Trompeten, begleitet vom osti-



nato der Kontrabässe und Rhythmusinstru-
mente (elektronisch &akustisch) geben den
Ton an. Die vielen aktionsbepackten Momente
werden von brachial-wütenden Blechattacken
beherrscht (Anchor's Away) unterstützt von viel
Perkussion und tiefen Klängen aus dem grob-
holzigeren Streicherregister. Spannung baut
McNeely zumeist mit Violinen, Soloeinlagen der
Holzbläser und harschen con
legno/Orchesterpauke-Schrecken oder Fagot-
te/Bassklarinett und Celli/Kontrabass Paarun-
gen auf. Also nichts neues im Staate Däne-
mark, aber ungeheur wirkungsvoll allemal!
Neben dem erwähnten Hauptthema rundet
McNeely seine Komposition mit Titelthema ab,
das russischer fast nicht hätte ausfallen kön-
nen. Nun, zumindest für meine Ohren klingt der
Chor äusserst bärig.
Vervvandtschaften mit ähnlich gelagerten Stim-
mungen sind in Scores wie dem unterschätzten
The Relic, Aliens und weiteren Gruselschok-
kern zu finden. Viel Spass beim Gänsehaut
kriegen!
Philippe Blumenthai + + + +

Altmeister Eimer Bernstein ist immer noch einer
der ganz Großen im Filmmusik- Geschäft. Sein
Score zum neuen Film mit Michelle Pfeiffer
beweist dies erneut auf eindrucksvolle Weise.
In dem Familiendrama geht es um die Rück-
kehr eines Sohnes, der als kleines Kind ver-
schwand und nach mehreren Jahren überra-
schend wieder auftaucht. Der Main Title, der
zugleich der längste Track der CD ist, balanciert
gekonnt zwischen Freude und Trauer, Mclan-
cholie und Hoffnung — diesen Eindruck bekam
man, auch ohne den Film zu kennen und diese
Tatsache ist erstaunlich, wenn man sich die
Mehrzahl der heutigen Scores anhört (meist
ohne den Film gesehen zu haben). Bernstein
gelingt das Kunststück, daß seine Musik nie ins
Schmalzige oder Kitschige abgleitet und doch
emotionelle „Stöße" abgibt, die den Zuhörer
durchaus nachdenklich machen können. Strei-
cher, Flöten und Klavier sind dabei die Haupt-
akteure, sie tragen fast den gesamten Score.
Im CD-Booklet schreibt Bernstein über seinen
Score, daß er versucht habe, das zerbrechliche
Gleichgewicht der Beziehungen der Personen
zueinander zu unterstützen. Nun, dieser Ver-
such ist ihm hervorragend geglückt. Es ver-
wundert daher auch nicht, daß außer der
Hauptmelodie in den Main Titles und den End
Credits kaum ein anderer Track der CD in
Erinnerung bleibt, was jedoch für den Gesamt-
eindruck erstaunlicher Weise nicht störend ist.
Die 30-Minuten-Marke für Scores wurde auch
bei dieser CD von Milan eingehalten, jedoch
stört die Länge ausnahmsweise nicht, denn
wenn die CD länger wäre, bestünde eventuell
die Gefahr, daß sie langweilig wird. So be-
kommt man 30 Minuten erfrischenden, schönen
Eimer Bernstein zu hören, den man getrost
mehrmals einlegen und erneut genießen kann.
Uwe Sperlich + + + +

Erfreulich „viel" Originalmusik durfte George
Fenton zu You've Got Mail komponieren,
werden Komödien dieser Art doch schwer-
punktmäßig mit diversesten Songs unterlegt.
Noch erfreulicher, wenn diese Originalmusik gut
gelingt und auch noch veröffentlicht wird, wie in
diesem Fall. Fentons Musik ist eine sehr
leichtfüßige Komposition für eine durchgehend
kleine Besetzung, bei der immer wieder das
Piano im Vordergrund steht. Einige Stücke
gerieten sehr ruhig und romantisch. Bei den
komödiantischen Stücken hingegen reichen die
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Stilvarianten von Charlston über Ragtime bis
hin zu italienischen Klängen. Das mag zwar
haarsträubend klingen, aber aufgrund des
gelungenen Arrangements verliert der Score
nie seine Harmonie und den Zusammenhalt.
Zum guten Schluß wird der Hörer dann noch
mit einer mehr oder weniger gelungenen Versi-
on von Over the Rainbow aus The Wizard of
Oz beglückt. Genau diese Melodie taucht
übrigens bruchstückhaft in dem ein oder ande-
ren Stück nochmals auf. Fenton liefert unterm
Strich eine gelungene und sehr schön anzuhö-
rende Komödienmusik ab.
Klaus Post + + +

Nach seinem grandiosen Beitrag zu Lorca
platzte ich regelrecht vor Neugier was Mark
McKenzie für sein neuestes Projekt komponiert
hatte, denn seit Beginn verwöhnt er den Zuhö-
rer mit einprägsamen Melodien, klangvollen
Orchestrationen und herrlichen Arrangements.
Um es vorwegzunehmen: Meine hohen Erwar-
tungen wurden nicht nur erfüllt, sondern sogar
übertroffen. Für diese Fernsehproduktion er-
gänzte der Maestro das Symphonieorchester
mit traditionellen Irischen Instrumenten (u.a.
Bodhran Drum, Uilleann Pipe und Penny
Whistle) und serviert uns so eine lebensfreudi-
ge, ergreifende und mitreissende aber auch
herzerwärmend zärtlich-feinfühlige Partitur,
welche sich durch ein dezentes Irisches Kolorit
und süffige Ohnraürmer auszeichnet. Durango
ist somit nicht nur ein wunderschöner Score,
sondern verspricht auch losgelöst vom Film
absolutes Hörvergnügen. Welche Schande,
dass ein so talentierter Komponist nur einer
kleinen Fangemeinde bekannt ist, hauptsäch-
lich weil er noch keine Grossproduktion vertont
hat. Aber das sollte sich mit seinem nächsten
Film Dragonheart 2 hoffentlich ändern.
Patrick + + + + y,
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Sicherlich zählt Carter Burwell in seiner Funkti-
on als Filmkomponist zu den wichtigsten Holly-
wood-Musikern der Gegenwart, und besonders
seine jüngeren Partituren zu Fargo, Conspi-
racy Theory und Spanish Prisoner trugen
erheblich zur Wirkung der Filme bei. Auf CD
gepreßt, verliert sich ihr Reiz allerdings rasch,
denn Burvvells Vorliebe für konventionelle
Floskeln, Gesten und Figurationen wird in der
Regel weder durch melodische Anmut noch
instrumentale Finessen aufgefangen. Gerade
an seinen Werken ließe sich daher die Kontext-
Gebundenheit von Filmmusik zeigen.
The Corruptor allerdings gewinnt durch seine
ausgetüftelte Klangfarbenpalette und vorwärts-
treibende Rhythmik erheblich an Wirkung.
Burwell wirft gern die Rhythmusmaschine an,

holt sich diverse Flöten- und Zupfinstrumentva-
rianten hinzu und drängt mittels Nachhall und
elektronischen Deformationen der Tonhöhen zu
enormer räumlicher Weite.
Sein einziges melodisches Fragment, in den
meisten Cues kurz aufscheinend, gehört zum
Fundus der Leidensrhetorik, und insgesamt
gefällt vor allem der unprätentiöse Ernst einer
Partitur, die häufiges Wiederhören bei aufge-
drehtem Dynamikregler empfiehlt.
Matthias Wiegandt + + + ~/z

Urban Legend ist ein unglaublich schlechter
Thriller, in der Nachfolge von Scream entstan-
den, aber ohne dessen Witz und Selbstironie.
Der einzige Pluspunkt, den das Machwerk zu
verzeichnen hat, ist der hervorragende Score
von Christopher Young. Das o~zielle Sound-
track-Album enthält nur ca. 15 Minuten des
Scores, aber Intrada brachte kurze Zeit später
ein Score-Album als Promo-CD heraus, und
jedem, der Youngs Horror-Musik mag, kann ich
die CD nur wärmstens empfehlen: Urbai Le-
gend ist einer seiner besten und packendsten
Horror-Scores.
Eingeleitet wird die CD von einer sanften Mclo-
die für Frauenchor und Klavier, aber diese
Ruhe trügt, denn bald darauf schlägt das volle
Orchester zu und donnert von einem unglaubli-
chen Action-Track zum nächsten. Die Musik ist
rhythmisch und enorm komplex. Man kann den
Musikern nur seinen Respekt für ihr derart
schnelles und präzises Spiel zollen. Nahezu die
gesamte CD besteht aus diesen spektakulären
Hetzjagden, in denen Bläser und Streicher um
die Wette rasen, flüsternde Stimmen und
Synthesizer Unruhe verbreiten und die Muaik
dabei dennoch erstaunlich „hörbar" ist. Es gibt
keine anderen erkennbaren Themen bis auf die
Melodie aus dem ersten Track, aber die Musik
wirkt nie zusammengestoppelt, und die Tief-
gründigkeit von Youngs Orchestrierung beein-
druckt.
Fazit: mit Urban Legend hat Christopher Young
einen der besten Horror-Scores der letzen
Jahre abgeliefert, und beim Abspielen der CD
werden dem Zuhörer sicher einige Schauer
über den Rücken kriechen.
Michael Müller + + + + +

Informationen zu diesem nun etwas umfangrei-
cheren Soundtrack liefert das Booklet keine:
Man kann sich nur an die aufnotierten Tracktitel
halten. Eigentlich bedarf es zu dieser CD keine
grossen Worte, denn wohl jeder kennt die
Musik und manch' einer hat sie im Gestell
stehen.
Sieben neue Tracks sind "aufgefunden" worden
(rund 11 Minuten): Cheyenne (ähnlich wie
Addio a Cheyenne), Armonica (das quälend-
staubige Mundharmonika-Thema vom Orche-
ster etwas anders umrahmt), La Posada Nr. 3
(düster beginnen die Streicher — verzerrt das
Thema von Cheyenne), Jill (lieblich das Thema,
im Hintergrund das Hauptthema im Glocken-
spiel —das schliesslich von den hohen Strei-
chern übernommen wird — schön), Frank (das
Hauptthema schmachtend langsam vom Eng-
lischhorn ausgekostet), Morton (traurig-schönes
Thema), Epilogo (hier schmachtet das Horn...).
Die klangliche Qualität ist eigentlich gleich
geblieben, doch die "neu" entdeckten Tracks
lohnen den Kauf sicherlich, vor allem der Morri-
cone-Sammler wird sich kaum fragen ob sich
die Anschaffung lohnt...
Andreas Schweizer + + + ~/z



Wie schon bei The Lion King setzte Disney
auch beim Soundtrack seines neuesten
Zeichentrickfilms voll auf die Zugkraft eines
erfolgreichen Popkomponisten und verpflichtete
den in der Schweiz lebenden Phil Collins für
dessen Vertonung. Nach einer längeren
schnulzigen (und langweiligen) Balladen-Phase
hat der ehemalige Genesis-Frontmann wieder
zu seinen Wurzeln gefunden und für diesen
Familienfilm pfiffige, griffige und rockige Mclo-
dien geschrieben, in denen auch das Schlag-
werk wieder stärker zum Zuge kommt. Ganz
grandios ist dabei Trashin' the Camp, ein mit-
reissender Scat-Swing voller Witz und originel-
ler Einfälle bzw. Klänge.
Mark Mancina hat zwar die meisten Stücke
(mit)arrangiert und/oder (mit)produziert, doch
sein Score ist auf dem Silberling nur mit vier
Cues vertreten, was immerhin 16:30 Minuten
entspricht. Zwar spielt der Film genau wie The
Lion King in Afrika, doch die Musik ist keines-
falls mit jenem Soundtrack zu vergleichen da
sie mir sehr primitiv und animalisch erscheint.
Um seiner Partitur ein afrikanisches bzw. exoti-
sches Fiair zu verleihen, setzt Mancina mehr-
mals Schlagwerk und Flöte ein und natürlich
verwendet er auch Melodie-Fragmente der
Songs wie zum Beispiel „You'll Be in My Heart"
in One Family. Zwar übervviegen ohne Zweifel
die romantischen Momente, doch die instru-
mentalen Kompositionen decken mit dem
pompösen Bombast am Ende von A Wondrous
P/ace und der frenetischen, energischen Span-
nungsmusik in The Gorillas die gesamte Ge-
fühlspalette ab.
Fazit: Sicher kein revolutionärer Score, aber
optimal für einen Disney Familienfilm.
Patrick + + +

..- ..-
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Früher sprach man vom „Thoelke-Englisch",
wenn der Showmaster der Kultsendung „Der
große Preis" wieder mal hemmungslos einen
Studiogast aus Übersee mit phonetischem
Hinterwäldlerenglisch überschüttete, daß es
den Rest der Nation im Ledersessel erschauern
ließ. Speziell der Englischlehrer war am näch-
sten Tag immer ganz zerknirscht. Wie mag
dieses Phänomen aber in anderen Ländern
genannt werden, fragt man sich, als Yann
Tiersen mit allen ernsten Absichten den einzi-
gen Song dieser CD intoniert, La Rupture
geheißen, und noch jenseits der Esperanto-
Luke ins Freie taumelnd.
Den sonstigen, introvertierten Musikanteil des
neuen Juliette-Binoche-Dramoletts Alice et
Martin betreute Philippe Sarde ingeniös. Sein
Hauptthema, Violinen und Flöten anvertraut,
besitzt mit seinen melodisch an Johann Seba-
stian Bachs langsame Suitensätze angelehnten
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Wendungen eine humane Würde, die sofort für
sich einnimmt. Meist haben die Cues etwas
Tänzerisches, wiewohl einem bei diesen
manchmal aggressiven, aber gar nicht lauten
Tändeleien nicht recht warm wird. Von einsa-
mer Schönheit kündet das Akkordeon in Tango
Illusion, probiert es darin auch mal mit einem
konventionellen Tangorhythmus, findet jedoch
im anders pulsierenden Saxophon einen Wi-
dersacher, gegen den es sich nur vorüberge-
hend durchsetzt. Zwei Welten prallen hier
aufeinander. Die Illusion besteht darin, diese
beiden Welten wirklich verschmelzen zu lassen.
Abgesehen davon ging es Sarde, wie er im
Booklet preisgibt, darum, die musikalische
Sprache des 18. Jahrhunderts (hier: Bach) mit
modernen Ausdrucksgesten (hier: Bartök,
Strawinsky) zu konfrontieren und so die tiefen
Risse in Martins Psyche deutlich werden zu
lassen.
Alice et Martin ist kein Actionscore, sondern
ein neuerliches intimes Kammerspiel ohne
Worte. Sarde, ein Anwalt der Schönheit, hat
ohne jede Schminke, ohne Allüren den Ton auf
den Punkt getroffen. Die hier vorliegende
Partitur läßt an Substanz, Ehrlichkeit und Sen-
sibilität die oscarnominierten und -prämierten
Partituren des Frühjahrs weit, sehr weit hinter
sich. Wann endlich wird man ihn gebührend zu
würdigen wissen? Auf dem europäischen Fest-
land findet sich momentan kein anderer mir
bekannter Filmkomponist, der konsequent auf
einem derart hohen Niveau schreibt wie Philip-
pe Sarde.
Matthias Wiegandt + + + + ~/,

In den vergangenen zwei Jahren hat das Label
Intrada etliche Scores von Lawrence Rosenthai,
die anderweitig nicht erhältlich sind, auf Promo-
CDs veröffentlicht. So auch The Island of Dr.
Moreau (1977), die Musik zu einer H.G. Wells
Verfilmung mit Burt Lancaster. Die fantastische
Geschichte um einen Wissenschaftler, welcher
menschlich-tierische Kreaturen (oder etwa gar
tierisch-menschliche? Ach nein, die gibts ja
schon... erschafft, gab
Rosenthai die Gelegenheit, eine vielschichtige
Musik mit avantgardistischem Einschlag zu
schreiben. Der dramatische Bogen umspannt
subtile, spannungsgeladene Passagen, bra-
chiale Ausbrüche quirliger Streicher- und
Bläse~guren, sowie rare romantische Momente
typisch Rosenthal'scher Prägung (Im Stil von
Clash of the Titans). Einem roten Faden gleich
zieht sich ein bemerkenswert gelungenes Motiv
durch den gesammten Score: ein einsamer,
klagender "Ruf' von hohem Englischhorn und
Fagott, als Ausdruck der gequälten Tiermen-
schen.
Sammler anspruchsvoller Filmmusik sollten
nicht zögern, sich diese CD zuzulegen; fordert
doch die facettenreiche Musik stets die volle
Aufmerksamkeit des Zuhörers und garantiert so
ein reiches Hörerlebnis auch nach mehrmali-
gem Abspielen. Zudem ist die limitiert erhältli-
che Auflage bereits seit 97 auf dem Markt -und
wer weiss schon wie lange dieses Teil noch
greifbar bleibt?
Yves Lorengo + + + +

Dieser Sampler beinhaltet Musik aus den
Filmen Superuran: The Movie, Superuran II +

III, Supergirl, aus der Fernsehserie Superuran:
The N Series, aus der Zeichentrickreihe
Superuran: The Cartoon sowie aus dem
Broadway Musical IYs A Bird, IYs A Plane, IYs
Superuran(. Der Schwerpunkt liegt dabei ein-
deutig auf den Filmen. Sämtliche Musik wurde

für dieses Album neu eingespielt, es enthält
also keine Originalaufnahmen. Die Leitung des
Orchesters hatte dabei Randy Miller, die Neu-
orchestrierungen nahm Donald Johnston vor.
Da über das Orchester keine Angaben gemacht
werden, kann man von einem zusammenge-
stellten Studioorchester ausgehen. Und hier
wollte oder konnte man offensichtlich nicht
genügend Leute für ein großes Orchester
bekommen, denn viele Stücke wirken sub-
stanzlos und fade. Besonders deutlich wird dies
beim berühmten Main Title von Superuran: The
Movie von John Williams. Dies klingt sehr wie
gewollt aber nicht gekonnt. Damit keine Miß-
verständnisse auflcommen: die Darbietung der
Musik ist tadellos und sehr professionell, aber
die Besetrung ist einfach zu klein. Zur Peinlich-
keit wird dieses Manko bei der Fanfare aus
Superuran II, eine Adaption des Stückes The
Planet Krypton von John Williams, die Ken
Thorne für den zweiten Film vornahm und die
unbedingt den Einsatz eines ausgewachsenen
Orchesters ertordert. Hervorzuheben sind noch
die beiden Stücke aus dem Broadway Musical,
die mit ihrer Leichtfüßigkeit und ihrem Humor
einen ganz neuen musikalischen Ansatz für den
Helden aus dem All bieten.
Unter dem Strich ist diese CD eigentlich nur
denjenigen zu empfehlen, die zwar Superuran
in all seinen Ausführungen verehren, sich
musikalisch jedoch mit einem seichten Quer-
schnitt zufrieden geben.
Klaus Post + + (Compilation, Darbietung)

Mit Breakout liegt nun die zweite Veröffentli-
chung aus Luc Van De Ven's CD Club Reihe
vor, die auf 2500 numerierte Exemplare be-
grenzt ist. Jerry Goldsmith komponierte diesen
Score 1975, also ein Jahr vor seinem oscar-
prämierten Werk Das Omen. Diese Phase
Mitte der 70er Jahre wird von vielen Kritikern
und Fans gleichermaßen als seine kreativste
Schaffensperiode angesehen. Der Charles
Bronson Reißer (in dem übrigens auch John
Huston (!) und Robert Duvall mitspielten) ist
heute weitgehend vergessen, zum Glück aber
nicht die hervorragende Musik. Da der Film in
Mexico spielt, sind südamerikanische Klänge zu
erwarten. Und Goldsmith liefert sie uns bereits
im Main Title, der das spätere Meisterwerk
Under Fire bereits erkennen läßt. Er mutet mit
seinen Xylophonen, Kastagnetten, und Gitarren
dabei wie eine verlangsamte, düsterere Version
des Main Titles aus Under Flre an. Überhaupt
wirkt der gesamte Score wesentlich ernster und
düsterer, als man es sonst von Goldsmith
gewohnt ist. Nun, da es sich schließlich um
einen Actionthriller handelte, durfte Goldsmith
die Spannung ebensowenig vernachlässigen.
Diese baut er in Cues wie The Prison und
Ambushed mit den gleichen Instrumenten wie
im Main Title auf, welches ein Beweis für sein



hervorragendes musikalisches Gespür ist. Für
die actiongeladenen Tracks wie Breakout —Part
1 und Part 11 wählte Goldsmith dagegen eine
wesentlich härtere Gangart mit Bläsern und
Streichern, der südamerikanische Kolorit ver-
schwindet fast gänzlich und weicht einem fast
schon martialisch anmutenden Klang der uns
Jahre später wieder ähnlich in Air Force One
begegnet. Die romantischen Momente des
Scores (Scheures, All Yours und Farewells)
bestehen dagegen -aus einer einfachen Mclo-
die, hauptsächlich durch Klavier und Streicher
getragen und dienen als eine Atempause
inmitten der ständigen Action. Insgesamt ein
sehr interessantes, abwechslungsreiches Werk,
das in keiner Goldsmith- Sammlung fehlen
sollte, aber auch der ,normale' Filmmusikfreund
wird an dieser Veröffentlichung seinen Gefallen
finden.
Uwe Sperlich + + + +

