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Sache FMJ 21

Liebe Leserinnen,
liebe Leser

III Ausnahmsweise präsentie-
ren wir im Frühling keine
Doppelausgabe. Doch keine
Angst, diese wird im Som-
mer nachgeholt. Aus redak-
tionellen Gründen (sprich:
weil ein versprochenes
Interview nicht eintraf und
einige andere Artikel erst
auf die nächste Ausgabe hin

—, fertig werden) haben wir uns
{~ entschlossen Euch erstmals

nicht unnötig hinhalten zu
ppp wollen und deshalb eine

Einzelausgabe produziert,
die es hoffentlich wieder in sich hat. Zum einen stellen wir Euch mit Lee
Holdridge einen der weniger bekannten Vertreter amerikanischer Film-
musik vor. Auch Peter Thomas, einer der populärsten Deutschen Film-
komponisten, findet seinen Platz. Licht wird in den Schatten der Powerty
Row-Filmmusik geworfen, das Meer wogt nach den Klängen der Film-
musik und das Ergebnis der Score of the Year 1999 Wahl wird verkün-
det.
Inder kommenden Doppelausgabe landet ausserdem mit der exklusi-
ven FMJ-Fotostory ein geheimnisumwobener Rrtikel in unserem Heft
und das Rätsel, wie die von der Redaktion den eigentlich aussehen
mögen, wird endlich gelüftet, denn:
Im letzten Heft haben wir es an gleicher Stelle angekündigt. Markus
Schiesser, seines Zeichens aktiver Leser, hat es tatsächlich geschafft
und einige Unverbesserliche zusammengetrommelt, die sich am 19.
März in Zürich zu einem der höchst seltenen FMJ-Treffen versammelt
haben. Ja wir hatten sogar Besuch aus Deutschland! Wahnsinn.
In Heft 22/23 bescheren wir Euch einen „heissen" Fotoreport, der sicher
aufzeigt, dass man als Unwissender (soll heissen filmmusikalisch nicht
bewanderter Zeitgenosse) am 19.3. besser nicht in der Umgebung von
Zürich hätte sein sollen...
Meinen Dank nochmals an Markus und wer weiss, vielleicht klappt es ja
bald wieder mal...!
Philippe Blumenthai

Oscars
Die Oscarkategorien „Musical and Comedy" und „Drama" wurden dieses
Jahr wieder zusammengelegt. Zustande kamen folgende Nominationen
mit dem Sieger The Red Violin (John Corigliano):

Filmmusik Oscar:
The Cider House Rules (Rache) Portman)
Talented Mr. Ripley (Gabriel Yared)
Angela's Ashes (John Williams)
American Beauty (Thomas Newman)
The Red Violin (John Corigliano)

Der Oscar für den besten Song (fachmännisch von der völlig überzeu-
genden Pro? Dumpfbacke als beste Titelmusik beschrieben!!!) ging an
Phil Collins für Tarzan.

Goldsmith in Concert
Am 22. und 23. Mai gibt Jerry Goldsmith in London mit dem London
Symphony Orchestra 2 Konzerte. Online booking ist über
www.lso.co.uk möglich.
Das Programm sieht wie folgt aus:
Music from Star Trek: First Contact, Medley of Motion Picture Themes,
Spirit of St. Louis (Waxman), The Boys from Brazil, All About Eve (A.
Newman), Rudy, The Generals (MacArthur & Patton), Ben Hur (Rozsa),
Under Fire, Islands in the Stream, Viva Zapata (North), Forever Young.

Weitere Termine
Das Rheingau Musikfestival veranstaltet in diesem Jahr mehrere Film-
musik-Konzerte mit unterschiedlicher Ausrichtung:

27. Juni, 20Uhr Kloster Eberbach

"Le Cinema". Gidon Kremer und die Kremerata Baltica spielen bekannte
und unbekannte Filmkompositionen, u.a. Psycho (Herrmann) sowie
Werke von Glass,Takemitsu, Schnittke u.a.

15. Juli, 19 Uhr Schloss Johannisberg (Fürst Metternich-Saal)
"Ein andalusischer Hund" Luis Bunuels Skandalfilm mit div. Begleitmu-
siken
a) die Originalmusik (Wagners "Tristan" +Tango)
b) Neukomposition von Wolfgang Rihm
c) stumme Vortührung

11. August, 20 Uhr Wiesbaden, Kurhaus
"Sound of Cinema"
Rumänische Nationalphilharmonie
bekannte Orchesterkompositionen: Titanic, Henry V., Schindler's List,
Forrest Gump etc.

26. August, 20 Uhr Mainz-Mombach (Phönixhalle)
Chaplin-Filme, Filmorchester Babelsberg, live begleitete Vortührungen
der Chaplin-Klassiker "City Lights" und "Gold Rush''

Die Spielorte befinden sich alle im Rhein-Main-Gebiet.
Kartenvorverkauf ausschließlich schriftlich über die Firma:

"Tickets für Rhein Main"
Postfach 3033
D-65020 Wiesbaden"

Wettbewerbsaewinneraus Heft 20
Lethal Weapon Wettbewerb:
je eine VHS-Kassette Lethal Weapon 4 gewinnen:
P. Schumacher - Zürich, C. Russo –Schwanden, P.A. Buechi –Zürich.
Score of the Year Wettbewerb:
je eine Goldsmith-CD haben gewonnen:
St. Scholze-Starke – D-Ranis, C. De Fusco –Zürich, A. Burri - Wel-
schenrohr

f/NABO!/ON

T N E f/ L M Md S/ C JO ~ l 7 N A L
KOSTET .IÄHRLICH FR. 30.- / EuRO 19.-
(für 2 Jahre Fr. 50.- / Euro 35.

O erscheint 3x im Jahr (1 Doppel- und 2 Einzelausgaben)
Olnterviews aus der Filmmusik~velt
OPortrlits von Komponisten aus dem Golden Age bis heute
Ojede Menge CD-Kritiken
Okompetente Berichte und Analysen

Wir setzen uns mit der grossen und faszinierenden Welt der Filmmusik
auseinander. THEFiiMMusicJouRN,ai: eine PublikationfttrLiebhaber

der Filmmusik, von Lieb/labern der Filmmusik.

Abos Scltweiz: Patrick Ruf, Jungholzhof 3, 8050 Zürich oder
Abos Deutschland: Klaus Post, Siekstrasse 27, D-38444 Wolfsburg

oder: film.musicjournal@bluewin.ch



~ Lee Holdridge Ein Interview.............................................................................................................................................................................................................................................................................................................................................................................................................................................................................................. .

Lee Holdridge wurde in Port-au-Prince, Haitit geboren und ver-
brachte seine Kindheit in Costa Rica. Im Alter von 10 Jahren
begann er Violine zu spielen. Als 15jähriger, fest entschlossen
Komponist zu werden, ging er nach Boston um die High School
abzuschliessen und Komposition zu studieren.
1962 zog es Holdridge nach New York, wo er seine Studien
beendete und seine Karriere als Komponist begann. Er schrieb
Kammerstücke und Theatermusik, aber auch Rocksongs und
schliesslich Scores für Kurzfilme. Seine Arbeit brachte ihn in
Kontakt mit Neil Diamond, mit dem er schliesslich bei Jonathan
Livingston Seagull zusammenarbeitete.

Bekannt wurde der vierfach mit einem Emmy ausgezeichnete
Holdridge mit Filmen wie Splash, Micki & Maude, The Beast-
master und O/d Gringo aber vor allem mit TV-Shows wie
Moonlighting, Beauty and the Beast, East of Eden oder gro-
ssen Fernsehfilmen wie Into Thin Air, One Against the Wind
oder Tuskegee Airmen.

? Ganz zuerst möchte ich auf Deinen grossartigen TV-Score zu
lnto Thin Air zu sprechen kommen. Eine breite, dramatische und
recht dunkel gehaltene Musik.

Lee Holdridge: Die Dramatik der Geschichte und deren Inhalt
habe ich zum Anlass genommen, in diesem Stil zu schreiben.
Into Thin Air ist ja ein sehr ergreifender Film, das Schicksal
dieser Gruppe Bergsteiger und die Erzählweise sind äusserst
bedrückend. Die allgemeine Annäherung an den Film war gera-

4.

dewegs orchestral im traditionellen Sinn.