Nach 9-jähriger Absenz von der Filmmusik
meldete sich der ehemalige Dire Straits-
Frontmann 1998 mit Wag the Dog zurück und
doppelte dieses Jahr gleich mit Metroland
nach. Doch während auf ersterem ausschliess-
lich Kompositionen von Mark Knopfler zu hören
waren, sind auf seinem neuen Soundtrack die
Songs (u.a. von Elvis Costello, Hot Chocolate,
The Stranglers) in der Überzahl. Der Gitarrist ist
somit leider nur mit dem Titelsong „Metroland"
und fünf tollen, sehr unterschiedlichen Cues
vertreten: sentimentale Romantik (Metroland,
Down Day, She's Gone), auf elegant und High
Society gestylter Cha Cha Cha (Annick), Twist
(Grats) und swingiger Rock (A Walk in Paris).
Am besten gefällt mir aber eindeutig der Ohr-
wurm Metroland Theme mit seinem traurig-
einsamen Saxophon, das durch lang ausge-
haltene Keyboardakkorde, Knopfler-typische
Gitarren-Riffs und dezentes Schlagzeug unter-
malt wird. Wirklich schade, dass der Beitrag
des Singer/Songwriters so kurz ausgefallen ist.
Patrick + + +

Klaus Maria Brandauer ist dabei, trägt Hüte, wie
immer. Genügt das? Becoming Colette (1991)
erzählt eine im bürgerlichen Künstlermilieu des
ausgehenden 19. Jahrhunderts spielende
Geschichte, ist für einen europäischen Film
recht üppig ausgestattet und mit der schönen
Matilda May in der Titelrolle gut besetzt. Wenn
der Film dennoch nie so richtig den Hintern
hochbekommt, dann ist das nicht allein der
lethargischen Regieführung zuzuschreiben,
sondern, man kann es fast eine Stunde lang
hören, auch der Musik von John Scott, einer
seiner weniger befriedigenden Kreationen.
Davon bemerkt man zu Beginn der CD noch
nichts. Erst einmal stimmt das Orchester, einige
menschliche Stimmen plappern hinein, dann
feiert eine theaterhaft-pompöse Ouvertüre die
Geburt der Aphrodite. Beides sind bühnenmu-
sikalische Bestandteile der inneren Filmhand-
lung, und so lange macht das Zuhören auch
Spaß. Von da an geht es jedoch mit der Span-
nungskurve bergab. Mr. Scott hat während der
Arbeit den Maschinenraum nie verlassen kön-
nen, was auch daran liegt, daß Danny Hustons
Romanze extrem dialoglastig ist und den Kom-
ponisten weitgehend zur Rücknahme zwingt.
Vereinzelt schlängelt eine hübsche Melodie
vorbei - so das wirklich aparte Thema für
Colettes Kindheitserinnerungen und die eupho-
rische Einstimmung auf das neue Haus.
Wenn man einen Kopfhörer aufsetzt und den
Regler recht weit hochfährt, mögen auch die
Hochzeit in Paris und einige weitere Stationen
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des Eheunglücks bei der Stange halten. Bei
friedlicher Zimmerlautstärke ertappt man sich
allerdings schleunigst dabei, im Booklettext zu
blättern oder nach einer Zeitung zu greifen. Wie
nicht anders zu erwarten, hat Scott auch in
diesem Fall nicht wirklich schlechte Musik aufs
Papier gebracht -ein Routinier wäre er noch
unter Vollnarkose -, doch seine extrem defensi-
ve, zudem klangtechnisch distanziert fixierte
Komposition entwickelt auf die Dauer einfach zu
wenig Profil und wäre besser als Suite von fünf,
sechs Stücken anstelle der vollständigen Ein-
spielung herausgebracht worden. Nun denn:
sorgfältige Auswahl führt vielleicht im Nachhin-
ein zu einer höheren Bewertung dieser impres-
sionistisch getönten Partitur.
Matthias Wiegandt + + ~/,

Und noch ein Scott hinterdrein. Meine ziemlich
vergilbten Erinnerungen an die gleichnamige
TV-Serie konnte ich bislang nicht durch den -
laut Philippe zweifelhaften -Genuß der Spiel-
filmversion auffrischen. Ist aber auch egal,
denn anders als im Fall von Becoming Colette
vermag hier ein guter Teil der veröffentlichen
Musik John Scotts auf eigenen Beinen zu
stehen; überdies befriedigt die Tontechnik
weitaus mehr. Stilistisch schließt Scott, wie
stets den guten alten Orchesterklang einer
nach wenigen Jahren unerträglichen Synthie-
pampe vorziehend, an seine Highlights an.
Nicht ganz einsichtig wird ohne Kenntnis des
Films, warum er in der ersten halben Minute
überdeutliche Anspielungen auf Anton Bruck-
ners Siebte Symphonie inszeniert, aber Leaving
Hong Kong, stilistisch sonst ein Nachzügler der
Cousteau-Naturtilmpartituren, ist ein kraftstrot-
zend-vollblütiger Ohrwurm der feinsten Mach-
art, den man gern ein paarmal in die Wieder-
holungsschleife lotst, ehe es kurzfristig in
ruhigeren Gewässern weitergeht. Dieses Stück
allein, genau das, was man sich von einem
heroisch-vitalen Hollywoodscore dieser Tage
erhoffen würde, wäre ein echter Kandidat für 5
Bewertungspunkte, doch leider hält sich Scott
nach dem hinreißenden Einstieg nicht ganz auf
dieser Höhe. Schuld daran ist sicher der Film,
muß einfach...
Es gibt aber genug, was diese CD zur dankba-
ren Bereicherung eines jeden Sammlers üppig
instrumentierter Filmmusik macht. Die Begeg-
nung mit dem Hai fordert dem Orchester ruppi-
ge Rhythmen ab, Piraten auf offener See illu-
striert Scott als bedrohliche Baßtremoli mit
aufgesetzten Spitren der hohen Orchesterin-
strumente; dann setzt ein schräges Szenario
ein, bis die Schurken von der Bildfläche ver-
schwunden sind. Den Löwenanteil des Films
stellen aber gewiß wie in der Serie jene Episo-
den, die nach dem Untergang des Schiffes auf
einer exotischen Insel spielen, mit wilden Tieren
und sonstigen die Abenteuerlust anstachelnden
Zutaten. Auch in der Erkundung des rettenden
Eilandes kann Scott seine reichen Erfahrungen
aus den Naturprojekten Cousteaus einbringen -
und malt in pastosen Farben. Dabei wirken
diese melodischen Einfälle nicht so sehr in der
Vereinzelung, sondern aufgrund der expressi-
ven Instrumentierung -ist das ein Kontrabaßfa-
gott in Track 15 oder sogar eine Ophikleide? -
und verwendeten Skalen mit Ganzton- und
übermäßigen Intervallschritten.
Swiss Family Robinson bedient keine extre-
men, schon gar keine besonders progressiv
ausgerichteten Erwartungen, ist aber einfach
ein begeisternd gutgemachtes Orchesterspek-
takel ohne doppelten Boden, mit genug Energie
ausgestattet, um eine Stunde lang übermütig
abzufackeln. Wer viel Spaß versteht, gleichzei-
tig aber plattes Komikergetue verabscheut, ist
hier bestens aufgehoben: Ein pyrotechnisches

Glanzstück wie Chasing Turkey zeigt, daß der
Brite ein weit offenstehendes Herz und viel Sinn
für malefizbübischen Schabernack besitzt. John
Scott at his allerbest!
Matthias Wiegandt + + + + ~/,

John Addison mag unter Herrmannianern als
das „Böse" bekannt sein, das den grossen
Bennie Herrmann um einen weiteren verdienten
Hitchcock Film brachte (Torn Curtain). Mir
persönlich blieb der Brite aber weniger in Zu-
sammenhang mit dieser Partitur als mit dem
herrlichen Marsch aus A Bridge too Far in
Erinnerung, nachdem ich den starbestückten
Film in der Hochkonjunktur der Videotheken
Mitte der 80er zum ersten Mal sah —ich befand
mich zur damaligen Zeit gerade im „Kriegsfilm-
fieber". Also konnte die Vortreude auf die
kommende Ryko Erstveröffentlichung auf CD
nicht grösser sein.
Addisons Marsch ist gleich zu Beginn in Overtu-
re zu hören und zieht sich in mehr oder weniger
abwechslungsreichen Variationen (meist für
ganzes Orchester) durch den gesamten Score.
Das übrige Material auf der CD ist gelinde
gesagt nicht gerade umwertend. Von Interesse
wäre da noch ein tragisch gestimmtes Thema
für die arg leidende holländische Zivilbevölke-
rung, geschrieben für Streicher und Holzbläser
(Arnhem Destroyed), das gleichzeitig als Merk-
mal für die von Gene Hackuran angeführte
polnische Einheit dient. Ja, es ist ohne Zweifel
das Hauptthema, der grossartige A Bridge to
Far- Marsch, das einen an Richard Attenbo-
roughs feinen Film erinnert und in Addisons
Score hervorsticht.
Die Präsentation der CD ist gelungen, dan-
kenswerterweise verzichtet man bei Ryko seit
einiger Zeit auf das auffaltbare Riesenbooklet
und setzt auf normale Massstäbe.
Philippe Blumenthai + + + ~/,

Aus obskuren Quellen stammend erscheint nun
eine komplette Version dieses Meisterwerkes
von James Horner auf CD (bzw. CD-R). Inter-
essant sind hierbei natürlich vorwiegend die
neuen Tracks. Die meisten sind Stimmungsmu-
sik, aber sehr wirkungsvolle, so daß man bei
Anhören dieser Musik
gleich ein Alien hinter jeder Ecke vermutet.
Aber auch ein paar Actionstücke sind nun zum
ersten Mal erhältlich. Dazu gehören unter
anderem die hervorragenden Newt Is Taken
und Burke Did It, die die perkussionistische
Actionmusik des restlichen Scores fortführen
mit neuen Variationen und sogar dabei noch ein
neues Motif einführen. Und endlich schweigt die
CD nicht mehr beim Finale The Bitch. Es gibt
sogar ein Stück, welches nicht im Film zu hören



ist Arrival at LV-426, sehr rhythmisch mit miltä-
rischem Feeling.
Von besonderem Interesse bei solchen Veröf-
fentlichungen unbekannter Natur ist natürlich
die Klangqualität - und diese haut einen
schlichtweg vom Hocker. Schon nach den
ersten Klängen habe ich die alte Varese-
Veröffentlichung herausgekramt und es sind
wirklich Welten dazwischen. Diese neue Veröf-
fentlichung präsentiert den Score in ähnlicher
Qualität wie das neue Raiders Of The Lost
Ark-Album, mit knackigen Bläsern, wirklich
abrupten Schlägen und kristallklarem Sound.
Wer also irgendwie an diese Veröffentlichung
herankommen sollte und schon die bisherige-
Version mochte, sollte nicht länger zögern,
bevor horrende Sammlerpreise zu bezahlen
sind.
Ralf Treuherz + + + + +

Neben mehreren klassischen Jazzballaden ist
auch der fünffach oscarnominierte Filmmusiker
mit der Einspielung von Ellingtons Low Key
Lightly wie auch vier Eigenkompositionen auf
dem Silberling vertreten. Letztere wurden von
einer kleinen Combo eingespielt und verströ-
men die reizvolle Atmosphäre einer schummri-
gen, Rauchschwaden verhangenen Jaubar.
Dabei verleiht der Einsatr der Soloinstrumente -
Klavier in She's 34 und Gitarre in Ecstasy -der
Musik eine sehr persönliche und intime Note,
während das swingige Blechregister in Okay to
You Paying My Debts für mitreissende Takte
sorgt. Liebhaber von jazziger Musik werden
sich an dieser Scheibe ergötzen, auch wenn
der Scoreanteil nur knapp 15 Minuten aus-
macht.
Patrick + + +

In schmucker Form präsentiert sich die CD, das
Beiheft liefert in italienischer Sprache die wohl
nötigen Informationen. Gleich zu Beginn mit
Sospiri e Sospiri serviert uns Morricone in
seiner unverwechselbaren Handschrift ein
herrlicher Melodienbogen, mit dem die CD
schlussendlich auch abgerundet wird. Dazwi-
schen plaziert sind die etwas schwerer zu
verdauenden Häppchen plaziert, obwohl es
nicht ganz so düster aussieht: Circunderunt me
fluctus mortis mit dezentem Chor dart sich
hören lassen. Witzig das schwerfällig wirkende
Burlesca, originel orchestriert —aber etwas zu
kurz geraten. Dumpf, dunkel und düster beginnt
Suonava, solo, daraus schält sich langsam die
Orgel heraus, wobei mich diese Art von Orgel-
komposition bei Morricone etwas erstaunen
lässt.
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Eine abwechslungsreiche CD, mit wohl einigen weist. Bleibt nur zu hoffen, dass BYU schon
etwas abstrakt wirkenden Zwischentönen. bald weitere Meisterwerke veröffentlicht.
Andreas Schweizer + + + +/, Patrick + + + +
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1927' entstand der Dokumentar-Stummfilm
Mentawai über das Leben und die Kultur der
Ureinwohner der Mentawai-Inseln, welche
westlich von Sumatra liegen. Als Filmer und
Schauspieler Christian Doermer auf diesen Film
aufmerksam wurde, beauftragte er 1996 den
Komponisten Rainer Fabich mit der musikali-
schen Vertonung. Das Ergebnis liegt nun in
Form dieser CD vor. Es wurde vor Ort recher-
chiert, um ein Gefühl für die Musik und die
Kultur von Mentawai zu bekommen und so den
richtigen Ton zu treffen. Heraus kam zumindest
in den ersten zwei Dritteln der CD eine fast
durch und durch ethnische Musik mit traditio-
nellen Instrumenten. Da es im Film auch um die
Christianisierung der Ureinwohner geht, über-
wiegen im letrten Drittel westliche Instrumente
und Klänge, jedoch ohne daß der ethnische
Charakter verloren geht. Die Partitur ist ent-
sprechend der Natur eines Dokumenta~lmes
ohne große Stimmungsschwankungen. Sie ist
durchgehend ziemlich ruhig und melodisch und
bis auf wenige Ausnahmen (Hühnerstall, Vo-
geltanz) sehr angenehm zu hören. Die Musik ist
ausschließlich für kleine Besetzung komponiert
und gerade das sorgt für ein hohes Maß an
Ausgewogenheit zwischen der ethnischen und
der etwas westlicheren Musik und des Albums
im Ganzen. Wer ein Faible für Musik mit gro-
ßem ethnischen Einfluß hat, wird seine Freude
an dieser CD haben. Interessenten mögen sich
an die go public communication, Schellingstr.
69, D-80799 München wenden. Der Komponist
selber ist per mail unter Rainer.Fabich@t-
online.de erreichbar.
Klaus Post + + +

Nach The Searchers ist dies nun das zweite
Max Steiner Album, welches die Universität
BYU unter Verwendung der originalen Aufnah-
men veröffentlicht und genau wie die erste
Produktion, überzeugt auch der Soundtrack zu
diesem knapp 50-jährigen Abenteuerfilm mit
einem liebevoll aufgemachten, reichhaltigen
Booklet und einer, dem Alter entsprechenden,
bestmöglichen Klangqualität.
Da Max Steiner ein energischer Vertreter der
Leitmotiv- wie auch der Mickey Mousing (d.h.
prägnant-musikalischer Nachvollzug der Hand-
lung) Technik war, stattete er seine Partitur wie
üblich mit mehreren einprägsamen Motiven
aus, die er anschliessend - präzise durchdacht
und abgestimmt -immer wieder ineinander-
flechtete. Ausserdem versprühen Steiners
Kompositionen, getränkt mit dem obligaten
„Golden Age" Feeling, mit jeder Note Abenteu-
er, Action, Heldentum, Spannung und Romantik
ohne dabei in gewissen Passagen auf eine
typische italienische Prägung (v.a. durch Gitar-
re und Mandoline erzeugt) zu verzichten. Für
jüngere Filmmusikfans muten diese musikali-
schen Wechelbäder wohl etwas kitschig und
sprunghaft an, doch eine solche Vielfalt an
Motiven und Ideen ist heute leider nur noch
ganz selten zu finden und sollte darum umso
mehr geschätrt werden. Besonders reizvoll sind
übrigens die beiden uneditierten und unge-
schnittenen Cues Maxworks und Unmixed
Finale, auf denen die Anweisungen des Diri-
genten zu hören sind.
Fazit: Ein grossartiges Album, das dem vielsei-
tigen Können des Maestro, der nach wie vor auf
CD völlig vernachlässigt wird, alle Ehren er-

Man nehme seinen Portable CD-Player, vorlie-
gende Varese-Scheibe, begebe sich in einen
niederländischen Coffee Shop, bestelle und
genieße dort vom Feinsten und warte auf den
Eintritt der Wirkung. Dann drücke man zwi-
schen den Lach- und Tobsuchtsanfällen die
Starttaste. Ab geht die Post. Nach innen.
Wer dergleichen Unternehmungen verschmäht,
tut immerhin gut daran, die Dunkelheit abzu-
warten, ehe er sich Elliot Goldenthals
Traumsphäre anvertraut. Nur lichtscheues
Gesindel entspringt hier den Boxen. Goldent-
hals neueste Filmkomposition entsagt, nicht gar
so radikal wie Butcher Boy, aber doch in
hinreichendem Maß, den ausgestanzten Scha-
blonenlösungen für Thrillermusik und sucht
einen Sondervveg, der phasenweise mehr mit
manchen Led Zeppelin-Liveexzessen um 1970
zu tun hat als den heutrutage anzutreffenden
08/15-Scores. Dieses Komponisten Partituren
neigten stets schon zur Uneinheitlichkeit, und
auch hier reicht das bunte Programm vom
Streichquartett über Klavierpiecen und ge-
schärfte E-Gitarrensalven bis hin zu mächtigen
Blechblaskonvulsionen. An berstenden Orche-
sterentladungen hat er ja noch nie gespart, in
manchen Fällen (A Time to Kill) dabei auch
kraß überreizt. Diesmal wußte er sich zu be-
herrschen, reduzierte beispielsweise die Aktion
des Klavierstücks auf eine rhythmische Etüde
mit wechselnden Terzpendeln. Nur in Appella-
tron, einem Bilderbuchbeispiel des Gothic
Horror, fährt er alle Regler hoch, blendet nach-
einander komplementäre Rhythmen in den
Vordergrund, treibt die Solostreicher zu marki-
gen Sequenzen an und projiziert diverse Saxo-
phonspuren in die verschiedenen Raumzonen.
Drei Songs passen immerhin thematisch zur
Traumszenerie; angesichts anderer Alben ist
man dankbar für die Auswahl und Beschrän-
kung; zumal das letrte Schlummerlied, unter-
treibend harmlos aus Goldenthals eigener
Feder, als trojanischer Gast ins Herz des Hö-
rers sich einschmeichelt: das Ende? Für wen?
Goldenthal liebäugelt ja immer mit seiner Dop-
pelbegabung als funktionaler wie auch autono-
mer Komponist -seit längerem ist eine Oper-
nadaption der Grendel-Sage verabredet -; und
italienische Tempobezeichnungen wie Andante
wählt er mit Gusto, sogar für Stücke, die eigent-
lich Adagio heißen müßten. Selbst die Elegie,
letzte Instrumentalschlagobers auf der CD,
kreist mit traditionellen Patterns um ein schwar-
zes Loch im Zentrum. Nicht zu vergessen ist
bei alledem die beträchtliche Manipulation
sämtlicher Kraftquellen durch einen elektroni-
schen Filter. Exquisite Klangqualität für eine



hervorragende Filmmusikkomposition, bei
dieser Firma ja leider nicht immerzu ervvarten...
Und? Schon auf dem Weg nach Holland?
Matthias Wiegandt + + + + ~/_

Patton/ Flight of the Phoenix ist bereits die
sechste Veröffentlichung in Lukas Kendall's
Silver Age Classics Reihe, die nur direkt über
ihn zu beziehen ist. Die Auflage der CD ist auf
3000 Stück limitiert, doch sie wird mit Sicherheit
noch nicht so schnell vergriffen sein, denn die
meisten Score-Soundtracks haben eine Auflage
von 3000 Exemplaren. Doch warum wurden
gerade diese beiden Scores zusammen auf
eine CD gebannt? Diese Frage kann uns nur
Lukas Kendall beantworten, doch die Annahme
liegt nahe, daß es sich einfach angeboten hat,
da beide Scores aus dem Archiv der 20'" Cen-
tury Fox stammen und Kendall für seine Veröf-
fentlichungen genau dieses Archiv nutzen kann.
Außerdem hat Patton nur eine Länge von 35
Minuten, und das wäre für eine fast $20 teure
CD viel zu kurz geraten. Es ist daher Kendall
hoch anzurechnen, daß er immer versucht, die
Kapazität der CD voll auszuschöpfen. Über
Patton zu schreiben hieße Eulen nach Athen
tragen. Er ist und bleibt ein Klassiker und einer
meiner Lieblings Jerry Goldsmith-Scores.
Während alle bisherigen CD- und LP-
Veröffentlichungen Neuaufnahmen waren, die
bei Fans unterschiedlich gut ankamen handelt
es sich hier um die Originalaufnahme aus dem
Film, die einige kleine, aber feine Unterschiede
zu den Neuaufnahmen aufweist, auf die in dem
sehr ausführlichen Booklet der CD näher ein-
gegangen wird. Wer einen Laserdisc-Player
sein eigen nennt, konnte den Score, wie er sich
hier auf der CD präsentiert, bereits auf den
analogen Tonspuren einer Deluxe Edition
hören. Und erst die Tatsache, daß der Score
auf der Laserdisc separat zu hören war, hat
eine Veröffentlichung nach so langer Zeit er-
möglicht.
Frank DeVol's Flight of the Phoenix dagegen
war bisher unveröffentlicht, was eigentlich ein
wenig überraschend ist, denn der Score hat
epische Qualitäten. 1965, drei Jahre nach
Lawrence Of Arabia schuf DeVol einen Score,
der sehr stark an Maurice Jarre's Meistervverk
erinnert. Ein Plagiat oder eine schlechte Kopie?
Kann man so nicht sagen; der Score entwickelt
zwar seinen eigenen Stil, doch bereits der Main
Title macht einige eindeutige Anleihen. Vor
allem aber Caravan ist der signifikanteste
Hinweis auf Lawrence Of Arabia. Allein der
Song Senza Fine paßt nicht so ganz in das
Umfeld des Scores (obwohl er im Film als
Source-Cue vorkommt). Auch etwas merkwür-
dig ist der Beginn des letzten Tracks Swimming
Hole/ Finale, der wie Musik aus einem Cartoon
anmutet, um dann in der Phoenix/ desert fanfa-
re (aus dem Main Title) zu enden. Diese Unent-
schlossenheit in den Stimmungen und Anleihen
an andere Scores machen ihn zwar zu einer
insgesamt guten Komposition, jedoch zu kei-
nem Meisterwerk.
Uwe Sperlich
Patton +++++
Flight of the Phoenix + + + ~/,

Zumindest zwei Gründe sprechen für den
Konsum schlechter Filme; in der "richtigen"
Stimmung - sprich: mit ein paar "durschtlö-
schenden Bieren" angekurbelt - kann man
filmischem Schrott durchaus unterhaltsames
abringen. Zum zweiten ist die den Film beglei-
tende Musik nicht zwangsläufig auf dem Niveau
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des Übrigen (alkoholisierte Zuschauer inklusi-
ve).
Wie im vorliegenden Fall, The Sword and the
Sorcerer, einem strunzdummen Fantasy-
Machwerk aus dem Jahre 82, welches eine
schlüssige Geschichte, erträgliche Dialoge
sowie halbwegs glaubwürdige Darsteller ver-
missen lässt und das Fehlende gnadenlos mit
umso mehr (s)exploitation ausstaffiert (wohlver-
standen im Vergleich mit den, im selben Zeit-
raum entstandenen, gleichermassen teurer wie
sorgfältiger produzierten Genrefilmen wie
Conan, Excalibur oder auch The Dark Cry-
stal).
Die von Punkt zwei begünstigten, also wir
Soundtrack-Afficionados, muss dies freilich
nicht kümmern. Wir erhalten mit der CD-
Erstveröffentlichung einen Score, der zwar kein
kompositorisches Meistervverk darstellt, aber
solide und eigenständige Musik bietet, die weit
besser ist als der Film, der sie inspiriert hat.
Zwei verschiedene Ansätze, die sich stetig
abwechseln, prägen das Werk: Da sind zum
einen beschwingte, schmissig-heroische The-
men
mit militärischen Rhytmen, die den Helden
Talon repräsentieren und zum anderen die
düstere, horror-orientierte Untermalung für
seine Widersacher und deren schwarzmagische
Machenschaften. Letzterer, nicht-melodische
Ansatz lässt denn auch des Hörers Interesse
an der über eine Stunde dauernden CD nicht
erlahmen, da Whitaker hier die Themen-
Ungebundenheit nutzt, um mit einer erstaunli-
chen Anzahl verschiedener Strukturen und
Motiven aufzuwarten, während der Einsatz der
Themen trotz einiger Variationen einen etwas
repetitven Charakter aufweist.
Die Fantasy-Aspekte der Musik -falls man
denn von solchen sprechen kann - beschrän-
ken sich somit, der filmischen Vorlage gemäss,
auf "Abenteuer /Horror" und lassen Mystisches
gänzlich und Märchenhaftes grösstenteils
ausseracht. Auflockernd und ergänzend wirken
ferner das schöne, besänftigende Liebesthema
(Alana's Theme) sowie zwei eher mittelprächti-
ge, pseudo-mittelalterliche Stücke. Charman-
terweise kann die Musik ihre B-Picture-Herkunft
nie gänzlich verleugnen: zu "quäkend" wirkt das
Klangbild und auch die Darbietung des (kleinen,
übertorderten???) Orchesters scheint nicht
über alle Zweifel erhaben (gelinde ausge-
drückt!); man beachte nur mal die schwelge-
risch-triumphalen Passagen des Schlus-
stracks... - Apropos Klang: Die alte, wesentlich
kürzere LP-Pressung schlägt die CD
punkto Klarheit und Dynamik um längen -aber
was solls! Die abwechslungsreichere CD ist ihr
Geld allemal wert, macht viel Spass und ist für
Genre-Fans ein Muss.
Yves Lorengo + + + ~/,

P.S. Talons titelgebendem Drei-Klingen-
Schwert gebührt ein Ehrenplatz in der "Hall of
Fame" der lächerlichsten Waffen der Filmge-
schichte!

Als ich in Heft 15 noch die allzu kurze Präsen-
tation auf einer mit Songs beladenen CD mo-
kierte, konnte ich nicht ahnen, dass Intrada
innert nützlich Frist eine derartige Luxusversion
aus dem Boden stampfen würde — obwohl: da
in England eingespielt, fallen unter anderem die
re-use fees für die teuren L.A. Musiker weg.
Sieht man sich Intradas Silverado, Tombstone
und Shadow Conspiracy an, alle aus der
Feder von Bruce Broughton natürlich, so hätte
man ja schon so etwas ahnen können. Und
nachdem auch in Europa die Fahnen für die
nicht gerade kassenträchtige und wenig hoff-
nungsvolle Filmversion der hier unbekannten

Serie heruntergeholt worden sind, hatte Intrada
freie Fahrt. Während sich die arg überforderten
Darsteller (was zum Teufel hat ein so begna-
deter Mime wie William Hurt bloss zu so einem
Film getrieben?) den nicht unbedingt bahnbre-
chend überzeugenden Spezialeffekten unter-
ordnen mussten, erntete die Musik einerseits
Lob (von den Fans), andererseits auch Hemme
(von einigen US-Filmkritikern). Nachdem ich
nun den Film gesehen und diese Auskopplung
in Langversion genossen habe, masse auch ich
mir ein Urteil an: Das beste an Lost in Space
ist wohl tatsächlich die Musik.
Aufgrund der auf der ersten CD angegebenen
und der auf der vorliegenden Intradaversion zu
findenden Tracktitel ist ein formal textlicher
Vergleich, was den nun neu ist, leider nicht
ganz so einfach. Man muss sich also musika-
lisch vorarbeiten, obschon das eigentlich kaum
nötig sein dürfte. Die ungeliebte Kurzfassung
sollte rasch in die entferntere Ecke des CD-
Regals gestellt werden.
Broughtons in kürzester Zeit geschriebener
Score weckt Erinnerungen an seine grosse,
virtuose Abenteuermusik zu Young Sherlock
Holmes. Thematisch vielseitig (Hauptthema,
Spider-Motiv, Smith` Thema, Will's Thema),
orchestral komplex, beherzt, schneidig und
unterhaltend. Ich jedenfalls revidiere mehr als
gerne meine in der Rezension von Heft 15
gemachte Aussage einer nicht allzu thematisch
besessenen Musik —diese CD beweist das
Gegenteil. Lost in Space hat den Touch einer
guten, alten 80er Jahre Filmmusik. Vielleicht
war das die Krux bei einigen krampfhaft hippen
Filmkritikern, die den Score des Datumverfalls
bezichtigten.
Sie's drum, die Scheibe ist eine fidele Sache
und enthält obendrein, quasi als Bonus,
Broughtons End Title Musik (Lost in Space), die
im Film einem wenig sagenhaften Technoge-
kleckse weichen musste.
Philippe Blumenthai + + + + ~/z

Zusätrlich zu den neun Songs enthält der
Soundtrack auch rund 21 Minuten Score aus
der Feder des auf Komödien schubladisierten
Marc Shaiman. Dieser komponierte für diese
biographische Tragikomödie einen feinfühligen,
herzerwärmenden und ergreifenden Score ohne
dabei die feine Grenze zu tränendrüsentreiben-
dem Sentimentalkitsch zu überschreiten. Eine
höchst diffizile Aufgabe, welche der Komponist
brillant meisterte. Die simplen Melodien werden
dabei vorwiegend von Klavier, Streicher und
Flöte vorgetragen, wodurch die Partitur nicht
nur rührend sondern auch zerbrechlich wirkt.
Trotz dieser Zierlichkeit strahlt Shaimans Score
eine bezaubernde Schönheit aus und entführt
den Zuhörer in eine traumhafte Welt.
Patrick + + + ~/,
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Der Film stammt von Regisseur Dario Argenta
aus dem Jahr 1995. Die Präsentation der CD ist
gelungen, Informationen werden in italienisch
geliefert: Dies die informative Bewertung.
Musikalisch betrachtet bietet die Musik eigent-
lich nicht viel herzergreifendes. Wirr und chao-
tisch, düster und nervös. Etwas langatmig aber
zum Anhören geeignet ist der Titeltrack zu
Beginn La Sindrome di Stendhal Theme, worin
Morricone eine Frauenstimme die Melodie,
respektive die einzelnen Akkorde mitsingen
lässt. Das Titel-Thema wiederholt sich als
Flötenmotiv in Canto per Alexis.
Eher ein Sammlerstück.
Andreas Schweizer + + ~/,

T-Rex: Back To The Cretaceous ist ein spek-
takuläres IMAX-Movie voller computeranimier-
ter Saurier, die einer US-Familie das Leben
schwer machen.
Daß William Ross hervorragende großsympho-
nische Scores schreiben kann, hat er bereits
mit The Amazing Panda Adventure bewiesen.
Auch seine melancholisch gefärbte Partitur zu
The Evening Star hat ihm viel Lob eingebracht.
Für die Musik zu T-Rex stand ihm wieder ein
großes Orchester zu Vertilgung. Der Main Title
stellt das Hauptthema vor, das mit seiner
Percussion-Sequenz und den kräftigen Bläser-
Akzenten ein wenig an John Williams' Jurasslc
Park erinnert. Das Thema ist heroisch und
gleichzeitig sanft. Die nächsten vier Tracks
bestehen aus ruhigen, melodischen Variationen
des Hauptthemas, und man fragt sich, wann es
denn mal ein wenig actionreicher wird.
Track 6, Journey to the Cretaceous, wird dann
endlich aufregender, und die Musik gewinnt
durch hektische Streicherpassagen und dunkel
gefärbte Bläser an Dramatik. Das Hauptthema
taucht in einem seiner bombastischsten Arran-
gements auf.
Track acht, Kiss and a Squeeze, ist ein bes-
wingter Song, von dem ich nicht weiß, ob er für
den Film geschrieben wurde oder schon vorher
existierte, aber er ist auf dem Album absolut
deplaziert und stört den Fluß der symphoni-
schen Musik gewaltig.
Meeting Barnum Brown enthält neben einer
Variation des Hauptthemas eine Passage, die
aus einem Western stammen könnte und sehr
stark nach Elmer Bernstein klingt. Auch diese
Passage wirkt im Zusammenhang mit einem
Dinosaurier-Streifen seltsam deplaziert.
Der vorletzte Track, Meeting T-Rex, wird dann
endlich einmal actionreich, und William Ross
zeigt, daß er es versteht, sehr mitreißende
Action-Musik für volles Orchester zu schreiben.
Leider ist der Track zu Ende, bevor sich die

Musik richtig entfalten kann, und der letzte
Track bringt die bombastischste Variation des
Hauptthemas zu Gehör.
Insgesamt ist T-Rex: Back To The Cretaceous
sicher keine schlechte Partitur, aber für einen
Fantasy-Streifen hätte ich eine etwas spannen-
dere, abwechslungsreichere Musik erwartet.
Michael Müller + + +

Ein weiterer High-School-Film aus den USA,
diesmal aber nicht direkt in der zum eigenen
Genre der 90er Jahre mutierten Scream-
Tradition, sondern - mit teilweise gleichen
Schauspielerinnen - als schwarze Komödie
(was sich im weitesten Sinne jedenfalls für die
Produktionsebene von Scream & Co. auch
behaupten ließe; nur spiegelt sich das Geläch-
ter der Drehbuchautoren nicht in den beflisse-
nen Gesichtern der schauspielerisch aus-
druckslosen Mimen wider).
Mit Stephen Endelman wurde ein bislang vor
allem durch intime Dramen britischer Couleur
aufgefallener Komponist verpflichtet. Leider war
seine Muse diesmal auf Urlaub, und Jawbrea-
ker mit all den synthetischen Klanggeschwül-
sten, verwehten Frauenstimmen und modi-
schen Rhythmen ist zu fischblütig geraten, um
eine halbe Stunde Hördauer befriedigend zu
füllen. Die Varese-Reihe „Hollywood 95" (etc.)
gibYs nicht mehr, sonst hätte das „Titelthema"
als zweiminütige Musikfassade dort unterkom-
men können.
Endelman möchte die Doppelbödigkeit zwi-
schen Komödie und Alptraum gern hörbar
machen, weshalb die Harmonik, eigentlich
simpel über Elektronik-Drones aufgehängt, ab
und an durch verrutschte Töne befragt wird.
Wirkliche Mystery-Schauer laufen einem bei
dieser Komposition aber nicht über den Rük-
ken. Beliebig, ohne in Erinnerung bleibende
Silhouette.
Matthias Wiegandt + ~/,
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Als ich mir das bitterböse Mel Gibson Vehikel
Payback anguckte, hatte die Musik eine zwei-
schneidige Bedeutung. Erstens war aus der
nahegelegenen Bar ein ständiges Stampfen
technoider Musik zu vernehmen (und das in
einem THX-Kino, was den Besitzer eigentlich
sein THX-Zertifikat kosten müsste!) plus: die
Filmmusik fuhr ausgesprochen gut ein. Natür-
lich musste die CD her und nach mehrmaligem
Abspielen dämmerte mir, dass ich die Main
Titles so schon einmal gehört habe, doch wo
bloss, wo...? Wer kennt es nicht, wenn einem
dieses Ungewisse nicht mehr loslässt. Trotz-
dem ich auch die letzten musikalischen Zellen
meines Hirnes aussaugte, kam ich einfach nicht
darauf. Nur gut, dass nächsten Tages ein
amerikanisches Hochglanzmagazin der Sparte
Filmmusik, mal monatlich, mal nicht (Film Score
Monthly) ins Haus flatterte. Flugs lugte ich in
die Rezensionssparte und siehe da, Chris
Boardmans Payback wurde besprochen... und
verrissen, denn (ja hier lag sie, die Lösung)
dem Komponisten wurde schamloses zitieren
eines Kultscores aus den 70ern vorgeworten:
David Shires The Taking of Pelham 123. Ja,
das war es, das war diese verdammte Melodie,
dieser Rhythmus, diese Blechläufe, diese... mal
ehrlich, Boardmans Main Titles haben tatsäch-
lich eine fast unvertrorene Ähnlichkeit zu David
Shires 12-Ton Jauscore. Eines allerdings
muss man Boardman lassen, sein Score funk-
tioniert im Film ebenso tadellos wie derjenige
von Shire...
Philippe8lumenthal +++

Gerade mal 4 der 11 Tracks (knapp 15 Minu-
ten) sind Originalmusik von Chris Boardman
zum Rache-Thriller mit Mel Gibson. Der Rest
besteht aus Songs von Dean Martin, James
Brown, B.B. King, etc. Was die Originalmusik
angeht, ist dies jedoch vollkommen ausrei-
chend, da alle vertretenen Stücke einer recht
starken Monotonie unterworten sind. Stilistisch
orientiert sich Boardman an Polizeiserien der
70er: (Blech-)Bläser, Percussion und E-Gitarre
ergänzt von einigen Streichern verbreiten,
abgesehen von Lynn's Habit, hektische Stim-
mung. Viel mehr kann man dazu eigentlich
nicht sagen. Deutlich angenehmer klingen da
schon die Songs (Ain't That A Kick In The
Head,~ It's A Man's, Man's, Man's Wolrcl,~ The
Thrill Is Gone; Smoke Gets In Your Eyes;
You're Nobody Loves You;...)
Klaus Post +'/: (Score)

Für die Vertilmung von General Lusters Leben
kreierte der „Urvater" der Filmmusik, Max
Steiner, eine reichhaltige, kurzweilige und
opulente Partitur, welche nicht nur starke Emo-
tionen erzeugt, sondern aufgrund der Verwen-
dung anderer Kompositionen wie beispielsweise
„Battle Hymn of the Republic", „Dixie" oder
weiteren zeitgenössischen Melodien dem
Publikum auch musikalische Erklärungen gibt.
Ausserdem adaptierte der Maestro in einzelnen
Szenen kurze Passagen aus eigenen Komposi-
tionen wie Santa Fe Trail, Virginia City, Gold
is Where You Find It oder Dodge City. Einzel-
ne Leitmotive, allen voran Lusters marscharti-
ges Thema wie auch das entrückende, zärtliche
Motiv für Libby, erklingen im Verlaufe der
Partitur mehrmals und ziehen sich so - in ver-
schiedenen Variationen -wie ein roter Faden
durch den gesamten Score.
Nach wie vor ist Max Steiner auf Tonträger
schändlich untervertreten, doch mit dem gran-
diose They Died wurde ohne Zweifel ein höchst
würdiger Vertreter ausgewählt, um diese enor-
me Lücke ein bisschen zu schliessen.
Patrick + + + +

"Prächtig, prächtig" - dachte sich der Rezensent
und rieb sich in froher Erwartung der Dinge, die
da erklingen würden die Hände, als die Bootleg-
Pressung des Gremlins-Scores zum ersten
mal im CD-Player rotierte. "Prächtig, prächtig" -
denkt sich der Rezensent auch heute noch in
Hinblick auf des Komponisten Gabe, exakt den
Ton des Films zu treffen (keine wirklich neue
Feststellung, nicht wahr?). Da klingt alles genau
so, wie's auch zu sehen ist: Der Spielberg'sche
Kleinstadt-Kitsch (yak!), der Weihnachts-Kitsch
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(yak-again!), der Gizmo-Kitsch (double-yak!)
und das Mysterium seiner Herkunft, die durch-
geknallte Miss Deagle (Gott -welch ein Thema)
und ihre Katzenhorde (darauf komm' ich noch);
und zuguterletzt natürlich diese grünen Anar-
cho-Kobolde auf ihrem Amoklauf... Wer kSnnte
sich treffenderes vorstellen? Nun liegt dies aber
als reines Audio-Vergnügen vor und als solches
deucht es mich etwas gar dünn und an-
spruchslos; da reihen sich die musikalischen
Umsetztungen obgenannter Elemente bloss
aneinander und ausser der Häufung des Action-
Materials findet keine nennenswerte Entwick-
lung statt (okay, das wirklich herrliche, ver-
schmitzt-boshafte Gremlins-Thema ertährt
einige nette Variationen in Tempo und Instru-
metation, aber ansonten...). Kleiner Vergleich
mit Twilight Zone - The Movie: Bei ähnlichen
filmischen wie musikalischen Anlagen ist dort
jedes Segment "substanzieller", ausgefeilter
und somit hörenswerter. Ausserdem ist der
Gremlins-Score sehr Synthesizer-lastig (wobei
jedoch der
kleine Katzenhasser, der in des Rezensenten
Brust haust, ein wahrlich tierisches Vergnügen
findet an jenen Synthie-Schnörkeln, welche wie
gequälte Kittys klingen - sic!).
Conclusio: ca. 40 Minuten mehr Goldsmith als
auf der lächerlich kurzen, offiziellen CD und
zudem ohne schröckliche 80er Popsongs
sprechen letztlich für diese Scheibe -falls man,
aus welchen Gründen auch immer, Gremlins im
Gestell haben muss. In Kauf genommen wer-
den muss ein etwas gepresster Klang und
deutliches Rauschen: Piratenklang eben!
Als Bonus gibts am Ende noch die Musik der
Episode "IYs a good life", sowie die Ouvertüre
und das Main Theme aus Twilight Zone - The
Movie.
Yves Lorengo + + ~/,