? Dennoch hast Du das Orchester mit einer grossen Perkussi-
onssektion, zusammengesetzt aus verschiedenen Gongs, Daikos
etc. ergänzt.

LH: Um dem Film eine gewisse Exotik zu verleihen, den Gege-
benheiten und Ländlichkeiten entsprechend in denen Into Thin
Air spielt, richtig, aber vor allem um dem Drama einen „larger-
than-life" Aspekt zu verschaffen und etwas geheimnisvolles,
mystisches zu vermitteln.

? Splash war 1984 ein grosser Hit und einer Deiner erfolgreich-
sten Filme.

LH: Splash gilt heute als einer der romantischen Komödienklas-
siker der achtziger Jahre. Die Musik war eigentlich recht simpel
gestrickt, möglichst zugänglich ohne grosse Schnörkel. Das
Thema gehört zu meinen persönlichen Favoriten. Für Charles
Gerhardts Gerhardt conducts Holdridge habe ich ein eigenes
Arrangement geschrieben. Ich glaube es gibt auch noch eine
Erich Kunzel CD mit Namen Sailing, die das Thema enthält. Ja,
es ist eine recht populäre Musik.

? Ein anderes sehr bekanntes Werk von Dir ist The Beastma-
ster.

LH: The Beastmaster war eine riesige Überraschung. Ich hätte
nie gedacht, dass der Film zu einem Kultklassiker werden würde.
An diesem Score zu arbeiten war wirklich toll. Der Musik wird die
Gelegenheit gegeben einen Grossteil der Geschichte zu erzäh-
len, sie zu interpretieren. Das ist eher selten der Fall. Aufge-
nommen wurde der Score übrigens in Rom, was ebenso aben-
teuerlich war wie der Film selbst...

?... in welcher Hinsicht?

LH: Nun, die sprachlichen Barrieren, das Ambiente. Ein grosses
Abenteuer.

? Wie war denn das Ambiente 1973, als Du zusammen mit Neil
Diamond an Jonathan Livingston Seagull (Die Möwe Jonathan)
arbeitetest?

LH: Neil Diamond ist ein grossartiger Songschreiber, hat jedoch
keine „orchestrale" Ausbildung genossen. Aus diesem Grunde
musste ich einen beachtlichen Anteil des Scores zu Jonathan
Livingston Seagull komponieren und arrangieren. Leider habe
ich dafür nie den eigentlich verdienten Titelcredit, weder in Vor-
noch Abspann, erhalten —das war allerdings bevor ich einen
Agenten hatte (lacht).

? Deine Musik ist stark melodisch geprägt in einem, soll ich sa-
gen, „traditionellen Stil"? Auch Deine Konzertwerke wie „Concerto
for Violin and Orchestra No. 2" oder „Lazarus and his Beloved"
sind auf Thema und Melodie gestützt. Ist die Sonataform ein
integraler Bestandteil für Dich?

LH: Die Melodie ist sehr wichtig für mich. Ein Werk hat eine viel
stärkere Ausstrahlung ,wenn es auf einem robusten motivischen
Inhalt fundiert.
Es verhält sich ähnlich wie in einer Novelle, die mit guten, star-
ken Charakteren arbeitet.
Man kann das Motiv in unterschiedliche Kontexte setzen, darin
Nuancen finden und ausarbeiten. Am Ende schliesslich bringt
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man es zu einem grossen finalen Statement. Die Sonataform ist
nach wie vor die musikalische Basis für die meisten Werke auf
diesem Planeten.

? Sind Deine klassischen Kompositionen und Filmmusiken au-
sserauf CD auch als Partituren erhältlich?

LH: Ja, mein „Violin Concert", „Scenes of Summer", „Jefferson
Tribute" und einige Kammermusiken sind erhältlich, teilweise
auch auf CD (allerdings sind das „Violin Concert" und „Lazarus
and his Beloved", erschienen auf dem von der Bildfläche leider
verschwundenen Label Bay Cities, kaum mehr zu bekommen]. Im

Moment arbeite ich gerade an der Oper „Journey to Cordoba",
einem Eintakter. Suiten meiner Filmmusiken sind über John
Waxman zu beziehen.

? Worin liegen für Dich, der Du häufig in beiden Medien tätig
warst, die Unterschiede zwischen TV und Kino?

LH: Budget und Zeit, diese beiden Attribute separieren N und
grosse Kinofilme...

?...Fred Karlin sagte mir mal, dass im TV-Geschäft, was den
Score betrifft, deutlich weniger argumentiert und diskutiert wird.

LH: Das ist richtig. Bei Fernsehproduktionen muss es sofort
stimmen, es bleibt nichts anderes übrig. Bei Kinofilmen wird der
Komponist oftmals ausgewechselt, weil man die zeitliche Mög-
lichkeit dazu hat, der Regisseur oder Produzent plötzlich unsicher
wird oder der Film ganz einfach nicht funktioniert. Ob das aller-
dings immer am Komponisten liegt, ist doch eher fraglich.
Filmleute sind sehr „vebraucherfreundlich" ,die wechseln Kom-
ponisten wie Aushangplakate. Allerdings ändert sich das lang-
sam wieder, denn auch die ganz grossen Produktionen fahren
ihre Budgets zurück.

? Ein anderer Komponist, leider ist mir dessen Name entfallen,
wusste zu erzählen, dass „man" im TV nicht so „laut", so mächtig
sein könne wie im Film. Demgegenüber stellst Du aber mit Kom-
positionen wie Call of the Wild oder The Tuskegee Airmen
vollblütige Orchesterwerke für Fernsehfilme, die den Scores für
Kinofilme in nichts nachstehen.

LH: Ich bin der Meinung, dass mein Kollege mit dieser Behaup-
tung völlig falsch liegt. Einerseits funktionieren dieselben Scores
fürs Kino ja auch im kleinen N-Gerät, andererseits kann man so
leise oder so laut sein wie es dramaturgisch verlangt wird. Das
Problem beim Fernsehen besteht eher in der Abmischung, die
nicht immer so einwandfrei ist, eben wegen des Zeitdrucks.
Ausserdem wird das Programm für die Satellitenübertragung
„gesqueezY' was die klangliche Qualität der Musik negativ beein-

Ein Interview

flust. Ich hoffe das ändert sich mit der Einführung des digitalen
Fernsehzeitalters.

? Mit Serien wie Moonlighting (Cybill Shepard &Bruce Willis)
und Beauty and the Beast (live action) warst Du sehr erfolg-
reich. Wie gehst Du mit dem Druck um ein Hauptthema, das
fortan Woche für Woche gehört wird und beim Zuschauer einen
Ohrwurmcharakter enttyickeln soll, zu finden?

LH: Zuallererst ist es ganz einfach eine Glückssache, das richtige
Thema für eine Serie zu finden. Und natürlich ist ein recht gro-
sser Druck da, einen „Hit" zu produzieren. Doch wer weiss
schon, was sich zu einem Hit entwickelt. Grundsätzlich aber ist
für mich eine der besten Seiten des Komponierens, das „richtige
Thema" zu finden.

? Wieso schreibt Lee Hodridge eigentlich nicht mehr Musik für
die grosse Leinwand und tut sich schwer aus dem TV-Business

auszubrechen?

LH: Ich frage mich das die ganze Zeit. Es gibt unzählige Filme in
denen die Musik schlicht und ergreifend nicht funktioniert oder
verschwendet wurde und ich weiss, dass ich es besser machen
könnte. Das soll keinesfalls überheblich klingen, doch wenn man
dieses Gefühl hat, hey, das hätte ich besser hingekriegt... du
weisst sicher was ich meine.

? Deine Verwendung von hispanischen Klängen, z.8. in Scores
wie Old Gringo, ist nie zu dominierend, meist dezent und farblich
galant eingewoben. Wie und wann entscheidest Du, ob Du sol-
che ethnischen Momente in Deine Kompositionen einfliessen
lassen willst?