1' . •
-. - ..-

Der siebenfache Oscar-Abräumer des Jahres
1999 gewann nicht nur den Academy Award für
den besten Film und die besten weiblichen
Darsteller (Gwyneth Paltrow und Judi Dench),
sondern auch für die beste Musik des britischen
Komponisten Stephen Warbeck. Er hatte zuvor
auch schon John Madden's Her Majesty, Mrs.
Brown vertont. Ob die Oscars für Musik immer
gerechtfertigt sind, sei einmal dahingestellt
(schließlich verloren Jerry Goldsmith's Mulan
und Hans Zimmer's Prince Of Egypt). Nichts-
destotrotr ist Warbeck's Score eine wunder-
schöne Komposition, die im Kontext des Films
hervorragend wirkt. Auch auf der CD macht die
Musik eine hervorragende Figur. Sie beginnt
mit dem traumhaften, großorchestralen The
Beginning of the Partnership, dem eigentlichen
Hauptthema des Films. Dieses Stück hat ech-
ten Ohrwurmcharakter und war mit Sicherheit
ein Grund für den Oscar in der Musikkategorie.
Es wird im weiteren Verlauf des Scores, wie es
sich für ein gutes Hauptthema gehört, abge-
wandelt, mal sind es Flöten, mal eine Harfe. Es
ist eigentlich erstaunlich, ja sogar ungewöhn-
lich, daß Warbeck mit einer einzigen Melodie
auskommt, ohne dabei langweilig zu werden.
Der De Lesseps' Dance und Greenwich sind
die obligatorischen Stücke, die dem Score die
historische Authentizität verleihen. Schön an
ihnen ist, daß sie hervorragend in den gesam-
ten Kontext des Scores passen und nicht
herausstechen, wie das bei anderen Komposi-
tionen oft zu hSren war. Mit The End beschließt
Warbeck seinen Score auf ungewShnliche
Weise. Der ganze Track ist nicht etwa so be-
schwingt und fröhlich wie das Hauptthema, es
ist eher nachdenklich und sogar ein wenig
traurig. So hinterläßt der Score einen wunder-
schönen, aber auch sehr differenzierten Ein-
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druck beim Hörer, doch genau das macht ihn
so eindrucksvoll.
Uwe Sperlich + + + +

Gleich rein in den zweiten Track, das Vorspiel
zu The Uninvited hören, seit vielen, vielen
Jahren auf die Tischplatte dreschend gefordert.
Na ja, so richtig froh wird man beim ersten Mal
noch nicht, fragt sich vielmehr, warum der Take
nicht wiederholt wurde, da der Pianist seinen
Einsatz doch völlig verbockt und das Orchester
gleich einen Moment lang aus dem Tritt ge-
bracht hat. Nach einem Seufzer wird die Re-
peattaste gedrückt, und dann endlich versprüht
die Musik als solche ihren eminenten Charme
in prächtigstem Stereosound, fünfundfünfzig
Jahre nach ihrer Entstehung erstmals auf
Tonträgern festgehalten. Ein sinnliches Fest!
Sollte man jemandem den Inbegriff der großen
Hollywood-Studioära anhand eines Filmmu-
sikstücks zeigen: abgesehen von Steiners
Gone With The Wind und dem ein oder ande-
ren Korngold-Track gibt es nichts Passenderes
als diese (be)rauschende Titelmusik, im späte-
ren Verlauf des Scores auch als Song „Stella by
StarlighY' zu Ehren gekommen und seit den
vierziger Jahren x-fach als Sheet Music ver-
marktet.
Zwar bietet die erste Jahrhunderthälfte in Sa-
chen Gruselfilm vom mehrtach ve~lmten Dr.
Jekyll & Mr. Hyde bis hin zu Dead of Night
und den Val Lewton-Kostbarkeiten eine Armada
von epochalen und trashigen Beiträgen an,
doch erstaunlicherweise finden sich kaum
ernsthafte Geisterstories darunter, die ihren
Spuk nicht am Ende doch noch in einer realisti-
schen Quelle Erklärung finden lassen -ein
unliebsames Überbleibsel des britischen
Schauerromans vom Ende des 18. Jahrhun-
derts. The Uninvited (1944), ausgerechnet
vom nicht gerade auf Horror geeichten Studio
Paramount Pictures herausgebracht, leistet sich
einen richtigen Geist, oder vielmehr deren
gleich zwei, Gut und Böse somit auch im Über-
natürlichen zur Balance kommen lassend. Von
heutigem Gruseltand ist The Uninvited aller-
dings weit entfernt, geht es hier doch erst
einmal gemächlich zur Sache, ehe sich die
Spannung nach und nach steigert.
Die ersten Kritiken zur CD, wie heute üblich
zwei Tage nach Erscheinen von den Rezi-
Sprintern ins Internet gehievt, zeigten sich baß
erstaunt ob der Tatsache, daß der vor allem als
unfehlbar kreativer Melodiker ohne Kanten und
Ecken in die Filmmusikschublade gewanderte
Victor Young die Schlüsselszenen des Films
durchaus nicht mit biederen Septakkorden,
sondern harmonisch freizügig adaptiert hat. The
Sobbing Ghost und auch das Finale werden in
ganz schön krasse Dissonanzen gekleidet, wie
man sie von Young, der sonst meist Mclodra-
men, Western und Komödien vertonte, kaum je

zu hSren bekommen hat. Am ehesten übrigens
in einem weiteren hier berücksichtigten Score
namens Bright Leaf (1950), der mit 26 Minuten
umfangreichsten Suite dieses Young-Samplers,
wie The Uninvited von John Morgan, dem
Unermüdlichen, penibel rekonstruiert. Wieviel
er zu tun hatte, ersieht man aus dem beigefüg-
ten Faksimile des Uninvited-Preludes, das als
Short Score erhalten geblieben ist und von
Morgan zur Dirigierpartitur aufgerüstet wurde.
Es wird ohne weiteres deutlich, daß die drei
Systeme des Short Score ohne den hinzugezo-
genen Originalton des Films nimmer ausge-
reicht hätten, um die Instrumentation wieder-
herzustellen. Im Grunde darf man auch gar
nicht von einer Re-Konstruktion sprechen, denn
eine textgetreue Wieder-Herstellung entzieht
sich aufgrund der bisweilen nicht deutlich
durchdringenden Monospur des Films dem
Zugriff, zumal bestimmte Cues im Film über-
haupt nicht verwendet wurden und also ganz
neu zu orchestrieren waren. Doch wie auch
schon bei den vorhergehenden Marco Polo-
Editionen ist über die Pionierarbeit hinaus
optimales Teamwork geleistet worden: die
Moskauer Symphoniker spielen zumeist hervor-
ragend, das dreißigseitige (!) reich bebilderte
Booklet stammt erneut von Bill Whitaker, der
allerhand Hintergrundinfos zum Besten gibt und
im Unterschied zu einem Tony Thomas wirklich
auf die Musik eingeht. Bleibt noch der Hinweis,
daß mit dem Marsch aus The Greatest Show
an Earth sowie einer guten Viertelstunde aus
dem Zeichentrickfilm Gulliver's Travels -man
vergleiche Youngs hochromantischen Stil mit
Bernard Herrmanns historisierendem Ansatz -
das ohnehin reichhaltige Programm auf fast 70
Minuten aufgestockt wird. Gulliver frönt aller-
dings dem 1939 noch nicht so überfrequentier-
ten Mickey Mousing im Übermaß und fordert
die zugehörigen Bilder ein, um wirklich seine
Funktion zu ertüllen.
Es war lange übertällig, das Namensschild
Victor Youngs gründlich aufzupolieren. Viel-
leicht folgt irgendwann ein zweites Volumen?
Vor wenigen Jahren fand man im Musikarchiv
der Paramount kistenweise Überbleibsel der
vertlossenen Jahrzehnte, zum Teil in nassen
Kellern aneinandergepappt und nun nach
peniblen Papier-Doktoren rufend. Bei den
Aufräumarbeiten half freiwillig auch ein Mann,
der zwar kein direkter Verwandter Victor
Youngs ist, sich im Geiste jedoch dem 1956 als
erstem großen Hollywood-Tondichter gestorbe-
nen Namensvetter nahe fühlt und dessen
Werke schätzt. Sein Name: Christopher Young.
Matthias Wiegandt + + + +

Wohl in irgendeinem Versandkatalog ist mir
diese Scheibe aufgefallen. Zu finden sind
darauf Songs von legendären Western-
Haudegen, so beispielsweise James Stewart
markante Stimme in The Legend of Shenan-
doah, dann ist da ein Chor mit Sons of the
Pioneer aus The Searchers oder Dean Martin
mit Rio Bravo. Eine angenehme Fahrt mit dem
Planwagen durch staubig-rauchige Western-
songs, wobei auch Lorne Green mit seinem
Bonanza Thema nicht fehlen darf. Das farbige
Booklet liefert Informationen zu den Songs,
zeigt Plakate, Stars und Szenenfotos.
Andreas Schweizer + + +

Geprägt wird dieses Album durch bluesige
Gitarrenklänge, die gelegentlich mit einer Prise
Dixi oder Cajun aufgepeppt, mit popigen
Rhythmen untermalt oder - zu meinem ganz
besonderen Ärgernis -mit Dialogen versehen



wurden. Besonders schön ist dagegen das
groovige Hauptthema Cookie, welches im
Verlaufe der Partitur mehrmals zu hören ist
(z.B. in 1'm Coming Home, A Good Man oder
Humming Home) und übrigens auch als Single
zu kaufen ist. Für dieses Motiv holte das ehe-
malige Eurythmics Mitglied Dave Steward wie
schon bei Lill Was Here zuvor die Saxophoni-
stin Candy Dulfer ins Studio. Kein Wunder also,
dass zwischen diesen beiden Werken grosse
Ähnlichkeit besteht.
Patrick + +

Diese CD bringt uns die Musik aus zwei Episo-
den der Spielbergschen Fernsehserie, nämlich
The Mission von John Williams (übrigens eine
der ersten Folgen, von Spielberg persönlich
inszeniert) und Dorothy And Ben von Georges
Delerue. In beiden Fällen handelt es sich um
eine Neueinspielung von Joel McNeely bzw.
John Debney mit dem Royal Scottish National
Orchestra. Eingeleitet wird das Album vom
Main Title der gesamten Serie, ebenfalls von
John Williams. Obwohl dieses Stück nur eine
gute Minute dauert wirkt es trotrdem nicht sehr
geschlossen sondern eher angestrengt und
bemüht.
Die folgenden 10 Tracks widmen sich der
Episode The Mission. Wir hören Musik, mit der
sich Williams sicherlich nicht selbst übertroffen
hat, dennoch ist es eine sehr solide Routinear-
beit, die zwar ohne Thema auskommen muß
aber deutlich die Handschrift des Komponisten
trägt. Obwohl die Musik für volles Orchester
komponiert wurde, geht es mit Ausnahme von
Jonathan Begins To Draw recht sachte zu.
Bis hier hin hatte Joel McNeely die Leitung und
was er da einspielt wirkt sehr souverän und ist
auf höchstem Niveau angesiedelt. Für Dorothy
And Ben übernahm John Debney den Takt-
stock. Auch er leistet, so viel sei vorwegge-
nommen, mit dem Orchester ganze Arbeit. Die
Musik von Delerue ist sehr sensibel, dem Inhalt
der Episode angemessen (Ben erwacht nach
Jahren aus dem Koma, schließt noch im Kran-
kenhaus Freundschaft mit dem Mädchen Do-
rothy, welches dann seinerseits ins Koma fällt
und zu sterben droht, doch Ben opfert sich, um
Dorothy zu retten). Sehr sanfte und melodische
Klänge hat Delerue geschaffen, die teilweise
mit einer Gitarre im Vordergrund gespielt wer-
den und eigentlich für eine Fernsehserie viel zu
schade sind. Das übrigens gilt für die gesamte
CD. Wenn man bedenkt, das die vorliegende
Musik für eine Fernsehserie geschrieben wur-
de, ist es beschämend, mit welcher Musik
mancher Kinofilm auskommen muß.
Beschlossen wird die CD vom End Title der
Reihe, welcher wiederum von John Williams
stammt und der, obwohl nur halb so lang,
deutlich besser gefällt, als der Main Title.
Empfohlen sei diese CD den Fans der Serie
(sowieso) und vor allem Delerue-Fans, denn
sein Part ist ein Treffer!
Klaus Post + + + (The Mission)

+ + + + (Dorothy And Ben)

•~ ~ •
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Carter Burwell ist ein Komponist, dessen Sco-
res mich bislang ziemlich kalt gelassen haben.
Gods And Monsters ist die erste Partitur, die
mir von ihm gefällt.
Der Film erzählt die Geschichte des schwulen
„Frankenstein"-Regisseurs James Whale, der
als einer der besten und originellsten Regisseu-
re Hollywoods in den 30er Jahren galt.
Die Musik enthält einige Reminiszenzen an den
Hollywoodmusikstil jener Zeit, vor allem an die
Partitur, die Franz Waxman zu The Bride Of
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Frankenstein geschrieben hat. Anise Clay, der
erste Track auf dem Album, gibt einen ersten
Eindruck von der Gesamtstimmung der Partitur:
ein dunkler, beunruhigender Marsch, vorgetra-
gen von Streichern und Kontrabaß, setzt sich in
Bewegung. Ashes wird von einem Walzer
bestimmt, der sich durch spätere Tracks ziehen
wird und das einzige wiederkehrende Thema
des Scores darstellt.
Das Problem der CD ist die Kürze der meisten
Tracks. Die Musik kann sich kaum entfalten, zu
schnell reihen sich die einzelnen Stücke anein-
ander. Das verhältnismäßig kleine Orchester
gibt der Musik allerdings eine angenehm „inti-
me" Färbung, und insgesamt enthält die Partitur
genügend interessante Stücke, um nicht lang-
weilig zu werden.
Gods And Monsters ist ein ruhiges, persönli-
ches Album, das man sich nicht anschaffen
sollte, wenn man auf große, bombastische
Symphonik steht.
Michael Müller + + +

Der Ausnahmezustand (so der deutsche Titel
des Films) herrscht zum Glück nur in New York
City. Vom Regisseur Ed Zwick ist man bisher
eigentlich nur Pathetisches gewohnt (Glory,
Courage Under Fire), doch in diesem Film ist
der das Thema wesentlich differenzierter her-
angegangen und so fehlt auch jegliches Pathos
in der Musik, die bisher James Hornen für die
beiden Filme Zwicks ja auch bestens lieferte.
Der Australier Graeme Revell hat sich bisher
hauptsächlich im Horror- und Fantasy- Genre
einen Namen gemacht (z.8. The Crow, People
Under The Stairs), doch in letrter Zeit vertont
er immer häufiger auch Thriller- und Actionfilme
(The Saint, The Negotiator) und das meist
hervorragend! Für The Siege schuf er einen
ethnisch angehauchten, teilweise sogar sehr
rhythmischen Score, der so die Spannung des
Films hervorragend mitträgt. Das markanteste
und beste Thema des gesamten Scores (wel-
ches im Film an mehreren Stellen vorkommt)
findet sich auf der CD in den Titeln The Blue
Bus und Investigation. Beide Stücke sind mit
unter zwei Minuten Länge zwar relativ kurz,
dafür rechtfertigen sie alleine den Kauf der CD.
Der Rhythmus, der durch die Percussion er-
zeugt wird, wirkt pulsierend wie die Stadt New
York selbst (wer schon mal dort war, weiß, was
ich meine), gleichsam wirkt er bedrohlich und
läßt einen beinahe den Zeitdruck fühlen, unter
denen Denzel Washington und Annette Bening
nach dem Bombenleger in New York City
fahnden. Die restlichen Tracks der CD sind
gute Thriller-/ Actionkost, müssen sich aber
ganz eindeutig den hervorragenden Percus-
sionthemen beugen.
Mit knapp unter 30 Minuten Laufzeit ist die CD
von Varese Sarabande wieder mal unver-

schämt kurz geraten, vor allem die End Titles
hätten unbedingt noch auf diese CD gehört.
Wenn man den Film gesehen hat, bekommt
man bei der CD an Anschein, es würden wichti-
ge musikalische Elemente aus dem Film fehlen.
Nichtsdestotrotz ist diese CD auf jeden Fall zu
empfehlen.
Uwe Sperlich + + + +

Etwas fehlt doch noch auf der Ruhmestafel von
Goldsmith und Williams... Richtig! Sie haben
bislang keine Filmmusik zu Hound of the
Baskervilles geschrieben, obwohl fast jeder,
der etwas auf sich hält, irgendwann auf diesen
Zug springt. Aber ihr Alterswerk ist ja noch nicht
vollendet, und wenn es zwei Wyatt-Earp-
Western und zwei Kometen-nehmen-Reißaus-
vor-der-Erde-und-ihren-Bewohnern binnen
eines Jahres geben dart, warum also nicht auch
zweimal Dr. Mortimer und Dr. Watson? Das
Warten vertrösten wir uns mit einer neuen,
nach längerer Pause erscheinenden Promo-CD
von Michael J. Lewis, zu den besonders behü-
teten Composer Regulars des Film Music
Journals zu rechnen. Regisseur Douglas Hickox
schob ihm für seine 1983 realisierte Neuvertil-
mung des berühmten Sherlock-Holmes-Stoffes
die Brocken zu, und bis heute ist Hound of the
Baskervilles einer der letrten Einträge in
Lewis' Werkverzeichnis geblieben. Auch diver-
se Interviews der letzten Zeit vermochten nicht
völlig einsichtig zu machen, warum sein Talent
so ungenutrt brachliegt. Der Holmes-Score
krankt zwar an denselben Mängeln wie einige
der in früheren Heften vorgestellten Partituren -
veraltete Elektronik-Anteile und bisweilen rein
funktionale, aus der Sicht des CD-Hörers über-
dehnte Rhythmuskontinuen ohne harmonisch-
melodische und dynamische Spannungszufuhr
-, doch auch diesmal steuerte er einige attrakti-
ve Themen bei, die er vielleicht etwas häufiger
hätte einsetzen können. Für seinen Pen Dinas-
Doppelsampler nahm Lewis 1995 nur sechs
Minuten aus Hound of the Baskervilles auf,
genannt Dartmoor. Ein Track dieses Namens
findet sich auch hier, nur halb so lang aller-
dings; die spätere Aufnahme nimmt noch
Material aus anderen Teilen des Scores hinzu.
Nach einem halben Dutzend Promos und dem
besagten Doppel-Sampler steht Lewis' Stil klar
vor Augen. Seine Hunde-Musik, ungemütlich
wie nur je eine, repräsentiert die Qualitäten des
Briten zwar nicht so beflügelt wie Unman,
Wittering & Zigo oder Theatre of Blood, doch
auch hier hat sich die Promo-Ausgabe unbe-
dingt gelohnt. Möge es nicht die letzte geblie-
ben sein.
Matthias Wiegandt + + + ~/,

Ein wunderbarer Wurf aus der Feder von Vater
und Sohn Morricone. Es ist mir zwar nicht ganz
klar, was von wem stammt, oder ob die beiden
zusammen an der Musik gefeilt haben. Ein
stolzes, wuchtig dahinfliessendes Thema
breitet sich zu Beginn in Exultat aus, Chor und
Schlagwerk, ein exotisch-klingendes Synthesi-
zer-Instrument mischt sich dazu. Schön! Dann
folgt das Hauptthema 11 Quarto Re, dominierend
elektronisch, wobei sich alsbald die Flöte dazu-
gesellt und das Thema mitspinnt.
Stellenweise erinnen die Klänge zu II Quarto Re
an The Mission, wie etwa die Chorstelle zu
Beginn in Con gioia Serena, wobei dieser Track
in zwei Versionen zu hören ist, beides herrliche
Stücke, wunderbar orchestriert.
Ein Morricone-Soundtrack der wärmstens
empfohlen werden kann.
Andreas Schweizer + + + +



The Matrix ist ein sehr beeindruckender Film
über Schein und Sein. Gleiches gilt für die
Musik, leider jedoch in der Hinsicht, daß sie
mehr Schein als Sein ist. Sie ist nämlich in
erster Linie eines: laut. Davis hat einen großor-
chestralen Score mit Choreinlagen komponiert,
der, von CD gespielt, hauptsächlich durch seine
Wuchtigkeit beeindruckt. Was ihm jedoch fehlt,
ist ein erkennbares Thema. Davis mag viel-
leicht bewußt darauf verzichtet haben, um den
Zuschauer während des Films auch aus musi-
kalischer Sicht mehr darüber im Unklaren zu
lassen, ob es sich nun gerade um die Schein-
welt oder die Realität handelt. Er gibt dem
Zuschauer also keinerlei Anhaltspunkt zur
Orientierung. Dies ist vielleicht auch der Grund
dafür, daß die Musik mit dem Film eine nahezu
pertekte Symbiose eingeht. Jede Hektik, jede
Spannung und jede Verwirrung wird von der
Musik sehr gut unterstrichen. Losgelöst vom
Film jedoch tut man sich unter Umständen
schwer damit, den teilweise ziemlich dissonan-
ten Klängen etwas abzugewinnen. Was die
Wirkung im Film angeht, ist The Matrix aller-
dings ein respektabler und effektvoller Score.
Klaus Post + + +