LH: Normalerweise diktiert der Film ob Ethnik ein Bestandteil der
Musik sein soll oder nicht. Natürlich obliegt es dem Komponisten
und dem Regisseur wie deutlich dieser Einfluss sein soll.
Meine hispanischen Wurzeln helfen mir sehr bei Filmen wie Old
Gringo oder Texas (erschienen auf einer Promo CD des Kom-
ponisten]. Ich bin quasi vorbelastet, wenn es um spanische The-
matik geht.

? Wie verhält es sich denn beim Orchestrieren, wie detailliert sind
Deine Vorlagen?

LH: Sehr detailliert. Ich schreibe immer noch 12 bis 13 Linien,
mache einen Grossteil der Orchestrationen selber. Mein Orche-
strator Ira Hershen allerdings ist brillant, ich arbeite sehr gerne
mit ihm zusammen —und schliesslich ist es eine Zusammenar-
beit. Bei Into Thin Air haben wir uns die Orchestrationen 50:50
aufgeteilt und ich glaube nicht, dass irgend jemand einen Unter-
schied feststellen könnte, welche Teile ich und welche Teile Ira
orchstriert hat

? Was ist aktuell von Dir auf dem Markt und welche Projekte
gehst Du an?

LH: Meine letzte CD war The Secret of Nimh 2, die Fortsetzung
des Zeichentrickerfolges...

? ... zu dem Du auch die Songs beigesteuert hast. Schreibst Du
zuerst die Songs und dann kommt der Text hinzu?

LH: Mit dem Texter Richard Sparks mache ich es genau umge-
kehrt. Meistens bekomme ich von ihm zuerst den Text, hin und
wieder gebe ich ihm eine Melodie. Richard ist genial wenn es
darum geht, alleine aus dem Script Ideen zu erarbeiten.
Was die Zukunft betrifft, so werde ich demnächst meine Oper
„Journey to Cordoba" aufnehmen und die Musik zur Mini-Series
Atomic Train komponieren.

? Dazu alles Gute und danke für Deine Zeit.
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Disco ~a %ie.-teeHo/d~id e~► a ~►
von Philippe Blumenthai

Beim Namen Lee Holdridge fällt sicher nicht bei jedem
sogleich der Groschen. Die unten aufgeführten Werke
dürften beim ein oder anderen in loser Folge vielleicht im
Regal stehen; ich kann mir aber genauso gut vorstellen,
dass es Sammler gibt, die noch „keinen Holdridge besit-
zen ". Während der Komponist vor allem in den 80er
Jahren zu Popularität gelangte, fristen viele seiner heuti-
gen Scores ein karges Dasein und es wlire wünschenswert,
wenn der ein oder andere sich Holdridges Arbeiten, die

fast ausnahmslos von grosser orchestraler Qualität sind,
ausprobieren würde.

~ a ❑~ =bedingungslos empfohlen

~ ~ =wirklich gelungen
~ =nur für Fans des Komponisten

E! Pueblo del So! (1981)
Bay Cities 40:10 / 11 Tracks
Wenn ich mich richtig entsinne, war EI Pueblo del Sol der
erste IMAX-Film überhaupt. Sei es wie es ist, und ohne
mich auf obige These behalten zu lassen, Holdridges Mu-
sik, fantastisch eingespielt vom London Symphony Orche-
stra, hat ohne Zweifel einen überdimensionalen Leinwand-
charakter und selbstredend einen mexikanisch folkloristi-
schen Anstrich. Von all seinen so thematisch geprägten
Arbeiten für den Film strahlt EI Pueblo del Sol ausserdem
die unbestritten eigenständigste, für den Konzertsaal be-
stimmte Individualität aus.

~~❑~

The Beastmaster (1982) /Beauty and the Beast
LHCD Promo 63:22 / 19 Tracks
Conan the Barbarian war der Ursprung einer Unmenge
an „Sword and Sorcery" Fantasy-Filmen, die anfangs der
80er Jahre eine ungeahnte Auffrischung verzeichneten. Zu
einem der noch knapp erträglichen Muskelspektakel zählte
The Beastmaster, der nach wie vor als der wohl populär-
ste Lee Holdridge Score gilt. Ausgestattet mit einem don-
nernden und selbstverständlich heroischen Leitmotiv sowie
prunkvollen, Abenteuerlust weckenden Orchestrationen,
übernimmt die Musik eine (dringend benötigte) Erzähl-
funktion und hält den Film so gerade noch zusammen.
Bekannt wurde der Komponist freilich auch mit seinem
romantischen Main Title zur herzerweichend trübseligen
TV-Serie Beauty and the Beast (mit Linda „Terminator"
Hamilton). Die Scoreanteile aus der Folge „Once Upon a
Time in New York" belegen den grossen Wert sinfonischer
Musik für die äusserst romantisch geerdete Serie, für die
später Don Davis ebenfalls komponierte.

0❑~~

Splash (1984)
Cherry Lane Records (LP) ca. 26:00 / 14 Tracks
Splash war Mitte der Achtziger ein grosser Hit in den USA
mit dem aufsteigenden Tom Hanks, John Candy und dem
damaligen Sternchen Daryl Hannah in den Hauptrollen,
Regie führte Ron Howard (Cocoon, Ransom). Lee Hold-
ridge schrieb zu dieser romantischen Komödie einen leicht-
füssigen, melodiösen Score, gottseidank ohne die üblichen
Comedy-Klischees, aber mit einem hübsch anzuhörenden
Hauptthema (Love Theme). Die einst erhältliche und ab
und zu in Second Hand Shops auffindbare LP beherbergt
allerdings nicht die für den Film eingespielte Musik son-
dern eine Neueinspielung mit dem Royal Philharmonie

Orchestra unter dem Dirigat des Komponisten. Der Origi-
nalscore ist allerdings vor kurzem erschienen und bei den
üblichen Händlern (* siehe Adressen bei den Rezensionen)
erhältlich.

0 ❑~

Transylvania 6-5000 (1985)
Varese (LP) ca. 31:00 / 16 Tracks
Ganz selten nur tummelt sich Lee Holdridge in der Horror-

welt. Transylvania 6-5000 ist jedoch eher eine Mischung
aus Komödie und Gruselspektakel, gedreht Mitte der 80er
Jahre mit Jeff Goldblum, Jeffrey Jones und Geena Davis.
Aufgenommen wurde die Musik im ehemaligen Jugoslawi-
en mit dem Zagreb Symphony Orchestra, übrigens die erste
(und wohl auch letzte?) Hollywood Produktion, die dieses
Abenteuer wagte. Holdridge blieben (wie vermerkt in den
Liner Notes) gerade mal 2 Wochen Zeit um den Score zu
komponieren. Herausgekommen ist eine dem Genre der
Horrorkomödie angepasste Musik mit heillos überzogenem
Spannungsbombast und Zitaten rund um das Thema
„Schauder". Eingearbeitet ist, ganz titelgebend, Glenn
Millers populäres „Transylvania 6-5000".

16 Days of Clory (1986)
Laserlight 46:44 / 13 Tracks
Weder auf dem Cover noch im Booklet findet sich der
Name des Komponisten, seltsam, aber leider nicht unge-
wShnlich. Die CD bildet eine Zusammenstellung von musi-
kalischen Momenten verschiedener Olympischer Spiele
zwischen 1984 und 1994, die in filmischen Hochglanzbil-
dern festgehalten wurden. Lee Holdridge war verantwort-
lich unter anderem dem Dokumentarfilm 16 Days of Glory
mit musikalisch hochgaloppierenden Passagen zu sportli-
chem Glanz zu verhelfen. Pulsierende Synthesizerarrange-
ments treiben die Athleten voran, Fanfaren und vollmundige
Orchesterpassagen lassen die olympische Fackel brennen
oder begleiten den Einmarsch der Athleten. Leider ist das
Sequenzing der CD viillig daneben geraten und hinterlässt
eine unausgewogene Aneinanderreihung unzusammenhän-
gender Stücke zurück.