Henry Mancini ist ohne jeglichen Zweifel einer
der ganz Grossen im Filmmusikgeschäft, hat er
doch die 60 Jahre stark geprägt. Umso er-
staunlicher ist es daher, dass seine Partituren
praktisch nicht auf CD vertreten sind. Dieser
schmälichsten Vernachlässigung wurde nun
aber dank RCA Spanien endlich Abhilfe ge-
schaffen.
Eine dieser zahlreichen Wiederveröffentlichun-
gen ist der Soundtrack zum Safari-
Abenteuerstreifen Hataril, für welchen der
Maestro eine höchst un-afrikanische Partitur
schrieb, da sich diese vorwiegend aus Swing-
Kompositionen zusammensetzt. Allen voran
das weltberühmte Baby Elephant Walk mit
seinem spitzbübischen und verspielten Wech-
selspiel zwischen den hohen und tiefen Regi-
stern oder das ähnlich verschmitzte Your
Father's Feathers. Weitere Perlen sind das
romantische, einen Hauch von Paris verströ-
mende Just for Tonfight oder der mitreissende
Big Band-Cue Crocodile, Go Home! Einzig
Theme from Hatari! mit seiner markanten
Perkussion und prägnatem Blechregister wie
auch das rhythmisch The Sounds of Hatari
erwecken musikalische Assiziationen mit den
weiten Steppen und wilden Herden des schwar-
zen Kontinents.
Fazit: Ein Klassiker, dessen Anschaffung sich
auf jeden Fall lohnt.
Patrick Ruf + + + + ~/,
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Ganz Gallien ist von Römern besetzt. Ganz
Gallien...? Nun haben Asterix und Obelix auch
in Fleisch und Blut die Kinoleinwände erobert.
Und wie nicht anders zu erwarten, verbreitet der
dazugehörige Score eine Comic-typische Stim-
mung. Teils stark keltische Elemente gepaart
mit einem orchestralen Touch begleiten die
Geschehnisse auf der Kinoleinwand.
Die Tracks unterscheiden sich fraglos von
anderen Filmmusiken; zum einen aufgrund der
teils recht flotten und mitunter lustigen kelti-
schen Themen, zum anderen wegen dem
Abwechslungsreichtum der Musikarten. Leider
verliert sich so stellenweise der Zusammenhalt
der einzelnen Tracks, die mitunter sehr effekt-
voll aufgemacht sind und nur bedingt zum
reinen Hörgenuss geeignet sind. Man verliert
ab und an den roten Faden und fühlt sich beim
Hören unangenehm rausgerissen aus dem
harmonischen Gefüge des Scores.
Neben dem Score befinden sich auch noch
zusätzliche Tracks auf der CD, so auch drei
verschiedensprachige Versionen ein und des-
selben Gesangsstückes oder ein Dance-Remix
eines Liedes aus dem Film. Nun, wem immer
so etwas gefallen mag... Alles in allem kann
man sagen, dass der Soundtrack kein "muss"
ist, aber wer auf keltische Musik steht, wird hier
an dem ein oder anderen Track sicherlich
Gefallen finden.
Markus Holler + +

~~
~. -

. .. :• ~.I

Von Shaun Davey wurde 1990 mit dem Ulster
Orchestra und einer Handvoll irischer Musiker
das Konzertwerk The Relief Of Derry Symphony
aufgeführt (Tara CD 3024), sonst ist mir von
ihm nichts geläufig.
Wem Irische Musik gefällt, dem gefällt Waking
Ned Devine sicherlich. Und wer diesen herrli-
chen Film im Kino verpasst hat, ist selber
schuld, ich habe ihn mir dafür gleich zweimal zu
Gemüte geführt. Musik, Sprache, Landschaft —
alles stimmt einfach in diesem Film: Ein Ohren-
und Augenschmaus — ohne irgendwelche
Schlacht- und Blutszenen.
Wer vor dem Kauf der CD trotrdem noch rein-
hören will, soll dies mit Let the Draw Begin zu
Beginn oder dem einfühlsamen Liebesthema
Maggie and Finn tun. Ansonsten soll man sich
einfach dieser herzhaft-frischen Musik -die vor
Lebensfreude nur so sprüht -bei einem guten
Glas Irischem Whiskey hingeben. Slainte!
Andreas Schweizer + + + +/2
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Anfang der achtziger Jahre herrschte auf mei-
ner Schule die Orwell-Hysterie, und wir haben

die berühmte Anti-Utopie 1984 nicht nur im
Englisch-, sondern auch Deutschunterricht
durchgenommen. Anschließend ging der Lehrer
noch mit seiner Klasse ins Kino. Freilich war da
der von Dominic Muldowney vertonte Film noch
gar nicht gedreht, und so sahen wir die 1955
gedrehte Version mit Edmond O'Brien und Jan
Sterling. Als dann 1984 endlich das letrte Mal
die Schulpforte hinter mir zuschlug, hatte ich
anderes im Sinn als nun etwa freiwillig die
Neuverfilmung anzuschauen. Seither entging
sie mir auch in der Glotze jedesmal. Warum
nun so viel später eine Soundtrack-CD zu
einem nie sonderlich viel diskutierten Film?
Dominic Muldowney, 1952 in England geboren,
seit 1982 als Filmkomponist tätig, erlebte das
mittlerweile typische Fiasko mit den Produzen-
ten. Allerdings verhält es sich nicht so, daß eine
erste Soundtrack-Platte nur Songs enthalten
hätte. Nein, schon die Endschnittfassung ver-
zichtete auf große Teile der komponierten und
bereits aufgenommenen Orchestermusik,
schob dafür Popsongs ein. Nun aber vermoch-
ten mehrere Individualisten eine kleine Firma zu
überzeugen, Muldowneys ursprüngliche Musik
neu abzumischen und herauszubringen. Das
hat sich gelohnt. Zwar erforderte das begrenzte
Budget die Reduktion der Kräfte auf ein eher
kleines, elektronisch verstärktes Ensemble,
doch reicht es völlig hin, zumal der Komponist
viele introvertierte Stücke verfaßt hat. Drei
Stilebenen sind leicht zu unterscheiden. Ty-
pisch simple Marschklänge und eine sehr
geschickte Umspielung der damals noch aktu-
ellen UdSSR-Hymne „zieren" das Regime des
Big Brother, die getünchte Außenwelt sozusa-
gen. Winston, der Protagonist, wird mit roman-
tischen Sätzen charakterisiert, und die Arbei-
terwelt erscheint grau in grau. Den Film muß
man gewiß mitbedenken, um einige der Ent-
wicklungen und Übernahmen von einer in die
andere Stilebene nachvollziehen zu können.
Unspektakuläre, sympathische Musik eines
Außenseiters.
Matthias Wiegandt + + +

Nachdem der englische Ertolgskomponist auf
dem offiziellen Soundtrack (EMI 520510-2) mit
zwei recht ansprechenden Cues vertreten war,
sah ich seiner neuen Partitur mit Neugierde
entgegen. Und tatsächlich, John Barry verzich-
tete fast gänzlich auf die von ihm so überstra-
pazierten, sülzig-schmalzigen, süss-klebrigen
Sentimentalkitsch-Melodien (z.6. Game of Hide
and Seek) und serviert uns stattdessen delika-
ten West Coast Jau: entspannt und lässig,
aber dank dem grandiosen Trompetenspiel von
Chris Botti leicht traurig, desillusioniert und
verträumt. Einfach herrlich! Erzeugt wird diese
emotionale Atmosphäre durch den Einsatz
einer kleinen Jauband bestehend aus Trom-
pete, Piano, Bass, Altsaxophon und Schlag-
zeug, welche durch den luxuriösen, samtwei-
chen Klang von 60 Streichern veredelt wird.
Abgerundet wird das Album durch drei Stücke
des legendären Trompetenspielers Chet Baker.
Fazit: John Barry's Body Heat der 90er Jahre,
dieses Mal aber für Trompete statt Saxophon,
was der prallen Sinnlichkeit aber keinesfalls
abträglich ist.
Patrick + + + +

Wieder hat es das Magazin Film Score Monthly
geschafft, längst verloren geglaubte Filmmusik
in einer CD-Premiere herauszugeben. Es
handelt sich bei sämtlichen Tracks um die
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Aufnahmen der Original-Sessions, welche von
20'° Century Fox auf Magnetbändern gehortet
wurden. Wenn auch nur wenige Tracks in
Stereoton erscheinen und ein nicht geringer
Rauschpegel den heutigen Musikgenuss be-
einträchtigen, können doch die Fans von John
Williams in diesen Scores der frühen 70er
Jahre altes und neues entdecken.
The Paper Chase (1973) ist durchsetzt mit
Source Tracks im Easy Listening Sound im Stil
von Mancini's Arrangements, oder aber mit
Bearbeitungen von barocken Kompositionen
von Bach oder Telemann.
Der eigentliche Score wurde mit relativ kleiner
Orchesterbesetrung eingespielt. Cembalo,
Klavier und Flöte stehen melodisch meist im
Zentrum und immer wieder beeinträchtigt das
zu laut abgemischte Schlagzeug den zeitlosen
Charakter der Melodien und stimmungsvollen
Musik. Conrack (1974) ist zwar nur mit seinem
Main Title vertreten, ist aber die einzige über-
haupt vertügbare Musik und deckt mit nur
sechs Minuten mehr als ein Drittel der gesam-
ten Filmmusik ab. Stilistisch steht der Track
irgendwo zwischen den späteren Missouri
Breaks und The River. Mit der Musik zu The
Poseidon Adventure (1972) beschreibt Wil-
liams weniger die Action beim Untergang die-
ses Luxusliners, sondern vermittelt die Gefühle
von Klaustrophobie mit tiefen Bass-Clustern,
hohen Dissonanzen in den Streichern, oder mit
unerträglich hohen, synthetisch erzeugten
Klängen. Die avantgardistischen Kompositionen
verlangen einiges an Aufmerksamkeit bei den
Zuhörerinnen.
Speziell erwähnenswert bei dieser CD-Ausgabe
sind das absolut vorbildliche Booklet mit 16
Seiten und Farbbildern sowie die limitierte
Auflage von 3000 Exemplaren!
Heinz Siegrist + + +

Ein schallendes Lachen nach der Oscar-
Verleihung. Wieder einmal hatte ein angebli-
cher Außenseiter vor den hochgehandelten
Werken der Hollywood-Komponisten den Vor-
zug erhalten, mit dem üblichen, wochenlang
anhaltenden Lamento auf den Internetseiten im
Schlepptau. Von der eigenen Beschränkung auf
Hollywood schließen offenbar nicht wenige
Sammler - manchmal eingestandenermaßen
ohne die europäischen Nominierungen über-
haupt zu kennen -auf eine Art Unrecht, hervor-
gerufen durch fachfremde Academy-Mitglieder.
Was ist schon ein Oscar, heißt es dann, wäh-
rend zuvor gefiebert worden war, ob auch John
oder Jerry oder Hans die Statue bekommen
würde.
Das Vergnügen an diesem Vorgang läßt für
einige Momente vergessen, daß Nicola Piova-
nis Musik zu La Vita ~ bella keineswegs besser
ist als die Hollywood-Schmonzetten. Das gilt
sowohl für die reine CD-Fassung als auch den
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funktionalen Einsatr im Film, welcher nun
allerdings mit Recht als eines der turmhoch aus
der Masse herausragenden Meisterwerke der
neunziger Jahre gefeiert wird. Roberto Begninis
italienische Tragikomödie hat bei obertlächli-
chem Besehen zwei ganz verschiedene Hälften,
die nur durch die Hauptpersonen miteinander
verbunden sind. Guido, der Kellner, erobert im
ersten Teil, der vielleicht als einer von drei oder
vier Filmen des letrten halben Jahrhunderts
Chaplins Niveau erreicht, das Herz seiner
angebeteten „Principessa" Dora. Ein kleiner
Schnitt, und wenige Jahre später haben beide
einen hellwachen Sohn. Doch eines Tages wird,
wir sind in der Spätphase des Zweiten Welt-
kriegs, die jüdische Familie in ein Konzentrati-
onslager abtransportiert, und Guido versucht in
der Not seinem Sohn weißzumachen, es gehe
nur um ein abenteuerliches Spiel.
Natürlich sind beide Teile engverzahnt, und fast
alle Fäden, die zu Beginn gesponnen worden
waren, erfahren -unter tragisch verkehrten
Vorzeichen -eine Weiterführung. Zwei Seiten
einer Medaille, aber mit sehr verschiedenen
formalen Mitteln umgesetzt. Während man im
zweiten Teil nicht mehr weiß, ob man über
Guidos verzweifelte Eskapaden lachen soll oder
weinen, hört man Piovani zu, wie er sich an-
strengt, ohne zu moralisieren. Für das Holo-
caust-Grauen reichen einigen Intellektuellen
zufolge nicht einmal Zwölftonmusiken mehr
aus, weil jede musikalische Konstruktion eine
gewaltige Verharmlosung darstellt. Die Lö-
sungsversuche ertassen entweder -wie in
Schindler's List oder „K" -den Perspektiven-
wechsel hin zur Opferseite, verkörpert durch
jiddische Melodien; oder aber der Komponist
weigert sich überhaupt, eine moralische Hal-
tung einzunehmen. Piovani tut gut daran, die
Unvertrorenheit seines Regisseurs nicht durch-
kreuzen zu wollen - um den hohen Preis aller-
dings, daß seine Musik nur dann als wirkungs-
stark anzusehen ist, wenn man ihre Aufgabe
auf formale Funktionen und allgemeinen Klang-
hintergrund eingrenzt. Piovani schreibt kaum
einmal durchdringende Melodien, und für die
Ankunft im KZ verläßt er sich auf gedehnte
Mollakkorde, zu wenig, um als eigener Kom-
mentar zu überzeugen, zu viel, um nicht aufzu-
fallen. Im ersten Teil, teilweise eine Nummern-
revue, hilft Piovani dem Film mit anmutiger
Leichtigkeit, im zweiten versucht er, nicht zu
stören. Vielleicht bestand seine Klugheit einfach
in dieser Zurückhaltung.
Matthias Wiegandt + + +

Back to the roots? Nun, diesen Eindruck erhält
man, wenn man John Debney's neuste Kompo-
sition zu Hören bekommt. Erneut hat er eine
Disney-Komödie vertont und nach Hocus
Pocus und zwei weiteren Komödien (Eiar, Liar
und Little Giants) scheint er geradezu präde-
stiniert für derartige Aufgaben zu sein. Daß
Comedy-Scoring zu den schwierigsten Aufga-
ben eine Komponisten gehört, haben verschie-
dene Filmmusik-Komponisten immer wieder in
Interviews bestätigt und daher hat Debney
seine Aufgabe handwerklich sehr gut erfüllt.
Doch, ob ein solch handwerklich guter Score
auch auf CD wirkt, ist schwer zu sagen. Ohne
Zweifel, Bruce Broughton's Honey I Blew Up
The Kid ist einer der besten Comedy-Score
CDs, auch Debney's Liar, Liar war auf CD mit
einer Länge von knapp 30 Minuten sehr unter-
haltsam. Die Promo-CD, die nur vom Komponi-
sten direkt verschickt wurde, aber auch von
einigen Soundtrack Händlern angeboten wird,
hat mit annähernd 68 Minuten und 35 Tracks
eine beachtliche Länge. Doch, daß Länge nicht
immer positiv sein kann, beweist sich hier: Nur
sehr wenige der 35 Tracks bleiben einem in

Erinnerung, so z.B. das erste Stück My Favorite
Martian Medley, das wirklich gelungen ist. Er
hat zwar den typischen „Disney-Comedy" —
Klang, erinnert aber auch ein wenig an Men In
Black oder Flubber von Danny Elfuran. In
diesem Medley werden eigentlich alle Haupte-
lemente des Scores vereinigt, die später in den
vielen Einzeltracks erneut auftauchen. Erst der
Martian Mambo am Schluß der CD bietet etwas
Abwechslung und macht dann wieder mehr
Spaß. Ein Comedy-Score, der beim Hören
anstrengt, gibYs denn so etwas? Klingt vielleicht
seltsam, aber My Favorite Martian ist dafür
(leider) ein Paradebeispiel. Schade, weniger
wäre hier ausnahmsweise mal mehr gewesen.
Uwe Sperlich + +

Die vorliegende Musik zu Giuseppe Tornatores
Film wird vom Klavier dominiert. Gleich vorweg
sei gesagt, dass Morricone die Hörer nicht
enttäuscht. Im Titeltrack The Legend Of The
Pianist On The Ocean lässt Morricone aus
einem ruhigen Thema die Musik und das Or-
chester in origineller Manier anschwellen,
indem er das ruhige Thema mit kurzen jazzigen
Akzenten einzelner Bläser durchsetzt. Prächtig
entfaltet sich schliesslich das Hauptthema —
Grossartig!
Zwischen den orchestralen Tracks verbergen
sich Klaviersolls, die von Morricone selber
stammen oder von ihm arrangiert sind. So die
witzige Tarantella In 3rd Class oder das klassi-
sche AMozart Reincamated. Dann folgt das
kindlich-vergnügte Orchesterstück Child. Und
so geht es weiter- es macht Spass der Musik zu
lauschen, wenn vielleicht auch die zahlreichen
Klavierstücke nicht jeden gleichermassen
eitreuen.
Eine schöne CD mit wohltuenden Morricone-
Klängen, Klaviereinlagen von Gilda Buttä sowie
zwei-drei Gesangsnummern, wie das abschlie-
ssend Lost Boys Calling mit Roger Waters.
Ein Soundtrack über dem ein Hauch von Jau
und Blues liegt, fein und behutsam —eine
lobenswerte Arbeit des Maestro. Empfehlens-
wert!
Andreas Schweizer + + + +

Hush ist ein belangloser kleiner Thriller um eine
neurotische Mutter, die ihren Sohn und dessen
Freundin terrorisiert. Die Musik, die Christopher
Young zu dem Streifen komponiert hat, ist alles
andere als belanglos, aber leider ist der Score
niemals auf einem offiziellen Soundtrack-Album
erschienen. Zum Glück liegt seine Musik aber
auf einer Promo-CD vor, und so hat man Gele-
genheit, einen sehr melodischen Score zu



hören, der aber auch die für Young typischen
Thriller-Elemente nicht missen läßt.
Die Partitur ist sehr gefühlvoll und für großes
Orchester geschrieben. Der erste Track Hush
(19:16 laufzeit) führt die beiden Hauptthemen
ein: eine spieldosenartige Fassung von „Hush
little baby don"t you cry", einem berühmten
amerikanischen Wiegenlied, und Youngs Lie-
besthema, wunderschön und voller Leben.
Horn-Soli, zarte Streicher und Piano-Passagen
erinnern zeitweise an Youngs Murder In The
First, aber im verlauf des Tracks wandelt sich
die Stimmung, und dissonante Violinen und ein
Chor geben der Musik eine gespenstische
Atmosphäre. Der Track endet mit einer Action-
Passage, in der Young Xylophone, zahlreiche
Percussion-Effekte und Streicher-Ostinati
einsetzt.
Die fünf restlichen Tracks führen die Themen
und Motive weiter, und Young gelingt es, die
ambivalente Stimmung zwischen der Liebesge-
schichte und den Thrillerelementen musika-
lisch originell und abwechslungsreich zu spie-
geln.
Insgesamt ist Hush eine brillante Partitur, und
Fans von Christopher Young sollten die CD auf
keinen Fall verpassen.
Michael Müller + + + + +

Die Abenteuer der Trickfilmfigur Signor Rossi
und dessen Hund Gastone, die auf der Suche
nach dem Glück durch diverse Epochen reisen
und in unterschiedliche Figuren schlüpfen,
werden mit simplen, mitreissenden, leicht
überdrehten und witzigen Melodien vertont, die
von Westernsaloon und Arabisch über Unga-
risch-Feurig und Cha Cha Cha bis hin zu gruse-
lig und Afrikanisch reichen, ohne aber diesen
typischen italienischen, lebensfrohen und
unbeschwerten Sound zu verlieren.
Mit diesem Album bleibt somit ein weiteres
Stück (italienische) Filmmusikgeschichte der
Nachwelt erhalten und alle Rossi-Fans und
Nostalgiker, die sich wieder einmal in ihre
Kindheit zurückversetzten möchten, werden es
dem Label von Herzen verdanken. Alle anderen
werden sich aber aufgrund der zahlreichen
Songs und Dialoge (oft mitten im Cue) nur
schwer für diese Scheibe begeistern können.
Patrick + +

David Shire besann sich bei der Erarbeitung
dieses Soundtracks (1974) auf seine jugendli-
chen Erfahrungen im Bereich des Modern
Jazz, was dem Film den treibenden Groove
verleiht, um die Methoden der Zugserpresser
entsprechend zu charakterisieren. Zusätzlich
füllt er das rhythmische Material mit Klängen
aus der Zwölftontechnik, was zu nicht nachvoll-
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ziehbaren Melodieverläufen, aber spannungs-
geladener Stimmung führt. Der Main Title
beginnt im Stil einer typischen Krimiserie der
70er Jahre (Die Profis) mit funkigem Bass und
Posaunen-Ostinato, die Melodie der Trompeten
bleibt vage. Der fast immer durchlaufende
Schlagzeug-Groove imitiert trefflich die unauf-
haltsame Fahrt des Eisenbahnzugs, der bald zu
entgleisen droht. Schlüsselstellen der Handlung
in The Money Bag, Mini Manhunt werden oft
durch experimentelle Synthesizerklänge ergänzt
und gewinnen dadurch an Einzigartigkeit.
Obwohl für den fertigen Film nur zwanzig Mi-
nuten gebraucht wurden, sind hier sämtliche
Aufnahmen vorhanden.
Das Booklet erhellt jede Sequenz durch längere
Begleitkommentare und Fotos zum Geschehen.
Die Aufnahme ist fantastisch erhalten und
absolut durchsichtig gemischt (Originalmix: Dan
Wallin), alles mit Live-Instrumenten eingespielt
- ohne die technischen Spielereien, welche sich
heute ZimmeNPowell/Gregson/Rabin leisten
können.
Heinz Siegrist + + + +

Alice In Wonderland als Realfilm fürs TV mit
einer unglaublichen Starbesetzung. Was soll
man davon halten, wenn ein TV-Film ein sol-
ches Aufgebot hat? Richtig: gar nichts. In
diesem Fall versuchte man damit nämlich
offensichtlich über die ausgeprägten Schwä-
chen des Films hinweg zu täuschen. Schwä-
chen, die sich jedoch nur auf Drehbuch und
Umsetzung beziehen. Musikalisch hat der Film
nämlich einiges zu bieten. Viel mehr, als man
erwarten sollte. Richard Hartley, ein im Kino
äußerst selten gehörter Komponist, legt hier
eine beachtliche orchestrale Partitur vor, die
einem groß angelegten Kinofilm ohne Probleme
zur Ehre gereichen könnte! Der Score wirkt
über seine gesamte Länge homogen und
geschlossen. Auch die Lieder, gesungen von
den verschiedenen Figuren. der Geschichte,
fügen sich nahtlos in das Gesamtbild ein (ganz
im Gegensatz zu Disney, wo die Songs um ihrer
selbst willen in letzter Zeit mit der Brechstange
in die Geschichte eingefügt werden). Hartley
schafft es also, die verschiedensten Figuren
und unterschiedlichsten Situationen, für die
dieses Märchen ja bekannt ist, treffend zu
untermalen, ohne jedesmal einen neuen Stil
oder Klang einzuführen. Seine Musik ist, abge-
sehen von ein paar kurzen Ausnahmen, sanft,
verspielt, romantisch und fröhlich, an einigen
Stellen sogar mit irischen Klängen angereichert.
Es ist im wahrsten Sinne ein märchenhafter
Score, der für diesen Film viel zu schade ist
und deshalb weniger Beachtung finden wird, als
er verdient hätte.
Klaus Post + + + +

Mit 100 Rifles kommt eine weitere, auf 3000
Exemplare limitierte CD in hervorragender
Aufmachung von Film Score Monthly auf den
Markt. Ungewöhnlich an dem Album ist die
Tatsache, daß Jerry Goldsmith's pulsierender
Western-Score gleich zweimal auf die CD
gepackt wurde: einmal in Stereo, wobei zwei
Tracks fehlen, und einmal komplett und in
Mono. Doch sollte man nicht entgeistert den
Kopf schütteln, denn beide Versionen weisen
zahlreiche Unterschiede in der Abmischung auf,
so daß jede Fassung ihren Reiz hat.
Goldsmith hat in seiner Laufbahn zahlreiche
Western-Scores geschrieben, aber 100 Rifles
ist bei weitem der aggressivste. Nahezu die
komplette Partitur ist auf komplexen Rhythmen

aufgebaut, und es gibt zahlreiche dissonante
Passagen.
Der Main Title stellt das Hauptthema vor, uni-
sono von Hörnern vorgetragen. Trompeten
kommen hinzu und spielen eine Melodie mit
mexikanischem Flair, und anschließend kommt
das volle Orchester zum Zuge. Dieses Thema
windet sich in verschiedener Form durch zahl-
reiche der folgenden Tracks.
In The Ranging leitet Goldsmith ein zweites,
ruhiges Thema ein, doch schon bald explodiert
das Orchester in Escape And Pursuit in einem
brillanten Action-Track mit hervorragenden
Bläser-Einsätzen und Passagen für Piano, die
an Planet Of The Apes erinnern.
Einer der besten Tracks ist zweifelsohne Down-
hill Ride, in dem dissonante Flöten, mexika-
nisch klingenden Trompeten und Gitarren-Soli
von spektakulären Percussion-Rhythmen
begleitet werden.
Der Score mündet mit 1"11 Go Back in ein bril-
lantes Finale, und überwältigt von so viel Bom-
bast kann man sich endlich beruhigt zurückleh-
nen.
100 Rifles ist mit seinen experimentellen und
dissonanten Passagen sicherlich nicht jeder-
manns Sache, aber eingefleischte Goldsmith-
Fans und Freunde ungewöhnlicher Filmmusik
sollten dieses Album keinesfalls verpassen.
Michael Müller + + + + +/Z
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Dieser fast gänzlich unbekannte Filmkomponist
(aber höchst erfolgreiche Arrangeur) schrieb für
diesen Gangste~lm eine tolle Big Band-Jazz
Partitur: Frech, elegant, dynamisch, schwelge-
risch, mitreissend und voller Energie erinnert
mich die Musik stellenweise an frühe Werke
von Henry Mancini. Einen wichtigen Stellenwert
nehmen ohne Zweifel die Trompete und das
Saxophon ein, welche aber nicht nur mit herrli-
chen Soli brillieren, sondern auch Dank der
ausgetüftelten Arrangements Akzente setzen.
Abgerundet wird der Silberling durch „The
Ballad of Johnny Cool", einen typischen Titel-
song jener Periode sowie „Bee Boom", beide
von Sammy Davis Jr. gesungen.
Ohne Zweifel ein sehr empfohlenes Album für
alle Liebhaber von swingigem Big Band Sound.
Patrick + + + ~/Z

My Song For You. Mischa Spoliansky -Ein
musikalisches Porträt, so lautet der Titel dieser
von edel records vorgelegten Doppel-CD,
welche das Andenken des einst ungemein
populären Komponisten, aus Rußland abstäm-
mig, im Innersten jedoch ein Berliner Junge,
aufs Neue belebt. Eine Wagenladung alter
Schellackplatten wurde sorgfältig digitalisiert, so
daß selbst die ältesten Aufnahmen -sie gehen



bis zum Beginn der zwanziger Jahre zurück -
mit einigem Goodwill noch akzeptabel sind.
Volker Kühns informativer Einführungstext
resümiert Spolianskys Werdegang sehr an-
schaulich.
Als Spoliansky, Jahrgang 1898, nach Berlin
kommt, steht der Erste Weltkrieg bevor. Den
übersteht er irgendwie, schlägt sich mit Gele-
genheitsjobs durch, während die Gesellschaft
einen krassen Wandel durchlebt. Die „Neue
Sachlichkeit' löst spätromantische und expres-
sionistische Tendenzen ab, und in diesem
Milieu beginnt Spolianskys Aufstieg. In seinen
stets den Zeitbezug wahrenden Vertonungen
satirisch-bissiger, manchmal auch zum Schrei-
en komischer Texte - nachtschwarz-zynisch
etwa das antifaschistische, 1944 aufgenomme-
ne Spott-Lied vom Weib des Nazi-Soldaten
(Text: Bertolt Brecht), welches erst mit leichtem
Ton aufzählt, was das Weib aus den eroberten
Gebieten an Klamotten bekommt; bis zum
radikalen Umschlag der letrten Strophe; aus
Rußland erhält dieses Soldatenweib nur ein
Kleidungsstück: den Witwenschleier -trifft er
mit seiner Mischung aus Kleinbürgertum und
Anarchie den Ton, nach welchem das Publikum
lechzt, und bald wird das Tanzbein zu seinen
Songs geschwungen. Zu seinen Bekannten
zählten der große Theatermann Max Reinhardt
ebenso wie George Gershwin, voll des Lobes
für Spolianskys Aufnahmen seiner Werke.
Manche der von ihm betreuten Revuen waren
Sprungbretter für große Karrieren, so derjeni-
gen Marlene Dietrichs. Es liegt in der Luft, ein
Song des Jahres 1928, bringt die Stimmen
Dietrichs und anderer deutscher Revue-Größen
zum Klingen. Zu den Interpreten sonstiger
Spoliansky-Hits zählen die Comedian Harmo-
nists, der Tenor Joseph Schmidt, Schauspieler
wie Oscar Karlweis und Walter Rilla, einmal
sogar Hans Albers mit dem bodenständigen
Der Mensch muß eine Heimat haben. Es ereig-
net sich über die zweieinhalb Stunden hinweg
eine muntere Abfolge von Songs, Sprechge-
sängen, kabarettistischen Einlagen, Tangos
und Walzern mit verruchten Titeln (Morphium)
und eine Übernahme (Leben ohne Liebe kannst
du nicht) aus dem Filmsoundtrack zu Nie wie-
der Liebe (1931). All diese Titel machten
Spoliansky bekannt, und als er 1933 mit anbre-
chender Nazi-Herrschaft ins Ausland floh,
wartete der Film auf ihn. Es blieb durchaus
nicht bei solch leichter Ware.
Noch nach dem Zweiten Weltkrieg schrieb
Spoliansky ernste Filmmusiken, und der bei der
diesjährigen Preminger-Retrospektive der
Berlinale gezeigte, wunderliche Film Saint Joan
(mit der blutjungen Jean Seberg als zum Unter-
gang verdammter Heldin) von 1957 spornte den
Komponisten zu einer recht eindringlichen
Orchesterpartitur an, deren Hauptthema hier
erklingt. Spoliansky starb erst 1985 in London.
Wer sich die außerordentlich günstige Doppel-
CD besorgt, wird ein manchesmal staunen und
denken: diese oder jene Melodie, zum Beispiel
in Edith Piafs melancholische Programme
eingegangen, stammt also auch von Mischa
Spoliansky?! Seine Musik weht aus einer fer-
nen Zeit herüber und hat kaum etwas mit den
hier üblicherweise vorgestellten Komposition-
stechniken zu tun; doch wenn das Ohr fürs
Zwielichtig-Zweideutige und den Schellack-
Charme der Zwanziger offensteht, tut man gut
daran, hier zuzugreifen. Wer in einem richtigen
Altbaumietshaus wohnt, kann ja mal die Boxen
ins Treppenhaus stellen und abwarten, bis die
Mieter tanzend aus ihren Höhlen kommen. Das
Leben ist schließlich ein Musical! Und jetrt alle:
Du sowohl wie ich, und dann Is This The Be-
ginning Of Love?
Matthias Wiegandt + + + +
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Auf der offiziellen CD zu The Long Kiss
Goodnight waren nur Songs und ein kurzer
Scoreanteil von Silvestri zu hören, verständli-
cherweise war die Filmmusikgemeinde über
diese Veröffentlichung nicht sehr erfreut. Jetzt
ist es möglich, den Score an sich zu hören,
vorausgesetzt, man sucht lange genug.
Der Film ist ja sehr actionorientiert und gerade
bei Silvestri erwartet man nun ähnliche Klänge
wie bei Volcano oder Eraser. Doch erfüllt die
Musik diese Erwartungen leider nicht. Bis zu
Track 12 tut sich musikalisch wenig, und erst ab
dem 21.Stück kann man von aktionsbetonter
Musik reden. Erst in diesen restlichen 30 Mi-
nuten hört man dann ein wenig von Silvestris
Können und der Score endet in einem richtigen
Highlight Mitch The Rescuer, welches ähnliche
Qualitäten wie Manch Of The Lava aus Volcano
aufzeigt. Insgesamt ist diese Veröffentlichung
aber nur Fans des Komponisten zu empfehlen.
Ralf Treuherz + + +/,
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Gosh! Vor nicht allzu langer Zeit, in einem Kino,
nicht allzu weit entfernt...
...stellte ich mir die Frage nach Sinn oder
Unsinn einer neuen Psycho-Vertilmung nicht
länger: Elfurans Prelude-Adaption von Rennuran
fegte über mich hinweg und liess mich "er-
schüttert" mit meiner Joel McNeely-Einspielung
des Scores zurück. Seufz! Da sass ich nun -
jederzeit die Originalverfilmung aus dem Jahre
60 vorziehend -mit dem Gefühl, die ultimative
Interpretation von Rennurans Musik gehört zu
haben und da war doch nur diese Pop-
Compilation mit lächerlich wenig Score zu
haben -heul, grein...
Und so gut mir die McNeely-CD gefällt (das soll
hier deutlich gesagt sein) - dieser "Knock-ouP'-
Effekt hat sich damit nie eingestellt. Nun hat
dieser Frust ein Ende: Auf der Virgin-CD sind
nun 30 Minuten "hErrLFinan" zu hören; Kno-
chentrockener Klang, knackiger Bass und
extrem präzises, schnelles Spiel - einfach
göttlich! Eine detailierte Aufzählung aller Unter-
schiede zur Originalpartitur muss ich mir aus
zeitlichen Gründen verkneifen; nur so viel sei
hier vermerkt: Elfurans Erhöhung der Anzahl
Geigenstriche in The Murder von 24 auf 36 im
ersten Segment (falls ich richtig gezählt habe)
bei nur geringfügig längerer Laufzeit (ca. 4
Sek.!), sowie die geniale Kombination von The
Discovery mit The Murder (der wohl rabiateste
Eingriff in die Partitur).
Bei der kurzen Spielzeit der CD kommt garan-
tiert keine Langeweile auf und sollten auch
schon mehrere Einspielungen bei Euch im
Gestell rumstehen - trotzdem kaufen! Kraftvol-

ler, ohne ansatzweise plump zu wirken, ist
bisher noch keine.
Elfuran/Bartek meets Herrman: ein Genie-
streich!
Yves Lorengo + + + + +
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Wahrlich eine grossartige Wiederveröffentli-
chung, welche Legacy uns hier offeriert, enthält
der Silberling doch neben 13 Tracks des origi-
nalen Soundtracks auch noch 13 weitere, fast
ausschliesslich unveröffentlichte Cues.
Für diesen Streifen komponierte der afro-
amerikanische Bandleader, der für seine aus-
gefeilten Kompositionen und Arrangements
bekannt war, eine tolle Partitur, die seinem Ruf
alle Ehren machte. Grosses Gewicht legte Duke
dabei auf das sinnliche und sexy Thema Flirti-
bird, das unter andere in Way Early Subtone,
Almost Cried und Upper and Outest erklingt.
Das meistverwendete Motiv des Soundtracks
hingegen ist Polly, welches mit Flirtibird ver-
wandt ist und in Cues wie Low Key Lightly,
Midnight Indigo, Grace Valse, Haupe und dem
zweiten Teil von Hero to Zero zu hSren ist. Die
Bonus Tracks bieten herrliche Swingstücke,
Variationen bestehender Themen oder gar
Probeaufnahmen mit Kommentaren des Mae-
stros. Dieses Album ist ohne Zweifel ein Ohren-
schmaus für jeden Jazzliebhaber, der sich nur
zu gerne von den grandiosen Kompositionen
verwöhnen lässt.
Patrick + + + +

Gab es zuletzt nur noch eine Hortense-CD mit
einem Querschnitt durch das Werk des 1998
gestorbenen französischen Filmkomponisten
Paul Misraki, so haben sich nun verschiedene
Labels zusammengetan und ihre Bestände der
Sony zum Vertrieb angeboten. Vier thematisch
sortierte Volumen sind Anfang des Jahres auf
den Markt gelangt und präsentieren Sound-
tracks der fünfziger bis siebziger Jahre, als
Misraki zu den vielbeschäftigten Compagnons
der französischen Regie-Elite gehörte und in
den Sog der legendären Nouvelle Vague gezo-
gen wurde. Dieser Komponist dürtte fast alle
Kollegen dadurch in den Schatten stellen, daß
er mehr als ein halbes Jahrhundert lang im
Geschäft blieb und zwischen 1931 und 1985 (I)
Dutzende von Filmmusiken schrieb, zu denen
meines Wissens noch nie irgendein, Artikel in
den einschlägigen Filmmusikblättern aufge-
taucht ist (sollten die franz6sischsprachigen
Leser des Journals über Misraki-Infos verfügen,
bitte ich um Kontaktaufnahme; M.W.]
Am Anfang des CD-Quartetts, dessen zweite
Hälfte später besprochen werden wird, steht
Misrakis musikalischer Harem, denn schließlich
geht es hier durchgängig um das schöne Ge-
schlecht. „Und Gott erschuf die Frau", wie der
Titel nicht nur des Albums lautet, sondern auch
des 1956 gedrehten Films, alternativ als ,,...und
immer lockt das Weib" in deutschsprachigen
Landen vertrieben. Curd Jürgens, deutscher
Macho-Export der Fünfziger, ist eines der Opfer
von Brigitte Bardot in ihrer frühen Femme
Fatale-Rolle, inszeniert von Rogen Vadim.
Insgesamt dürfte Vol. 1 allerdings nur etwas für
Fans jenes von Misraki zwar exquisit gehand-
habten, aber doch sehr speziellen jugendlich-



modischen Gesellschaftsmusikstils französi-
scher Couleur sein, der sich zu jener Zeit eta-
blierte. Interessanterweise findet sich dort etwa
das gleiche Phänomen wie in Hollywood, wo
von North, Goldsmith, Bernstein und anderen
ein neuer Weg eingeschlagen wurde und die
alte Garde um Steiner und Kaper plötzlich nicht
mehr gefragt war. In Frankreich hießen die
Altmeister beispielsweise George Auric - diver-
se Neuaufnahmen unter Adriano werden mit
Spannung erv✓artet -und Joseph Kosma, des-
sen großartige Filmmusik auf Tonträgern fast
gar nicht plaziert wurde. Anstelle ihrer spätro-
mantischen bzw. neoklassizistischen Vorlieben
regierte nun das Bedürtnis nach einerseits
leichtlebigen Klängen, die sich am Bedürtnis
der jungen Generation orientierten; anderer-
seits liebte man eine spezielle Neo-Romantik,
die aber nicht die komplexen Tonsätze der
früheren Komponisten fortschrieb, sondern
schlichte, sentimentale Melodien bevorzugte.
Mit Delerue, Magne und anderen standen junge
französische Künstler bereit, welche diesen
Spagat mitzumachen verstanden. Paul Misraki
verstand es, sich auf die neue Situation einzu-
stellen. Seine frühen Werke sind mir unbekannt
und werden leider nicht in der Anthologie be-
rücksichtigt. Es wäre einmal zu diskutieren,
warum die Liebhaber und Sammler der jünge-
ren US-Komponisten sich nie um deren euro-
päische Pendants gekümmert haben. Nun
denn, hier wäre ein Anfang zu machen. Dabei
empfiehlt sich Vol. 2 allerdings weitaus eher,
weil dort eine größere musikalische Spannweite
erzielt wird.
Wer nicht lange suchen will, bekomme augen-
blicklich das Glanzstück Misrakis vorgesetzt:
Alphaville (1965), ein Höhepunkt auch im
Schaffen des radikalen französischen Regis-
seurs Jean-Luc Godard - übrigens seit kurzem
auf DVD erhältlich -. In dieser negativen Utopie
beherrscht ein Computer (!) namens Alpha 60
die nach ihm benannte Stadt, aber nur so
lange, bis ein Agent ins Spiel kommt und es in
Verhören mit dem digitalen Diktator aufnimmt.
Godards genialer Schachzug bestand darin, die
aus anspruchslosen französischen B-Actionern
der fünfziger Jahre populäre Figur des Lemmy
Laution in diesen Film zu integrieren und sie
auch noch mit ihrem originalen Darsteller Eddie
Constantine zu besetzen. Dessen ultracooles
Spiel erzwingt die krude Mischung zwischen B-
Film-Atmosphäre und anspruchsvollem Kunst-
film. Während die Kamera die trost- und ge-
fühllose Stimmung in Bürofluren der Stadt
einfängt, schreibt Misraki eine der traurigsten
und verlorensten Melodien, die ich je in einem
Film gehört habe. Die Filmmusik zu Alphaville
ähnelt im Gestus nicht nur entfernt Bernard
Herrmanns tiefromantischen Blicken auf die von
ihm betreuten Dramen: Misski erreicht hier
auch das gleiche Niveau, und nicht ohne Grund
kommt einem der fast gleichzeitig entstandene
utopische Beitrag von Godards Kollegen
Fran~ois Truffaut in den Sinn: wer Fahrenheit
451 liebt, muß sich unbedingt auch diesen Film
und seine Musik besorgen.
Vol. 1 +++
Vol.2 ++++
Matthias Wiegandt