O[d Cringo (1989)
GNP Crescendo 42:30 / 12 Tracks
Es wird eigentlich immer makellos schön, wenn Holdridge
seine hispanischen Wurzeln einfliessen lassen kann. Ein
Schmankerl ist sicher der Prologue mit seinen gedämpft
derben Moll Einfliissen der Violinen und das wunderschöne
Thema aus Ride to the Hacienda mit der gelungenen Mi-
schung aus mexikanischem Lokalkolorit und westlicher
Romantik. Da sitzt der Sombrero gleich viel straffer, auch
wenn der mit Jane Fonda und Gregory Peck gross besetzte
Film im Gegensatz dazu durchaus schlaffe Momente be-
scherrte.
Old Gringo ist Lee Holdridges abgerundetstes Werk und
für mich die persönliche Nummer eins des Komponisten.
Also:

0❑~❑~
Pastime (1991)
Bay Cities 26:21 / ll Traeks
Für diesen kleinen, ruhigen Baseballfilm komponierte
Holdridge eine sanfte, lyrische Musik. Sonor ohne grosse
HShepunkte bildet der Score eine wohltönende Einheit mit
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delikaten Holzbläser Intermezzi und ländlichem Blues.
Pastime ist wieder eine jener namenlosen Kompositionen,
die trotz kürzester Laufzeit einen reizvollen Charme
ausstrahlen.

0

OneAgainst the Wind (1991)
Intrada 31:58 / 10 Tracks
Das Kriegsdrama ist eine Produktion aus der TV-Reihe
Hallmark Hall of Fame und wurde mit Emmys und Golden
Globes (insbesondere für die Hauptdarstellerin Judy
Davis) ausgezeichnet.
Holdridges Musik zeichnet sich durch zwei Hauptingredi-
enzen aus: eine britisch anmutende Hymne (für Davis
Charakter) und ein knisterndes Actiomotiv, das das ge-
fldhrliche Tun der Countess Linden beschreibt, die im
Paris des 2. Weltkrieg den Alliierten zur Seite stand. One
Against the Wind ist eine dramatische Arbeit, zeitwehen
an ein Tonpoem erinnernd. Ruhig und stilvoll.
❑e e❑
Cal[ of the Wild (1993)
Promo 46:47 / 19 Tracks
Mit eine seiner schSnsten Kompositionen schrieb der
Filmmusiker für den Schnee-Western Call of the Wild,
dem er ein imposantes musikalisches Korsett verabreichte
und obendrein auch noch mit einem atemberaubend no-
blen Titelthema ausstattete, das zu seinen schSnsten The-
men überhaupt zählt (der Score wurde 1993 für einen
Emmy nominiert). Die Filmmusik weckt Abenteuerlust
und führt einem die Weiten Alaskas plastisch vor Augen.
Allzu schade, dass die Musik lediglich als Promo CD
erhältlich ist, bei einem Fernsehfilm leider desöfteren
nicht anders zu erwarten.
❑e ❑e ❑e
Heidi (1993)
Music of Lee Holdridge Vo[. 6 46:50 / 21 Tracks
Für die 90er TV-Version des biedersten aller Schweizer
Klischees, nicht triefender amerikanisch verfilmbar als
hier, bietet Holdridge vor allem ein hübsches Hauptthema
und nette Melodien mit unschuldigen Orchestrationen
gekoppelt. Eine unspektakuläre Arbeit zum wenig spekta-
kulären Film passend und sicher keine Höchstleistung des
Komponisten. Man könnte fast den Begriff „easy li-
stening" verwenden.

James A. Michener's Texas (1994)
Promo 56:24 /24Tracks
Aaron Spellings TV-Produktionshaus produzierte diesen
geschichtsträchtigen TV-Film um den Krieg zur Erobe-
rung Texas`. Dem Komponisten stand ein deutlich kleine-
res Ensemble als sonst zur Verfügung. Einige der Blech-
bläser duften doch arg nach elektronischem Beiwerk.
Ansonsten bietet dieser Score ein eingängliches Haupt-
thema und heroische „wir ziehen in den Krieg"-Musik.
Texas ist dennoch weniger inhaltsschwer und unattrakti-
ver, ein bisschen oberflächlicher als andere Musiken von
Holdridge. (siehe Rezi in FMJ 9/10)

Star Command / Freefa[[ (1994)
Music of Lee Ho[dridge Vo[. 4 66:19 / 25 Tracks
Zwei weitere ungeläufige Filme teilen sich die vorliegende
Scheibe und auch das en passant reingelegte „Einseiten-
booklet" gibt nur darüber Auskunft, dass es sich hierbei
um eine Promo CD. Vielen Dank. Star Command hat
zwei Seiten: Obwohl scheinbar mit dem Munich Sympho-
ny Orchestra eingespielt, sind grSsste Teile davon elektro-
nischer Natur. Einerseits gewollt synthetisch weil „zu-
kunftsorientiert", andererseits wohl finanziell bedingt mit
Orchesterimitationen angereichert. Hauptinteresse bilden

allerdings die instrumentalen Teile, die wie scheinbar für
einen Science Fiction Film gewohnt, vor allem heldenhafter
und militärischer Natur sind. Das Ganze besitzt ein wenig
einen 80er Jahre Beigschmack. Spannungsvoller geht es in
Freefall zu und her, wenn sich auch hier elektronische
Anteile und Orchester die Klangfarben teilen. Die Musik
klingt deutlich nach Action/Abenteuerfilm mit einem afrika-
nischen Einschlag, der sich ab und an in der Perkussions-
und Synthieabteilung niederschlägt.

0

The Ciant of Thunder Mountain (1994)
Citadel 43:13 / 20 Tracks
Der erfolglose Mix aus Kinderabenteuerfilm im Wild West
Ambiente plus Tierfilm erhielt vom Komponisten ein an-
sprechendes Thema für die Mundharmonika, das so un-
schuldig daherkommt, dass der Kontrast zu den extrem
spannungsbetonten und sehr finsteren, grossorchestralen
Passagen, die zudem recht stark im mickey mousing Stil
geschrieben sind, zu brachial wirkt. The Giant of Thunder
Mountain ist eine routinierte, aber sicher nicht eine der
besseren Filmmusiken von Holdridge.

Buffalo Girls (1995) / Cunfighter's Moon
Music of Lee Ho[dridge Vol. S 69:12 / 31 Tracks
Zwei hierzulande völlig unbekannte Wild West Filme legen
den Grundstein für die Score auf dieser CD. Buffalo Girls
ist ohne Umschweife die bessere Arbeit, eine schSne Film-
musik, die hauptsächlich auf zwei Themen in Dur basiert,
wovon das üppige Titelthema die übliche originäre Hold-
ridge Eleganz ausstrahlt. Buffalo Girls` spannungsreiche
Momente erinnern an die aufregende Dramatik aus Into
Thin Air. Eine attraktive, leider unbeachtete Musik.
Weit weniger glorios ist das teils in synthetische Klangfar-
ben getränkte, teils solistisch mit Gitarrenspiel aufgelöste
Gunfighter's Moon, das eher mit Spannung als reibungslo-
sem Americana spielt und auf durchdringend rhythmische
Betonung setzt.

❑~ 0

The Tuskegee Airmen (1995)
Promo 41.36 / 19 Tracks
Eine ausgezeichnete Filmmusik lieferte Holdridge für den
HBO Fernsehfilm The Tuskegee Airmen ab, ein eindrück-
liches Drama über ein afroamerikanisches Kampffliegerge-
schwader im 2. Weltkrieg mit Laurence Fishburn in der
Hauptrolle. Pompöse und spannungsgeladene Stücke, umge-
ben von einem selbstbewussten main theme mit sentimenta-
lem Touch und einem Hauch The Blue Max sind die Cha-
rakteristika dieses nachhaltig bleibenden Scores. (ausführli-
che Rezi in FMJ 9/10)
❑e ❑e
Into Thin Air
Citadel 45:53 / I S Tracks
Holdridges bombastisch-dramatische Arbeit ging zwar im
Schneegestöber des TV-Filmes ein wenig unter, umso mehr

erfreut man sich des hervorragenden Werks auf der knapp 45
minütigen CD, die zu einer meiner Top 5 des Jahres 1998
empor stieg. Into Thin Air ist eine grossorchestrale Film-
musik, die sich atmosphärisch einen Spagatt zwischen

Noblesse und kontrastierender Düsterkeit erlaubt, gekonnt in

das einerseits heroisierende, andererseits bedrückend wir-

kende Titelthema eingearbeitet. Holdridges Komposition ist
stark und eindringlich, von wütender Schönheit und Kraft.