Jeder hat ihn, den Lieblingsfilm, den er schon
als Kind unzählige Male gesehen hat und den
man einfach immer wieder sehen muss, wenn
er über die Festtage über den Bildschirm flim-
mert. The Great Race ist so ein Film für mich.
Und natürlich gehört da auch die Musik dazu.
Ich sage nur „Push the Botton, Max!...
Maaaaaax!!!!!", Obwohl Henry Mancini nie zu
meinen Favoriten zählte, so muss ich doch
gestehen, dass seine Art der Comedy Music
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unvergleichlich genial ist und gepaart mit Blake
Edwards Mischung aus Slap Stick und Eleganz
so einmalig wirkt.
Die von RCA realisierte CD lässt uns nun einige
Goodies wie Push the Botton, Max!, He
Shouldn't-a, Ought'n-a Swang an Me oder dem
patriotischen The Great Race March wiederer-
leben ohne dem Grossen Leslie bei seinen
Verführungskünsten zuzusehen. Leider ist die
Scheibe mit knapp 28 Minuten recht dürttig
ausgestattet und natürlich finden wir, wie bei
Mancini nicht selten der Fall, den einen oder
anderen Song, allerdings gehören diese zu The
Great Race eben so dazu wie Max zu Profes-
sor Fate. Für alle Nostalgiker mit einem Bedürt-
nis das dutzende Mal gesehene noch viel öfter
auch akustisch zu geniessen: Push the (Play-)
Botton...!
PhilippeBlumenthal +++ +(Nostalgiebonus)

MUSIC FROM TNE ALM SCORE COMf'~"EO AND Ct~IDUCirD BY
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Ort: Die Filiale eines I grösseren CD-
Discounters, dessen Name hier nichts zur
Sache tut und welcher mich üblicherweise
filmusikalisch kaum zu überraschen vermag.
Zeit: 15.47 Uhr
Im Fokus meiner gierig glänzenden Auglein:
Hanuman! Nie zuvor gesehen, nie zuvor ge-
hört. Könnte dies die Ausnahme sein, welche
obgenannte Regel bestätigt?
Die Folge: Reingehört - gekauft!
Was ich nun schlauerweise dem Booklet ent-
nommen habe, ist folgendes (Hey! Dies wird
mein "Doppelpunkt- und Klammerschwelg-
TexY'!): Offensichtlich ist dies eine französisch-
indische Co-Produktion, in welcher die Aben-
teuer eines kleinen Affen und eine (weiss der
Teufel welche) Affengott-Legende eine Rolle
spielen: Ein tierisches Filmchen also! Laurent
Ferlet (Who the F... is L.F.???) zeichnet sich für
den Score verantwortlich und der lässt sich
hören: Orchester, Chor, Synthesizer, Indische
und andere Perkussion, Tibetische Klangscha-
len und sonstwelche Ethno-Instrumente sowie
dezent eingesetzte Ambient-Sounds (Zikaden
und soch' Zeugs...) -all dies gibt sich in dieser
Komposition ein Stelldichein und fällt glückli-
cherweise nicht in sämtliche Einzelteile ausein-
ander, da der Score sich grob in orchestrale
(teils ein wenig an Horner erinnernde) und
synthetische Passagen aufteilt (Riven und The
Fifthth Element grüssen von fern). Alle ande-
ren genannten Elemente "schnörkeln" fröhlich
hier wie da. Den vielfach durch die Banduri-
Flöte (?) melodiegeführten Themen für Orche-
ster haftet teilweise ein kindlich-unschuldiges
Flair an. Dies lässt sie in hübschem Kontrast zu
den dunkel-mystischen Synthie-Tracks stehen.
Ganz leidlich gelungen sind die ebenfalls vom
Orchester intonierten dramatischeren Sequen-
zen; das Gelbe vom Ei stellen diese sicherlich
nicht dar, wird dieser Posten doch sozusagen
von der gelungenen Mixtur

verschiedener Einflüssen (Orchestr. Eilmusik,
Ethno- und New Age-Sounds) besetzt.
Tja, da war doch noch was... ach ja: Am Ende
dieser zauberhaften CD befindet sich noch ein
Song und mit einer freundlichen Empfehlung
diesbezüglich, werde ich nun diesen von (Dop-
pelpunkten) und :Klammern durchsetzte: (Text)
beschliessen: SKIP-IT (!!!)
Yves Lorengo + + +
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Nachdem 'der Original Soundtrack (TVT So-
undtrax; 8090-2) nur eine 10-minütige Suite des
Scores von William Ross enthielt, ist nun eine
Promo-CD mit insgesamt 35 Minuten Score
erschienen. Die Suite auf dem TVT-Album
setzte sich aus vier Stücken zusammen (Main
Title, Country Club Stomp, Trouble At The
White House und Finale), die sich bis auf
Trouble At The White. House alle auch auf
dieser Promo-CD wiedertinden (jedoch als
Einzeltracks). Trouble At The White House
findet sich auf der Promo-CD als White House
Break In wieder (ist dort aber fast zwei Minuten
kürzer). Nachdem also alle technischen Verwir-
rungen beseitigt sind, wie ist die Musik? Der
Score wird hauptsächlich durch das im Main
Title eingeführte Thema getragen, welches vor
allem an den Marsch Semper Fidelis aber
auch an Stars And Stripes Forever (beide
komponiert von John Philip Sousa) erinnert.
Eine derartige Vervvendung von Musik ist gera-
dezu typisch für Filme, in denen es um ameri-
kanische Präsidenten geht. Wem diese Art der
Musik gefällt, der wird am Rest des Scores
seine Freude haben, denn Variationen dieses
Hauptthemas durchziehen den ganzen Score
und geben ihm so eine recht einheitliche, wenn
auch dadurch vielleicht nicht sehr originelle,
Note. Eine gelungene musikalische Abwechs-
lung bieten dafür der Country Club Stomp oder
Böworrowing the Family Car. Die Variation von
Over The Rainbow, als Jack Lemmon und
James Garner auf der Flucht in einer Schwu-
lenparade mitlaufen, diese aber zuerst nicht als
solche erkennen, ist einer der komischen
Höhepunkte des Films, wie auch des Scores.
Schade, daß dieser äußerst amüsante Film bei
uns nur als Videopremiere unter dem seltsa-
men Titel Ein Präsident für alle Fälle erschie-
nen ist. Wenigstens die mal witzige, mal span-
nende Musik von William Ross sollte man sich
nicht entgehen lassen. Während die Suite auf
dem TVT-Album sicherlich einen guten Über-
blick liefert, aber nicht dem vollen Umfang des
Scores gerecht wird, ist diese Promo-CD eine
gute Alternative.
Uwe Sperlich + + + '/2

Gibt es modebewußte Soundtrack-Sammler,
die alles lesen, was sie über Horner und Morri-
cone in die Finger kriegen, aber auch irgend-
welche Magazine über Karl Lagerteld & Co.
abonniert haben und am Wochenende in
Newsgroups die Perspektiven des Mordes am
italienischen Modedesigner Gianni Versace
debattieren? Nun, zumindest diese -wie auch
immer konfigurierte - Zielgruppe wird sich kaum
etwas Tolleres vorstellen können als eine
Filmmusik-CD zum Thema Versace-Mord.
Verantwortlich für deren Edition ist die berühmt-
berüchtigte Firma Tsunami, deren Aktivitäten
auf dem Gebiet klassischer Hollywood-Scores
beendet zu sein scheinen, seitdem Black Jack
Richard Kummerteldt den Kummerkasten
letrtmals geleert und sich ins Luxemburgische
geschlagen hat (neue Errungenschaft: das
Label Ticker Tape). Nun bringt Tsunami, durch
Lizenzverträge abgesichert, neue Musik zu

ßil



kleineren Projekten auf den Markt, wohl wis-
send, das große Geld liegt dafür nicht auf der
Straße. Es sei denn, die Zielgruppe...., na gut,
lassen wir das. Claudio Simonetti, Jahrgang
1952, gebürtiger Brasilianer, laut Booklettext
ein Nachfahre „progressiver Rockmusik" ä la
Emerson Lake & Palmer und Deep Purple, hat
einen klangtechnisch ausgezeichnet wiederge-
gebenen Score der modernen Art zusammen-
gestellt, dessen Fundament ein keineswegs
zimperlicher Synthesizersound abgibt. Obwohl
beileibe kein Fan solcher Musik, hat mich doch
die scheinbar unvereinbare, aber letztlich
originelle Kombination heroischer Choreinlagen
im Orff-Stil mit dem Synthiebeat und heftig sich
windenden E-Gitarren am meisten gepackt, in
Cunanan's Theme zu hören. Mehr im Fahrwas-
ser von Hollywood-Konventionen, speziell
Christopher Youngs, schippert der Main Title
mit seinen zerlegten Molldreiklängen im Klavier
daher; eine vielversprechende Einstimmung für
die folgenden eineinviertel Stunden. Rasch
übernimmt der Synthiepop das Ruder, aber im
Rahmen jenes zu respektierenden Genres ist
Simonettis Arrangement passabel zu nennen;
nicht zu jeder Zeit, aber wenn einmal aufgelegt
und in einer maßvollen Auswahl sequenziert -
die drögen Barjauabschnitte und etliche völlig
mißratene Samplings skalpierend -, ein schrä-
ges Hörerlebnis, überschattet leider von be-
deutender Peinlichkeit in der ebenfalls digitalen
Instrumentierung des Versace-Themas, zudem
von einer stimmakrobatisch urausgerüsteten
Paola Pinto zum Gotterbarmen gejammert.
Citizen Charles Foster Kane hätte hier eine
neue Muse gefunden.
P.S. 26 Cues kündigt das Booket an, 25 zählt
der Player. Der Schnittmeister hat beim Über-
gang von Track 9 zu 10 offensichtlich eine
Runde ausgesetrt. David's Theme beginnt also
bei 2:56 des neunten Tracks.
Matthias Wiegandt + +

Dieser oscarnominierte Score von Randy Ne-
wman hat es in sich, bietet er doch eine Themen-
vielfalt und eine Fülle von teils kuriosen und
manchmal fast genialen Einfallen.
Dabei bedient sich Newman häufig bei be-
rühmten Kollegen, man glaubt Bernsteins
großartige Westernmusik der 60ziger Jahre zu
hören, an anderer Stelle sind es abenteuerlich-
romantische Klänge, die aus den Ritterspekta-
keln der 50'er stammen könnten. Das reicht bis
zu Indiana Jones und sogar Bernard Herr-
mann's North by Northwest und Psycho
werden zitiert. Ich sehe das als Verneigung vor
zeitlosen Meisterwerken der Filmmusik.
Nun besteht natürlich nicht der ganze Score
aus Zitaten. Newman mischte das ganze mit
einem mitreißenden Big-Band Sound und
schrieb den Titelsong The Time of Your Life,
den er auch selbst interpretierte und welcher
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sich als Instrumentalversion auch unter die
Musik mischt.
Alles in allen ist dieser Score eine furiose
Mischung, die eine Dreiviertelstunde bestens
unterhält und einfach Spaß macht.
Ronald Kuss + + + +

Storie Di Vita E Malavita wurde 1975 von
Carlo Lizzani gedreht, wobei der deutsche
Verleihtitel Strassenmädchen-Report lautet.
Bereits auf der CD Endless Game wurde der
Titeltrack schon einmal veröffentlich. Skurril
und witzig. Die Blockflöte interpretiert zu Man-
dolinenklängen ein wunderbares, einfühlsames
Thema in Sotto Controllo. Wie auf dem Jahr-
markt wird Polizia In Allarme heruntergeleiert,
wie ein Drehorgelmotiv, hämmernd und rustikal.
Malavita bringt erneut das Blockflötenmotiv und
mit Storie Vili —das erneut das skurril-witzige
Jahrmarkt-Thema aufwirft — schliesst der eine
Teil der CD.
Ein Jahr später schuf Morricone den Sound-
track zu San Babila Ore 20: Un Delitto Inutile,
vom gleichen Regisseur gedreht. Mit trägen
und schleppenden Jau-Klängen hat Morricone
das Titelstück unterlegt, was ihm hervorragend
gelungen ist. Cha-Cha-Rhythmen verwendet er
in Un Delitto Inutile, Musik für die laue Som-
merabend-Gartenparty. Ore 22 kommt etwas
nervöser daher, dauert über zehn Minuten,
verschiedene Rhythmen duellieren sich, Stim-
mungen wechseln — vielleicht nicht das Richtige
für die Sommerparty. Abschliessend erklingt
Ore 24: Al Night, schummrig-schmierige Bar-
musik, locker und gekonnt umgesetzt von
Morricone.
Zwei wenig bekannte Filme mit Morricone-
Klängen, deren Soundtracks (mir) jedoch Spass
machen.
Andreas Schweizer + + +

Die mit einem 'gekennzeichneten Titel' sind;
•sogenannte Promotional Releases und nicht im
normalen CD-Hafadel erhälf~ich. Maii Order:
Oi~tiets wie Intrada, Screen Archiven oder BFS';
fiihren diese CDs, jedoch rn oft limitierter Aufla-"
ge. Dre Anschrifren sind erhältlich bei Redaktion
>oder Sekretariat

AUSSERDEM ERSCHIENEN SIND...

A Bridge Too Far (lohn Addison - Ryko), A Fistful of
Sounds (Ennio Morcicone - Camden), Alice in Wonder-
land (Richard Hartley - Varese), American History X
(Anne Dudley - Angel), Arabesque (Henry Mancini -
RCA Spain), A Simple Plan (Danny Elfiran - Silva
Screen), A Soldiers Daughter Never Cries (Richard
Robbins - EM[), At First Sight (Mark Isham - Milan),
Babel (G~rard Pullicino - Universal), Bettle of Britain
(Roh Goodwin/William Walton - Ryko), Battlestar
Galacoca (Stu Phillips - Varese), Beloved (Kachel
Portman - Sony), Bilitis (Francis Lai - Milan), Bleck
Windmill (Roy Budd - Castle), Breakfast at Tiffany's
(Henry Mancini - RCA Spain), Charade (Henry Mancini
- RCA Spain), Cinema 70 (Ennio Morricone - RCA),
Cinema Romance (Diverse - Varese), Darling Lili
(Henry Mancini - RCA Spain), Diamonds (Roy Budd -
Castle), Dr. Kanzo (Yosuke Yamashita - Verve), Dr.
Strangelove: Music from the Films of Stanley Kubrick
(Diverse - Silva Screen), Du Rififi au Cine (Diverse -
Disques Office), Endurance (John Powetl - RCA Victor),
Experiment in Terror (Henry Mancini - RCA Spain),
Fear is a Key (Roy Budd - Castle), Golden Voyage of
Sinbad (Miklos Rozsa - Edel), Great Composers (div.
John Williams - Varese), Gunn ...Number One! (Henry
Martini - RCA Spain), Heaven's Gate (David Mansfield
- Ryko), Reitales: The Legendary Journeys - Vol. 3
(Joseph LoDuca - Varese), High Time (Henry Mancini -
RCA Spain), Hilary and Jackie (Barrington Pheloung -
Sony Classical), Hit TV: Television's Top Themen

(Diverse - Varese), InsHnct (Danny Elfiran - Varese), I
Wart to Live (Johnny Mandel - Ryko), Jawbreaker
(Steppen Endelman - Varese), Last Night (Alexina
Louie/Alex Pauk - Sony Classical), Le Monde ~
L'Envers (Alex Kirschher - Melusine Records), Le Vent
de la Nuit (John Cale - Disques Office), Louise (Sieg-
fried - WEA), Meschugge (Niki Reiser -Motor Music),
Mighty Joe Young (James Homer - Hollywood Re-
cords), Millennium (Hans Zimmer - Virgin), On Broad-
way (Diverse - Telarc), Paper Tiger (Roy Budd -
Castle), Parabellum (Airlock - Decode), Plunkett &
Macleane (Craig Armstrang - Virgin), Pola X (Scott
Walker - Universal), Pünktchen und Anton (Niki Reiser
- Ariola), Regeneration (Mychael Danna - Varese),
Sindbad and the Eye of the Tiger (Roy Budd - Castle),
Superuran: The Ultimate Collection (Diverse - Varese),
The Barber of Siberia (Eward Artemyev - Sony Classi-
cal), The Cop Show Themes (Henry Mancini - RCA
Spain), The Corruptor (Carter Burwell - Varese), The
Great Race (Henry Mancini - RCA Spain), The Out of
Towners (Marc Shaiman - Milan), The Party (Henry
Mancini - RCA Spain), The Song of Bernadette (Alfred
Newman - Fo~c/Varese), The Theory of Flight (Rolfe
Kent - RCA), The Towering Inferno and other Disaster
Classics (Diverse - Varese), Todo Sobre Mi Madre
(Alberto Iglesias - Universal), Tresors du Cinema
(Klassik - RCA), Two for the Road (Henry Mancini -
RCA Spain), Visions of Eight (Henry Mancini - RCA
Spain), What Did You Do in the War, Daddy? (Henry
Mancini - RCA Spain), Xena: Warrior Princess- Vol. 4
(Joseph LoDuca - Varese) sowie Zulu (div. Jolm Barry -
Silva Screen).
Nur vereinzelte instnimentale Cues haben Alles Bob
(Wilbert Hirsch - Ariola), Belle Maman (Bruno Coulais -
Milan), Best Laid Plans (Craig Mnstrong - Virgin),
Cours Lola Cours (Tour Tykwer - Ariola), Ed TV
(Randy Edeluran - Reprise), Extreme (Soulfood - Ryko),
Hideous Kinky (lohn Keane - Silva Screen), Hot Dogs -
Wau: Wir sind Reich (Gregor Narholz - Ariola), Just
the Ticket (Rick Marotta -Metro Blue), La Femme
Nikita (Mark Snow - Ariola), Late Show (Stephan
Zacharias - Virgin), Limbo (Mason Daring - Columbial),
Message in a Bottle (Gabriel Yared - Atlantic), More
Monty (Anne Dudley - RCA Victory), Notting Hill
(Trevor Jones - Island), Pi (Clint Mansell - Silva Screen),
Playing by Heart (Jolm Barry - Capitol), Simon Birch
(Marc Shaiman - Epic), Swing (lan Devaney -BMG),
The Lion King Collection (Hans Zimmer - Walt Disney
Records), The Other Sister (Kachel Portman - Colum-
bia) sowie Trippin' (Michel Colombier - Epic).

Son racks: Austin Powern: The Spy Who Shagged
Me (Rock - Maverick), A Walk an the Moon (Oldies -
Sire), Benzin im Blut (Rock - Polydor), Black Mask
(HipHop -Tommy Boy), Blast from the Past (Pop/Rock
- EMI), Buffalo '66 (RocWJazz - Milan), Celebrity
(Swing - Milan), Cinema - Les Plus Grands Hits
(Pop/Rock - Sony), Cruel Intentions (Rock - Virgin),
Dawson's Creek (Pop - Columbia), Foolish (HipHop -
EMI), Forces oi Nature (Pop - Dreamworks), Go
(Pop/Rock - Columbia), Hi-Lo Country (Country -
TVT), II Cielo in una Stanze (Italo - RCA), Kuschel-
rock - Movie Songs (Balladen - Sony), Le Meilleur de
Michel Legrand (Chanson - Mercury), Mod Squad
(Pop/Rock - EastWest), Never Been Kissed (Pop/Rock -
Capitol), Songs from Ally McBeal (Pop - Sony), South
Park (Musical - Advisory), The Corruptor (HipHop -
Rough Trade), The Faculty (Rock/Alternative - Colum-
bia), The Matrix (Rock - Maverick), The PJs (Bleck
Music - Phona~), The Rugrats (Rock - Interscope),
Twist Again au Cin~ (Twist - Disques Office), Varsity
Blues (Rock - Hollywood Records), Waterboy
(Pop/Rock - Hollywood Record), Wild Wild West (Pop -
Interscope).

Non-Score: Bad Love (Randy Newman - Dreamworks),
Gift (Vangelis -BMG), Guitare Vol. 31 (Tore Take-
mitsu u.a. - Mandala), Jazz in Film (Terence Btanchard -
Sony Classical), La Musica, II Cinema (Ennio Morcico-
ne - Koch), Love Songs (Yanni -BMG), Miles Remem-
bered: The Silent Way Project (Mark Isham - Colum-
bia), Slowing Down the World (Chris Botti - GRP),
Smokin' Section (Tour Scott - Windharn), The Civil
Warn (Philip G1ass /Robert Wilson - Nonesuch), The
Songs of Terezin (Franz Waxman - Decca) and Super 8
(Ziiri West -Sound Service)



the Score Bücher zum Thema

JOHN BARRY: A LIFE IN MUSIC
Leonard / Walker / Bramley; Sanson & Company,
ISBN1-90017886-9; £ 25.-

In 28 themenbezogenen, z.T.
sehr kurzen Kapiteln setzten
sich die drei Autoren mit dem
reichhaltigen Schaffen des
Maestros in den Bereichen
Pop, Film, Musical, Fernse-
hen, Radio oder Konzert
auseinander. Obwohl die
Ausführungen sehr informativ
sind - teilweise schon sehr
trocken -hätte ich mir eine
süffigere Sprache (d.h. mehr
Zitate von John Barry) ge-
wünscht. Ausserdem werden
im Prosateil nicht alle Filme
besprochen und es fehlen
meiner Meinung nach auch
einige interessante Angaben
wie beispielsweise, dass

Barry bei A Scarlett Letter der dritte Komponist war. Neben zahlrei-
chen Bilder enthält das Buch auch eine ausführliche Discographie.
Trotz einigen negativen Punkten kommt der Filmmusikliebhaber und
vor allem der John Barry Fan nicht umhin, sich dieses Buch zu
kaufen.
Bestellung unter: <Geoff@lacc.demon.co.uk> oder Geoff Leopard; 2
Merchants Court; Rownham Mead, Hotwells; Bristol BS8 4YF,
England

CINEMEMO 99
Fr. 40.-
Anfangs Jahres ist die neue Edition des „Filmadressbuch der
Schweiz", wie sich das Cinememo selber nennt, erschienen. Hier
findet man die Anschriften von Schweizer Filmschaffenden (u.a.
Regisseure, Komponisten, Autoren, etc.), Branchen-Unternehmen
(u.a. Casting, Verleiher, etc.) und Lieferanten.