Eine grossartige Filmpartitur. (ausführliche Rezi in FMJ
13/14odo
The Long Way Home
Prometheus 40:30/24 Tracks)
Zu diesem Oscar nominieten Dokumentarfilm schrieb Hold-
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ridge eine sensible Musik, teils auf traditionelle jüdische Lieder zu-

rückgreifend, zum grossen Teil aber mit einem gefiihlvollen Origi-

nalscore versehen, der von der Stimmung her in etwa an Schindler's

List erinnern könnte. The Long Way Home ist eine feinfühlige,

nachdenklich stimmende Partitur ohne dabei rigoros auf die Tränen-

drüsen zu drücken; eingespielt von der Symphony Seattle.

~~

Lee Holdridge
Charles Cerhardt - The London Symphony Orchestra
Varese 34.47244 47:00 / 8 Tracks
1985 erschien dieser Sampler, eingespielt vom Filmmusik-Haudegen

Charles Gerhardt mit dem LSO, Garant also für eine hochqualitative

Aufnahme. Auf der CD sind Overtüren und Themen zu Wizard and

Warriors, Splash, The Great Whales, The Hemingway Plan,

Going Home, The Beastmaster und Jonathan Livingston Seagull

sowie eine 18 minütige Suite zu East of Eden, einer TV-Mini Series,

die zuvor keine Veröffentlichung auf Tonträger erfuhr, zu finden. Ein

ideales Gefährt für Holdridge-Einstieger.

~~

The Secrel of Nimh 2
Sonic Images 62:26 / 17 Tracks
Eine ganze Reihe von Songs (aus der Feder unseres „Titelhelden"

stammend) beherrscht diese Soundtrack CD zur Fortsetzung des einsti-

gen Don Bluth Hits The Secret of Nimh. Ähnlich wie einst Jerry

Goldsmith verzichtet auch Lee Holdridge zum guten Teil auf mickey
mousing und verleiht dem Zeichentrickfilm einen eher seriös getünch-

ten musikalischen Untergrund. Schade, dass die allzu Disney'schen

Songs (trotz denen dem Film kein allzu grosser Erfolg beschieden war)

so lose in den Score eingestreut wurden und den Hörfluss doch gehörig

hemmen.

Symphonic Hollywood
Colosseum 64:40/12 Tracks
Diese Neueinspielung unter der Leitung von Richard Kaufuran fand

mit den Nürnberger Symphonikern statt und bietet neben Miklös Röz-

sas „Concerto for Viola and Orchestra, Op.37" 4 Filmmelodien aus der

Feder von Lee Holdridge: East of Eden, Beauty and the Beast, EI

Pueblo del Sol, 16 Days of Glory sowie zwei seiner klassischen

Werke: „Elegy for Harp and Strings" und „Scenes of Summer". Die

„Elegy" stellt übrigens die allererste Aufnahme dieses einst für einen

Film geschriebenen Klageliedes dar.

Die Aufnahme ist, natürlich, sehr klassisch gehalten, soll heissen, das

Klangbild ist sehr weich und gesamthaft, eben in Konzertsaalatmo-

sph~äre aufgenommen.

Nachtrag:
Die „Music of Lee Holdridge Vol. 1 bis 3" beziehen sich auf Texas,

Tuskegee Airmen und Call of the Wild, wurden seinerzeit aber noch

nicht so betitelt.

Neben dem bereits im Interview erwähnten co-Composer Job bei

Jonathan Livingston Seagul[, gab Lee Holdridge dem Love Story

Nachfolger Oliver's Story (Francis Lai, 1973) ebenfalls einen orche-

stralen Anstrich. Beide Filmmusiken sind auf Tonträger erhältlich.

Goldsmith zum Dritten
Zum bereits achten Mal wurde von Euch, den Lesern des FMI, Filmus-Lund vom Cinema
Soundtrack Club der Score of the Year vergeben und zum dritten Mal in Folge gewinnt
lerry Goldsmith, dieses Mal für seine Musik zu The Mummy. Ein harter Konkurrent war
der Mumie mit lohn Williams' Star Wars: Episode 1-The Phantom Menace bescherrt,
der knapp dahinter Platz 2 belegte. Ein weiterer Vertreter „Goldsmith-ianischer" Kompo-
sitionskunst rangierte sich auf dem 3, Platz, The 13th Warrior, ehe sich Danny Elfuran
für Sleepy Hollow und Don Davis für The Matrix erstmalig in den Malen der ersten 5
einreihen ducken.
Hier die Rangliste mit den besten 20 Filmmusiken Eurer Wahl:

1. THE MUMMY (lerry Goldsmith) 211

2. Star Wars: The Phantom Menace (lohn Williams) 162
3. The 13th Warrior (lerry Goldsmith) 120
4. Sleepy Hollow (Danny Elfuran) 75
5. The Matrix (Don Davis) 47

6. 1900 La Leggenda del Pianista.. (E. Morricone) 32
7. Angela's Ashes (lohn Williams) 28
B. Sixth Sense (lames Newton Howard) 26
9. Ostober Sky (Mark Isham) 25

Snow Falling an Cedars (James N. Howard) 25
11. The World is not Enough (David Arnold) 24
12. Iron Giant (Michael Kamen) 23
13. Ninth Gate (Wojciech Kilar) 21
14. Anna and the King (George Fenton) 15

Bone Colledor (Craig Armstrong) 15
16. Entrapement (Chris Young) 14
17, Bicenntenial Man (lames Horner) 12

Cleopatra (Trevor Tones) 12
End of Days (lohn Debney) 12

20. Straight Story (Angeln Badalamenti) 11

Genannt wurden insgesamt 70 Scores)

Neu gaben wir Euch die Gelegenheit in verschiedenen Kategorien Eure Vorlieben des
letzten Jahres kundzutun. Das wurde zwar nicht von allen Einsendern genutzt, dennoch
ergaben sich folgende interessante Ergebnisse:

Bester Komponist:

1. lerry Goldsmith 53%
`2. lohn Williams 16% ~

3, Ennio Morricone 8%
4. Thomas Newman 5%

Hans Zimmer 5%

Beste Wiederveröffentlichung eines älteren Scores.

1. lason and the Argonauts 15%+
2. The Egyptian 11%

StarTrek: Motion Picture 11% - äfRN:~~ --
4. Rattle of Britain ~% _H4itAMANN

Superuran-The Movie 7% ~~~
Jane Eyre 7%

Beste Compilation

1. Back to the Future Trilogy 24%
2. Miklos Rozsa at M-G-M 16%
3. Bruce Broughton Promo Set 12%
4. Shostakovich: Film Album 8%

Herrman at Fox. Vol. I 8%

Bestes Label

1. Varese Sarabande 43%
2. Sony Glassisal 22%
3, Prometheus 11%
4. Ryko 8%
5. Intrada 5%

RCA Vidor 5%



A New Bepinninp Mark McKenzie

Seit meinem letzten Interview mit Mark McKenzie (siehe FMJ 12)
hat der Amerikaner nicht nur mehrere Filme für bekannte Be-
rufskollegen wie Danny Elfuran, Randy Edeluran und Alan Silve-
stri orchestriert, sondern auch den bezaubernden Score zu
Durango komponiert. Als bekannt wurde, dass er die Fortsef-
zung zu Dragonheart vertonen würde, konnte ich es mir als
grosser Bewunderer seiner melodi6ser Scores natürlich nicht
nehmen lassen, ein Kurzinterview mit dem Musiker über sein
neuestes Werk zu machen.
An dieser Stelle möchte ich es natürlich nicht versäumen, Mark
McKenzie nochmals ganz herzlich für seine Zeit zu danken.

? Wie bist Du zu Dragonheart: A New Beginning gekommen?

Mark McKenzie: Mein Kollege Randy Edeluran machte mich mit
der Produzentin Raffaella DeLaurentiis bekannt, die mir den Film
sandte und mich dem Regisseur Doug Lefler vorstelllte. Ich war
von Dougs wundervoller Arbeit zu diesem Streifen sehr angetan
und wurde für den Job engagiert, nachdem er meine Musik zu
Durango und The Disappearance of Garcia Lorca gehört
hatte.

? Mit welchen musikalischen Instruktionen des Regisseurs bzw.
Produzentin wurdest Du konfrontiert?

MM: Raffaella und Doug stellten vier Anforderungen an mich: 1)
den Score in Bratislava, Slovakei einzuspielen, wo der Film
gedreht wurde; 2) wenn zweckmässig, Randys originales Dra-
gonheart Thema zu verwenden; 3) einen Song mit einem The-
ma zu komponieren, das während des Filmes benutzt wird und
4) einen Soundtrack zu produzieren. Dank Harry Garfield von
Universal und Bob Townson von Varese Sarabande wird die CD
voraussichtlich im Juli veröffentlicht.

? Wie bist Du den Film angegangen?

scheu Weisen bekämpfen sie einen mächtigen, korrupten Ritter
und retten die Welt davor, versklavt und vom Bösen beherrscht
zu werden. Ich ging den Film sehr traditionell an, indem ich wo
immer möglich Melodien verwendete. Ich arbeite immer gerne
mit einem Orchester -hier bestand es aus 65 Musikern -denn
meiner Meinung nach verleiht es nach wie vor den tiefsten und
zeitlosesten musikalischen Ausdruck, der heute möglich ist. Es
wird nie altmodisch.

? Erzähl uns ein bisschen über die Themen, welche Du verwen-
dethast.

MM: Zusätzlich zur Verwendung von Randy Edelurans schönem
Dragonheart Thema aus dem Original, komponierte ich mehre-
re neue Themen, die sich leicht in Randys Thema überleiten
lassen. Eines davon ist ein chinesisches Mystik-Motiv, welches
die Grundlage für den Song bildet, der während dem Abspann
erklingt.

?Dieser leichte chinesische Einfluss ist mir in einigen Cues
aufgefallen, doch aus welchem Grund hast Du, wie schon zuvor
bei Durango, auf dominante ethnische Elemente verzichtet.

MM: Bei Durango wurde ich gebeten die Musik nicht zu Irisch
„zu machen" und hier wollte ich nicht extrem chinesisch werden,
denn der Film verlangt das gar nicht. Die chinesischen Charak-
tere sind nicht die Hauptfiguren. Sie sind weit weg von zu Hau-
se, unter Rittern und mittelalterlichen Schlössern. Ausserdem
kamen praktische Überlegungen hinzu. Der Score wurde ja in
Bratislava eingespielt und ich kannte in dieser Gegend keine auf
chinesische Instrumente spezialisierte Musiker.

? Du hast für den Streifen auch den Song „My Heart Goes with
You"geschrieben. Wie kam es dazu?

MM: Die Sängerin Rona Figueroa hat die weibliche Hauptrolle
MM: Dragonheart: A New Beginning erzählt die Geschichte im Film, welche im Verlaufe der Geschichte einige kurze Soli
eines jungen Drachens, welcher mit einem ambitionierten Wai- summt. Rona ist nicht nur eine gute Schauspielerin, sondern
senkind Freundschaft schliesst. Zusammen mit einem chinesi- auch eine Sängerin am Broadway in New York. Die Idee war, für
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sie einen Song zu komponieren, der auch während des Ab-
spanns eingesetzt werden konnte. Shari Goodhartz, der das
Drehbuch geschrieben hatte, war eine offensichtliche Wahl, um
den Liedertext zu schreiben und der Song fand bei allen grossen
Anklang.

? Wie war es, Deinen ersten Filmsong zu komponieren?

MM: Anfänglich sorgte ich mich sehr, denn ich legte viel Wert
darauf, ein Thema zu schreiben, das als Song emotional unwi-
derstehlich ist. Zu meinem Erstaunen, kam es dann sehr leicht
zustande und diese Erfahrung hat mich wirklich begeistert. Ich
liebe die Melodie wie auch die Art und Weise, wie sie im Lied
funktioniert und sich zum Höhepunkt aufbaut. Nachdem ich eine
so tolle Erfahrung gemacht hatte, freue ich mich darauf, weitere
Songs zu komponieren.

? Nach Son of Darkness: To Die For 2 und Warlock 2 ist dies
Dein drittes Sequel. Ist es für Dich einfacher, eine Fortsetztung
zu vertonen - im Gegensatz zu einem „neuen" Film -weil Du da
auf vorhandene Themen zurückgreifen kannst oder fühlst Du
Dich dadurch eher eingeengt?

MM: Beides. Fortsetzungen wie auch neue Filme, haben sehr
spezielle und eigene Herausforderungen. Die einzige Einschrän-

kung ist deine Fantasie. Wie Igor Stravinsky, einer der grössten
Komponisten des 20. Jahrhunderts sagte: Wenn man Musik
komponiert, muss man sich strukturelle Einschränkungen auf-
erlegen, um echte Freiheit zu erfahren. Alle Einschränkungen,
egal ob für Filme oder Konzerte, kreieren bloss neue Herausfor-
derungen, um sein eigenes Können frei auszudrücken.
Immer wenn ich ein Konzert komponiere, wie zum Beispiel mein
jünsten Werk The Lion and the Mouse, welches Kindern eine
Einführung ins Symphonieorchester gibt, auferlege ich mir ver-
schiedene strukturelle Schranken, um dadurch den grössten und
sinnvollsten künstlerischen Ausdruck sicherzustellen. Eine Fort-
setzung zu vertonen oder ein existierendes Thema zu verwen-
den ist lediglich eine weitere strukturelle Einschränkung, welche
die Kreativität des Komponisten herausfordert.

? Wann werden der Film und die CD veröffentlicht?

MM: Man versucht noch den Streifen in die Kinos zu bringen. Ich
bin nicht sicher, wann er veröffentlicht wird, doch gemäss mei-
nen letzten Informationen ist die Premiere auf Juli 2000 geplant.
Falls Du mehr über diesen Score oder über meine Musik ganz
allgemein wissen möchtest, lade ich Dich ein, meine Homepage
unter http://members.xoom.com/markmckenzie/ zu besuchen.

? Mark, herzlichen Dank für das Interview.

_... _ _ __
DRAGONHEART. A NEW BEGINNING ,
Mark McKenzie

i Varese (40:51/22 Tracks) ~
(Diese Rezension beruht auf dem provisorischen Album, von dem mir

~ Mark McKenzie freundlicherweise eine Kopie zukommen liess.)
Mit der Vertonung dieses Filmes hat Mark McKenzie ein schweres Erbe I,
angetreten, denn Randy Edelurans Musik war nicht nur effizient, son-

f dem auch melodiös. Doch der Musiker löste diese Aufgabe souverän,
da bei ihm die Melodie immer im Vordergrund steht - selbst bei Action-
oder hochdramatischen Szenen wie beispielsweise Leann's Awesome

~ Fight, Chinese Battle fhe Knights oder Ambush. Wie bereits im Interview ~
erwähnt, band McKenzie im Verlaufe seines Scores auch mehrmals ~,
Randy Edelurans Hauptthema ein, welches auf dem Silberling in vier
verschiedenen Stücken - u.a. dem erhabenen und noblen Dragonheart
2 Main Titles - erklingt, während Tai Chee und My Heart Goes wich You,
die instrumentale Version des Songs, aufgrund der sanften, lieblichen
Flöte und Harfe einen dezenten chinesischen Anstrich aufweisen. Be-
endet wird die Scheibe durch den süffigen Song, vorgetragen von Rona
Figueroa.
Fazit: Eine gefühlvolle, herzerwärmende Partitur mit noblen, pompösen
Momenten und verführerischen Melodien. Nichts bahnbrechendes aber
trotzdem ein genussvolles Hörerlebnis.