Kaufen kann man diese Publikation bei: Cinememo, Gewerbezen-
trum, Postfach 156, 8702 Zollikon, Tel (01) 391'91'85, eMail: cine-
memo@cinerent.com

FILM LITERATURE INDEX
Editiert durch L. Provinzapo / D. Sternklar
Dieses vom Film and Television Documentation Center herausge-
gebene Nachschlagewerk listet vierteljährlich alle Film-, Fernseh-
und Videoliteraturen aus über 300 weltweiten Zeitschriften auf und
beherbergt somit auf 56 in kleiner Schrift bedruckten Seiten eine
Unmenge an Informationen. Zu beziehen ist dieses Werk beim
obengenannten Center, Richardson 390 SUNYA; 1400 Washington
Avenue; Albany, New York 12222.

THE MUSIC OF STAR TREK
Jeff Bond; Lone Eagle Press, ISBN; $ 18.-
Der Autor bespricht in dieser Publikation alle Star Trek Partituren,
angefangen von der originalen Fernsehserie über die Kinofilme bis
hin zu den N-Serien der neuen Zeit. Das Buch enthält zudem
Interviews mit einzelnen Star
Trek Komponisten (u.a.
Alexander Courage, Jerry
Goldsmith, Cliff Eidelmann
oder Dennis McCarthy),
Listen mit jedem Score der
vier verschiedenen Serien
und sogar Cue Sheets sowie
Noten aus ausgewählten
Episoden und Kinofilmen.
Obwohl diese Publikation
hauptsächlich Star Trek Fans
-denen schon beim blossen
Gedanken an dieses Buch
das Wasser im Munde zu-
sammenläuft - ansprechen
wird, werden auch andere
Filmmusikliebhaber an die-
sem Buch Gefallen finden.

Die Ausmarchung Eures Favoriten des vergangenen Jahres wurde vor allem durch die relativ geringe Teilnehmerzahl geprägt, die um 50%

gegenüber dem Vorjahr schrumpfte. Eigentlich schade. Dennoch wünsche ich Euch viel Spass beim Durchstöbren der „Top 21" des Jahres

1998:

1. Mulan (Jerry Goldsmith)

2. Saving Private Ryan (Williams)
3. Lost in Space (B. Broughton)
4. Great Expectations (P. Doyle)

5. Armageddon (Trevor Rabin)

6. Horse Whisperer (T.Newman)
7. ntz (Powell/Gregson-Williams)

Mask of Zorro (James I-Iorner)
9. Truman Show (Dallwitz/Glass)
10. Small Soldiers (J. Goldsmith)

1 19 11. Prince of Egypt (H. Zimmer)
12. The Mighty (Trevor Jones)

90 13. Merlin (Trevor Jones)
g~ 14. Enemy of the State (Rabin)

43 Les Miserables (B. Poledouris)

41 The Thin Red Line (Zimmer)

17. Hard Rain (Christopher Young)

39 Star Trek: Insurrection (Golds.)
3 ~ 19. Rush I-lour (Lalo Schifrin)

31 Wilde (Debbie Wiseman)
29 21. Deep Rising (Jerry Goldsmith)
28 One Tough Cop (B. Broughton)

27
23
22
21
21
21
17
17
15
15
13
13

Weitere (Mehrfach )Nennungen:
As Good As lt Gets, The Avengers, Beloved,
Dangerous Beauty, Elizabeth, Eternity and a
Day, Ever After, Firelight, Ga Vita e Bella,

Maut in the iron Maste, Mercury Rising,
Pleasentville, A Simple Plan, Six Days-Seven
Nights, Sphere, Stepnaorrt, Vollmond, What

Dreams May Come, X-Files Fight the Future



Hol den Wapen. Harrv! The Sound of derrick

Es ist nicht nur deutsche Fernsehge-
schichte, die da geschrieben wurde. Nicht
nur im deutschsprachigen Raum war Ste-
phan Derrick ein Inbegriff des gelösten
Kriminalfalls. Nun hat der dienstälteste TV-
Ermittler Europas seinen Mantel genom-
men (einen Hut hat er nie getragen): Horst
Tappen war Derrick. Und nachdem in den
letzten Jahren Helmut Trunz und Martin
Böttcher je eines und Chefkomponist
Frank Duval sogar schon zwei Alben mit
Derrick-Musik herausgebracht hatten, war
es nun Zeit für den langersehnten Sampler
von Eberhard Schoener, der seit Mitte der
achtziger Jahre sowohl Derrick begleitet
als auch die Serie Der Alte (hier seit 1985
sogar durch die Titelmusik). Zeit für Vor-
stellungen und Vergleiche!

THE SOUND OF DERRICK
Eberhard Schoener
BMG Ariola (64:59/ 21 Tracks)
Das Album der Monate Oktober und No-
vember, wenn es um die persönlichen Top
Ten des Rezensenten ginge. Als einzigem
gelang es Schoener die typische Derrick-
Fanfare von Les Humphries auf sein AI-
bum pressen zu dürfen, der dann auch
gleich das eigens zur letzten Folge kom-
ponierte Goodbye Mr. Gentleman folgt,
zweimal vorgetragen von Helen Schneider,
erst in der Pop-Version von Harold Falter-
meier, später im deutschen Original. Grob
überflogen, scheint die CD ein Auszug aus
Schoeners "Short Opera"-Album zu sein.
Er vereint Größen wie Andrea Bocelli,

Gianna Nannini, Sting oder Esther Ofarim
und entwickelt eine ganz eigene Symbiose
von elektronischen Klängen und Eklekti-
zismus. An einer Stelle (Das Abschieds-
geschenk) scheint man Bernard Herrmann
herauszuhören, dann wird's hypnotisch-
monoton, dann wieder bluesig. Leider
werden die Tracks kaum den Folgen zu-
geordnet, es sei denn, Track- und Folgen-
titel sind identisch. Charakteristische
Szenenfotos runden den Abschied von
Derrick ab.
++++

DIE SCHÖNSTEN MELODIEN AUS DER-
RICK UND DER ALTE
Frank Duval & Orchestra
Teldec 2292-44105-2 (40:33/ 11 Tracks)
Mit seiner ruhigen, prägnanten und emoti-
onsgeladenen Musik katapultierte sich der
gebürtige Berliner 1977 in die erste Reihe
deutscher Fernsehkomponisten. Dominant
ist ein Klavier, das von einer typischen
Rhythmusgruppe begleitet wird (Baß,
Schlagzeug). Synthesizer-Klänge dienen
als Streicher-Ersatz. Gefällige lyrische
Melodien wie Todesengel und Love fanden
ihren Weg in die Hitparaden. Duvals bis-
lang einzige Cover-Version ist eine Adap-
tion der Ballade pour Adeline, die hier
ebenfalls zu hören ist.
++++

THE BEST OF MARTIN BÖTTCHER
Martin Böttcher
Heka 22 012 (61:17/ 22 Tracks)
Ebenfalls kein reines Derrick-Album, bein-
haltet diese CD auch Melodien, die Bött-
cher in den Achtzigern für den Alten
schrieb. Sein Stil ist unverkennbar, nur
moderner instrumentiert. Die melodischen
Wendungen sind dieselben, mit denen er
seit eh und je arbeitet, nur leider nicht
mehr so jazzig wie früher. Aber das paßte
auch nicht mehr in die Derrick-Landschaft.
Schade, daß eine seiner schönsten Der-
rick-Arbeiten verschollen blieb: Veras
Melodie aus der 1983er Folge Der Täter
schickte Blumen wartet immer noch auf
ihre digitale Wiederveröffentlichung.
++++

DERRICK FOREVER
Frank Duval & Orchestra
Fastwest (61:19/ 17 TracksJ
Zur 250. Folge erschien diese CD 1995.
Und hier ist Frank Duval jetzt auch als
Sänger zu hören. Seine unverwechselbare
Stimme wurde in über hundert Derricks zu
einer Art Markenzeichen, und aus seinen
Songs wurden Hits. Unvergessen Angel of
Mine aus der Folge Dem Mörder eine
Kerze von 1981, das hier erklingt. Auch
ansonsten merkt man Duval eine stilisti-
sche Spezialisierung an. Er setzt mehr
synthetische Klänge ein als früher. Das
verschafft der Szenerie eine düstere,
manchmal fast depressive Färbung. Frank
Duval wurde mit diesem Sound so cha-
rakteristisch für Derrick, daß er später
sogar sechsmal den Mörder spielte.
++ +~/2

DERRICK AND OTHER FAMOUS DETEC-
TIVE STORIES
Helmut Trunz
Milan 743 21 50666-2 (65:16/ 34 Tracks)
Der Autor zweier Kochbücher spielt wie
Eberhard Schoener Violine. Und wie Frank
Duval war er für Derrick nicht nur Kompo-
nist. Doch während Duval fröhlich seine
Opfer meuchelte, hat Helmut Trunz ihn
dabei gefilmt. Denn er ist Musiker und
Kameramann in Personalunion. 1997
veröffentlichte der dritte Mann unter den
Derrick-Komponisten bei Milan seine
Version einer Derrick-und-Der-Aite-CD.
Stilistisch ist er von Eberhard Schoener
nicht allzu weit entfernt, was sich über die
Violine herleiten ließe. Seine hellen Elek-
tronik-Töne geben die innere Leere und
Hilflosigkeit der Betroffenen wider. Ange-
reichert wird diese CD noch durch einige
Titel aus der RTL-Reihe Der Mann ohne
Schatten.
+++

Wer also seinen ganz eigenen Abgesang
auf Derrick in Angriff nehmen will, kann
sich rüsten. Ganze fünf CDs bietet der
Markt mittlerweile. Derricks Nachfolger
Siska (bislang musikalisch ausnahmslos
von Eberhard Schoener betreut) kann man
nur wünschen, auch einmal auf eine so
stolze Bilanz zurückzuschauen.



Einzelstücke Chatchaturjans,,Eine Stadt an der Wolga"

~'!
b

Welches Musikstück wird einem zum histori-
schen Stichwort „Stalingrad" einfallen? Filmmu-
sikfans wenden sich womöglich gleich an Nor-
bert Jürgen Schneiders gleichnamigen Musik-
beitrag zum deutschen Vilsmaier-Epos von
1992. Ältere Semester haben vielleicht die Ver-
filmung des elenden Konsalik-Schinkens Der
Arzt von Stalingrad (1958, Musik: Siegfried
Franz) im Visier. An das gute alte Ge-
schenkauspack-Präludium O Tannenbaum denkt
man aber gewiß nicht als allererstes. Höchste
Zeit also, mitten im Hochsommer daran zu
erinnern, sich nicht alizulange mehr auszuruhen.
Die längsten Tage des Jahres sind vorüber!
Das Lexikon des Internationalen Films nennt als
Aufführungsdaten des zweiteiligen sowjetischen
Spielfilms Stalingradskaja Bitwa nur Termine in
der DDR, wo der Film auch im Fernsehen ge-
laufen ist. Diesseits des eisernen Vorhangs
allerdings scheint bislang keine offizielle Vorfüh-
rung stattgefunden zu haben, und im Fernsehen
wiederholt man lieber die amerikanischen Glori-
en in der Normandie und im Pazifik zum x-ten
Mal, als sich den -laut Filmhistorikern - wesent-
lich spannender gefilmten Ost-Beiträgen zuzu-
wenden.
Die sowjetische Heroisierung der Niederschla-
gung Hitlers und seiner Truppen begann schon
vor Kriegsende, erreichte einen ersten Höhe-
punkt in der gestellten Fotoserie mit gehißten
Sowjet-Flaggen auf dem Brandenburger Tor und
lief in einer Reihe von Post-Propagandafilmen
der vierziger und fünfziger Jahre aus, darunter
auch das knapp vierstündige Epos um die
Schlacht bei Stalingrad. Der namensgebende
Diktator lebte noch, und niemand wagte es,
seine verbrecherischen Umtriebe anzuklagen,
wie dies erst ab Mitte der fünfziger Jahre ge-
schehen ist. Stattdessen bot man mit Alexis Diki
einen ihm ähnlich sehenden Schauspieler auf
und integrierte so den Staatschef in den Monu-
mentalfilm. Mit Aram Chatchaturjan (1903-1978)
wurde überdies ein renommierter sowjetischer
Komponist verpflichtet, der weiß Gott Interes-
santeres als jenen abgenudelten Säbeltanz
geschrieben hat. Kaum einen Moment setzte
seine Musikbegleitung aus, und nach eigener
Aussage hatte er allein zwei Stunden Schlach-
tenmusik zu schreiben, während lyrische Einla-
gen oder Lieder nicht gefragt waren. Zu den
eindrucksvollsten Teilen der mehrfach auszugs-
weise eingespielten Komposition - am einfach-
sten greifbar ist Adrianos halbstündige Auswahl
bei Marco Polo, zusammengekoppelt mit Chat-
chaturjans Othello (1955) -gehört das fünfmi-
nütige Orchesterbild Eine Stadt an der Wolga
(Invasion), relativ früh im Film auftauchend, als
sich die sowjetischen Kräfte vor Hitlers heran-
rückender Armee taktisch weit zurückgezogen
haben. In Stalingrad prallen die feindlichen
Truppen dann zum gnadenlosen Kampf aufein-
ander. Chatchaturjan beginnt mit einem feierli-
chen, pathosgesättigten Thema des vollen
Orchesters, als höbe sich ein Vorhang für ein
Trauerspiel auf der Bühne. Danach führt er unter
Verwendung eines russischen Volksliedes das

sowjetische Thema ein, von erhabener, selbst-
gewisser Ruhe, in welcher die Stadt an der
Wolga liegt, ehe die Nazi-Soldaten einfallen.
Nicht allzuviel Zeit später übernimmt die Schlag-
zeugbatterie jedoch mit einem aggressiven
Rhythmus, zu dem sich beißende Dissonanzen
des Blechs gesellen. In deutlicher Nachfolge der
berühmten Schostakowitsch-Orchesterwalzen
hebt ein barbarisch mißgestimmter Marsch an,
mit dem selbstverständlich die braunen Horden
gemeint sind. Doch welches volksliedhafte
Fragment schält sich vorübergehend aus dessen
von keinem Rubato angekränkelten Ostinato
heraus? Ist das ein Jagdlied? Nochmals und
nochmals anhören, mitsummen, bis der Euro
fällt. Was hier völlig verfremdet in einen bösen
Marsch verwandelt wird, ist nichts anderes als
das ach so harmlose Weihnachtslied O Tannen-
baum, genauer dessen zweiter Strophenab-
schnitt. In beschleunigtem Tempo und mit punk-
tierter Rhythmik angespitzt, eilt das Mclodie-
fragment vorüber, vermutlich von links nach
rechts, nach alter Wochenschau-Manier. Wer da
akustisch auf die Pirsch geht, muß nicht na-
mentlich genannt werden. Die originalen Mclo-
diebestandteile selbst klingen immer noch recht
harmlos, wenn die Holzbläser sie spielen; dann
aber reißen die Trompeten mit harmonisch
querstehenden Gesten die Melodie an sich und
geben ihr das häßlich-militärische Gepräge,
welches die Fronten in diesem soldatesken Film
absteckt.
Will man sich nicht damit zufrieden geben, daß
Chatchaturjan sich die erstbeste ihm bekannte
deutsche Volksmelodie geschnappt und verball-
hornt hat, sondern die Invasion bis ins Detail
verfolgen, so hält man sich am besten an den
Text des Liedes. Nicht der Beginn über „O Tan-
nenbaum" wird instrumentalfiter anzitiert, sondern
die Zeilen „Du grünst nicht nur zur Sommers-
zeit,/Nein, auch im Winter, wenn es schneit'.
Einen Reim darauf kann sich machen, wer
zuerst die deutsche Perspektive einnimmt.
Hitlers „Unternehmen Barbarossa" war im Früh-
sommer 1941 gestartet mit dem Ziel, den Osten
genauso zu überstürmen wie zuvor Polen und
Frankreich. Das gelang nicht, und nach einem
harten Winter 41/42 rannte sich die Front end-
gültig fest. Der Kessel von Stalingrad brachte
Anfang 1943 die Wende im Zweiten Weltkrieg.
Chatchaturjans Musik nimmt sich also des deut-
schen Soldaten an, der sich für wetterfest und
immergrün hält, naiv singend -auch das von
deutschen Wochenschaubildern jahrelang vor-
geführt - in den Krieg marschiert, wo ihn jedoch
ein nicht erwartetes Schicksal ereilen wird. Das
Volkslied gewinnt so über die scheinbar eindi-
mensionale Zuordnung der deutschen Militärs
hinaus den Status eines beißenden Kommentars
des sowjetischen Komponisten. Hinter dem
unnachgiebigen Marschtakt für die Invasion-
struppen verbirgt sich bereits die ironische Bre-
chung als Vorwegnahme des Filmendes. Kurz
darauf wird die Musik barsch abgewürgt.

Fortsetzung folgt...

35



Matthias Steve Parick Philippe Uwe

100 Riffes (Jerry Goldsmith) ++'/z +++'/z +++ ++++

1984 (D. Muldowney) +++ +

Aliens(JamesHorner— longversion) ++++'/z +++++ +++'/z

AmazngStories(Willams,Delerue) +++ ++++%z +++ +++ ++++

Breakout (Jerry Goldsmith) + + + %z + + + + + + + +

Bug's Life(RandyNewman) ++ +++ %z +++'/z +++ +++ %z

Cookies Fortune (David Stewart) ++ +++

CorruPtor, The (Gatter Burwell) + + +'/z + + + + + + + + + +

Deep End of the Ocean (E. Bernstein) + + + + + + + +'/i + + + +

Disasters: Movie Music Aibum (var.) + + + + + + %z

Durango (Mark McKenzie) + %z ++++'/z +++ ++++'/z

Entrapment (Christopher Young) + + +'/z + + +'/z + + + + + + + + +

eXistenZ (Howard Shore) +++'/z ++'/z +++ %z

Flame & the Attow (Max Steirer) + + + + + + +

Gods and Monsters (Gartet Burwell) + + + + + +

Hatari! (Henry Mancin) +++ ++++'/i +++ ++++ %z

Hound of Baskervilles (M.J. Lewis) + + +'/z + + + ~/2

Hush(ChristopherYoung) ++++ +++'/z +++ ++

In Dreams (ElliottGoldenthal) ++++'/z ++++ ++'/z

Jawbreaker (Stephen Endelman) + %z + + +

La Vitae ßella(N. Piovani) +++ +++'/z +++

Long Kiss Goodnight (Alan Siluestri) ++++ ++ +++

Lost in Space(Bruce Broughton) ++++ ++++ %z +++'/z ++++'/i ++++

Matrix, The (Don Davis) +++ yz + %z +++ %z +++ %2

Missouri Breaks (John Williams) ++ +++'/z ++ ++++

Mummy,The(JerryGoldsmith) ++++ ++++ +++'/z ++++~/z +++++

My Favorite Martian (lohn Debney) + + + + + + '/z + +

My Fel(ow Americans (W. Ross) ++'/z +'/z +++'/z

Patch Adams (Marc Shaiman) +++ %z +'/z

PattonlFlghtoftheFhoenx ++'/2 ++++ +++ ++++'h

Payback (Chris Boardman) + + + + + + + + + + +

Poseidon Adventure/Paper Chase + + + +/+ +'h + + + + + 'h + + %2 + + +

Prince Valiant (Franz Waxman) +++++ +++++

Psycho(HemmannlElfman & Bartek) + + + + + + + + + +

Seven (Howard Shore) — long version + + + + + + + + + ~h + + + +

Shakespeare in Love (S. Warbeck) +++'/z +++ ~/2 ++ %z ++++

Siege,The(GraemeRevell) +++ ++ ++ ++++

Star Wars I: The Phantom Menace +++ ++++ yz +++ +++ %i ++++'/z

Superman:TheUltimateCollection ++ +++++ ++'/z

S~viss ramily Robinson (John Scott) ++++ %z ++++

TakingofPelhaml23(D.Shire) +++'/z ++++ ++%z

Tarzan (Mark Manc na +Songs) + + + + + + + +

The Towering [nferno and others + + + + + %z

They Died w. Their Boots an (Steirer) + + + yz + + +'/i + + + +

T-Rex (William Ross) +++ %z +++

Uninvited, The (Victor Young) + + + + + + + '/z + + + +'/2

Urban Legend (Christopher Young) + + + + + + + + + + + '/z

Val'ley of the Kings (Mikibs Rbzsa) + + + + + + + +

Virus(JoelMcNeely) ++++ ++'/z ++++

You've Got Mai'I (George Fenton) + + + + + + + + + + +