Garsten Berger D-Neuschloss
Sehr geehrtes Team vom FMI, endlich kann ich mal meine
Meinung zum Thema Filmmusik zum Ausdruck bringen, da
sich Deutschland ja in dieser Hinsicht noch in den Kinder-
schuhen befindet. Wenn man gefragt wird, welche Musik
man denn bevorzuge, und mit „Filmmusik" antwortet, erntet
man meistens nur Unverständnis oder Sätze wie „Ach ja, die
Songs in Bodyguard fand Ich auch gut". Da könnte man an
die Decke gehen. Ich war sehr froh als ich nach dem
Weggang von „Limited Edition" ins Internet vom Film Music-
lournal gehört habe, und endlich mal geistreiches und
informatives nur über Filmmusik lesen kann.Zu eurem Artikel
in Ausgabe 19 über die neue Star Wars-Musik kann ich nur
sagen, daß ich es sehr gut fand, die Musik pro und contra
zu beurteilen. Ich selbst bin ein großer Fan von lohn
Williams und muß sagen, daß die Musik zu The Phantom
Menace weit hinter Episode IV-VI zurückfällt. Es fehlen mir
ganz einfach die großen Melodien wie sie in „Princess
Leia's Theme", in „Han Solo and the Princess" oder in
„Luke and Leia vorkamen. Obwohl Episode I voller neuer
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Charaktere ist, bekommt nur der junge Anakin Skvwalker ein
neues Thema. Themen für andere Personen werden nur
angedeutet, aber nicht in großem Streichersatz (wie das
schöne „Macht-Thema') ausgeführt. Mir kommt alles ein
wenig experimentell vor, obwohl das doch ein lohn Williams
nicht mehr nötig hat. Es stimmt zwar, daß in letzter Zeit
viele Soundtracks von lohn Williams nicht mehr an ältere
heranreichen können (Sabrina, Nixon, Sleepers und Step-
mom sind da das beste Beispiel für), aber ab und zu
kommen ja doch noch Glanzstücke wie zum Beispiel Amistad
heraus.
Viel schlimmer finde ich, was seit Jahren mit James Horners
Musik passiert. Die Synthi-Einsätze in Titanic waren schau-
derhaft, und neue Alben wie Mighty loe Young sind einfach
zusammengebastelt aus älteren Musiken (Deep Impact,
Legends of the Fall, Spitfire Grill). Juwelen wie Land before
time und die Feivel-Musiken sind wohl Reliquien aus längst
vergangenen Zeiten. Erfreulich finde ich aber Bruce
Broughtons Entwicklung: Endlich ist eine CD auf dem Markt,
auf der (wenigstens) die End Credits von Young Sherlock

Holmes und Rescuers Down Under zu finden sind.
Jahrelang habe ich nach diesen Alben gesucht. Vielleicht
kommen ja bald Reissues von diesen Soundtracks auf den
Markt. So jetzt habe ich mich aber genug ausgelassen.

Danke für Deinen Brief. So%he pro 6 contra Artikel werden
wir bestimmt wieder einflechten, so letztes Mal auch bei The
Mummy, allerdings versteckt im Rezensionsteil.
Sicher, überlohn Williäms' Musiken der 90er kann man
genauso geteilter Meinung sein wie überlames Homer. Die
von Dir aufgezählten Williams-Scores halle ich zum Teil
jedenfalls für absolutgelungen, so zum BeispielNixon und
Sleepers. Aber das ist dann eben Geschmacksache, wie man
so schön sagt. lch habe mich gefreut, dass Horner mit
BicentennialMan wiederzu etwas intimeren Klängen
zurückgefunden hat, stammen doch einige seiner feinsten
Arbeiten aus dieser Ecke (Cocoon, ln Country, Field of
Dreams etc.J phb
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Wieder beglückt uns Thomas Newman mit einem
fein instrumentierten Soundtrack, der die leisen
Töne von American Beauty treffend unterstreicht,
ohne kitschig zu wirken. Er setzt wie bei The Horse
Whisperer (1998) und The Green Mile (1999) auf
ein tolles Instrumentalensemble rund um den viel-
beschäftigten Perkussionisten Michael Fisher und
den Gitarristen George Doering. Newman betont
das Geschehen hier hauptsächlich mit verspielten
Motiven bei den Marimbas und seinem eigenen
Klavierspiel.
Wer den wunderbaren und originellen Film gesehen
hat, erinnert sich bei Dead Already sicher, wie
gekonnt er den bissigen Eingangskommentar von
Kevin Spacey musikalisch umspielen lässt.
Beinahe zärtlich berührt Arose mit einer leichten
Walzermelodie in den Marimbas und feinen Glok-
kenspielen in den höchsten Sphären.
Viele Tracks wie etwa Power Of Denial oder Blood-
less Freak wirken mit ihren ostinativen Melodien
angenehm meditativ. Andere Tracks, wie American
Beauty oder Any Other Time, gleichen mit ihrer
sphärisch angelegten Grundstimmung und den
Quintenmotiven im Klavier sehr an das Klangbild
von The Horse Whisperer.
In Lunch W / The King entwickelt Newman auf
eindrückliche Art das wunderbare Verweben der
Motive von Marimba, Klavier und Gitarre.
Eher störend wirken Root Beer und Spartanette, weil
sie nach meinem Empfinden für die CD zu laut
gemastert wurden und der Bass beinahe unerträg-
lich ausgesteuert wurde.
Glücklicherweise ist es den Produzenten gelungen,
den Score so zu veröffentlichen, ohne diesen mit
den Songs zu zersetren, die zwar im Film klug
eingesetzt wurden, aber hier nur stören würden.
Die vorliegende Aufnahme gehört zu meinen Favo-
riten des Jahres, nicht zuletzt dadurch, dass sie die
vielen Zwischentöne und skurilen Nebenfiguren in
der Geschichte so treffend ausleuchtet.
Heinz Siegrist + + + + ~/,
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Pünktlich kurz vor Weihnachten 1999 tauchten
wieder einmal Satanismus-Filme im Kinoprogramm
auf, u.a. der eher europäisch ausformulierte Polan-
ski-Film Ninth Gate mit der im vergangenen Heft
rezensierten Musik von Wojciech Kilar, und Arnold
„Arnie" Schwarzenegger in End of Days. Die Musik
für diesen typisch amerikanischen Streifen mit.
typisch amerikanischem Ende —wenn man davon
absieht, dass „Arnie" eher einen Verlierertyp mimt —
schrieb John Debney.
Sein Ansatz jedoch erstaunt bei genauerem Hinhß-
ren sehr: Obschon grundsätzlich sehr synthesizerla-
stig, ist die Musik dennoch voller Ideen und dichter

Atmosphärik. Doch der Reihe nach: Hauptmotiv des
Films ist ein melodisches, trauriges, von einem
Knabenchor getragen gesungenes Agnus Dei.
Damit ist schon bereits das christliche Thema
angedeutet, da das Agnus Dei („Agnus Dei qui tollis
peccata mundi"; Lamm Gottes, der du trägst die
Sünden der Welt) fester Bestandteil der katholi-
schen Messe ist. Es handelt sich um den fünften
und ernstesten Teil der Messe-Gesangsabfolge, den
Bittgesang, und der ist in der Filmhandlung aüch
nötig, da der Satan bereits wild entschlossen ist,
sich in Form eines mit einer menschlichen Frau zu
zeugenden Sohnes auf Erden zu verewigen und
eine neue, schlimme Zeit einzuläuten. Das viersilbig
gesungene Motiv (A-gnus De-i) entwickelt sich im
End of Days Main Title zu. einem anschwellenden,
Carmina-Burana-ähnlichen Motiv, gepeitscht,
getrieben, immer lauter, immer schneller — faszinie-
rendl Andeutungen oder auch kurze Ausformulie-
rungen dieses Motives erscheinen in regelmässigen
Abständen wieder, zum Teil vertemdet und verzerrt.
Ebenfalls mit einem Agnus-Dei-Ansatz arbeitete ja
auch Eiliott Goldenthal in Alien 3.
In den anschliessenden, meist von Katastrophen
und Vertolgungsjagden geprägten Szenen kommen
leider immer stärker auf Geräuscheffekten beruhen-
de, breite, düstere Synthesizer-Einsätze, die bis-
weilen in wonniges Getöse übergehen. Dies ist
insofern schade, da Debney das melodisch starke
Agnus Dei auch hierbei hätte weiter ausformen
können. Er nutzt jedoch gekonnt Stereo- und Hall-
Effekte für die entstehenden Klangteppiche (Heli-
copter Pursuit u.a.), ebenso wie er auch australische
Didgeridoos und verfremdete Strassengeräusche
zum Einsatz kommen lässt.
Da der „satanische Einfluss" im Film selbst weitest-
gehend von der starken Präsenz des Schauspielers
Gabriel Byrne lebt, sind die dunklen Grundharmoni-
en und die plötzlichen und heftigen Rhythmus-
Ausbrüche, teils mit typischem Bass-Stampfen",
auch nötig, um Hoffnungslosigkeit und vermeintliche
Unentrinnbarkeit immer wieder zu untermauern.
Hervorragend gelungen sind die unterschwellig
dröhnenden Tracks Satan Walks the Street und The
Gates of Hell. Hierbei kommt wirklich ein befremdli-
ches Geftihl auf, bei letzterem Track noch durch ein
bedrohlich gehauchtes „Ausatmen" im Hintergrund
unterstützt. Fast unbemerkt, sicherlich aber mit
gutem Grund, erklingen hierbei auch leise Ansätze
eines Kyrie Eleison, des ersten Teils der oben
erwähnten, zyklischen Messe-Abfolge („Herr, erbar-
me Dich").
Gegen Ende des Films kommt es erwartungsge-
mäss nochmals zu reichlich Action, wobei sich
erneut das Carmina-Burana-artige Grosschor-Motiv
des Agnus Dei aufschwingt und bei den Stellen, die
für die (amerikanische) Volksseele politisch korrekt
sind (christliche „Erleuchtung" von Arnie u.ä.), auch
prompt ins Dur umschwingt und somit Engelschören
gleichkommt.
Die CD enthält noch einen End of Days Alternate
Main Title, der etwas sparsamer instrumentiert ist,
mit einem Glockenspiel einsetzt und nach einem
ausgedehnten Crescendo mit einem teuflischen
Männerstimmen-Lachen, untermalt von Baby-
Geschrei, und zudem noch einem Voodoo-artigen
Gospel-Chor im Hintergrund endet. Das war wahr-
scheinlich ein wenig zu dick aufgetragen; das Agnus
Dei-Motiv ist jedoch auch hier wieder bestmöglich
eingesetzt.
Eher verzichtbar ist der drollige End of Days Dance
Mix von cEvin Key, der von modernen Rhythmen
getragen offensichtlich die Draufgabe für treue Hörer
bildet.
Insgesamt ist die CD Freunden gruselig-düsterer
Musik unbedingt zu empfehlen, obwohl die hervor-
ragende Melodik des Grundmotivs noch erheblich
grössere Anteile verdient hätte. Durch die extremen
Lautstärke-Unterschiede zwischen den und auch
innerhalb der Tracks Qeweils zwischen Agnus und
„Getöse") jedoch sollte man in Mietwohnungen

vorsichtig mit dem Lautstärkeregler der Anlage
umgehen.
Annette Broschinski + + + ~/,

Der Amerikaner Jerome Moross hat nicht sehr viele
Filmkompositionen hinterlassen. Tony Thomas'
Hollywoodkomponisten-Buch widmet einer Pappna-
se wie Fred Steiner ein ganzes Kapitel, läßt aber
einen wichtigen Meister des lyrisch-dramatischen
Fachs beiseite; desgleichen Christopher Palmer.
Muß man also eine Lanze brechen für diesen
hochbegabten Außenseiter? Keineswegs. Wer über
einen längeren Zeitraum am Filmmusik-
Sammelkarussell teilnimmt, stößt unweigerlich auf
Kompositionen wie The Big Country oder The War
Lord. Auch The Cardinal (1963) dürtte nicht ganz
unbekannt sein, zumal es die Fikh Continent-CD
bereits 1987 gab. Nach einigen Jahren auf der
Streichliste gibt es nun über einen anderen Liefe-
ranten eine Neuauflage. Nur eine gute halbe Stunde
hat sich auf der CD eingefunden, davon einige
Stücke als folkloristische Tanzmusik gestaltet.
Ansonsten präsentiert Moross unentwegt sein
außerordentlich feinsinniges Talent für lebendig
orchestrierte Melodik, und seine Tonsprache reprä-
sentiert auf unmittelbar kenntliche Weise die Ameri-
cana-Tradition, hier aber um des Stoffes willen -
Karriere und Konflikte auf dem Weg zum Kardinals-
Job -mit einer mystisch-„reinen” Aura umflort, was
unerhbrten, sinnlichen Reiz verströmt. Ein Prote-
stant wird Moross nicht gewesen sein, dafür erlaubt
er sich zuviel orchestrales Farbenspiel, zu viel
vibrierende Geigenlust und betörenden Glockenso-
und. Ich habe den Film seit langer Zeit nicht gese-
hen und erinnere nicht, wieviel Musik es insgesamt
darin gibt. Die vorliegende, möglicherweise redu-
zierte Auswahl empfiehlt sich jedoch ihrer durchweg
eingängigen und schönen Stücke wegen - mit
Nachdruck.
Matthias Wiegandt + + + +
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Nachdem die Engländerin 1996 mit Emma den
Oscar eingeheimst hatte, wurde es erstaunlicher-
weise ruhiger um sie, doch nun meldet sie sich
höchst publikumsträchtig, und erst noch mit einer
erneuten Oscarnominierung ins Rampenlicht zurück.
Für die Verfilmung der John Irving Novelle schrieb
Rachel Portman eine feinfühlige, zerbrechliche und
stellenweise sentimenale Partitur, wobei diese
Gefühle durch die extensive Verwendung von
Klavier, Streichern und Holzblasinstrumente noch
akzentuiert werden. Diese recht einseitige Orche-
strierung verleiht dem Score -vor allem auf den
ersten Blick -auch eine gewisse Monotonie und
Farblosigkeit, besonders da emotionale und mitrei-
ssende Stellen dünn gesäht sind. Trotzdem vermag
die Partitur, welche vor allem in den rhythmischeren
Passagen unverkennbar die Handschrift der Oscar-
preisträgerin trägt, durch ihre Lieblichkeit mühelos
zu bezaubern. Fazit: Wem Emma gefiel, dem wird
mit Sicherheit auch dieser Silberling zusagen.
Patrick + + + ~/,

Baseball ist Amerikas Sport Nummer 1, also sollte
es einen wirklich nicht wundern, wenn Kevin Costner
in einem Baseball-Streifen über die Kinoleinwände
zieht. Und die Musik dazu? Hier zeigt sich Basil
Poledouris verantwortlich, und er bringt mit diesem
Score ein ruhiges und angenehm zu hörendes Stück
Musik an den Tag.
Auffällig ist gleich zu Beginn, daß Poledouris das
Orchester um ein paar Gitarren erweitert hat, die er
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sehr gerne einzusetzen scheint. So werden zum
Beispiel ganze Tracks von einer akustischen Gitarre
begleitet, die das Orchester angenehm abrundet,
manchmal übernimmt die Gitarre auch das Thema
(Track 2 - Relationship Montage). Aber auch E-
Gitarren tauchen durchaus einmal auf, besonders
schön zu Htiren im Abschlußtrack The Final Pitch.
Zwei Stücke sind dabei, die etwas herausstechen,
weil sie nicht allzu viel dem restlichen orchestralen
Score zu tun haben, sondern eher in Richtung
Country/Blues gehen. Aber diese „Ausrutscher"
fallen nicht unbedingt unangenehm auf.
Abschließend kann man sagen, daß Basil Poledou-
ris einen sehr schonen Score zustandegebracht hat,
den man durchaus einmal zum Entspannen hören
kann. Actionfans dürfte der Score wahrscheinlich
weniger ansprechen, aber reinhören kann nichts
schaden!
Markus Holler + + + ~/,

Das interne Labels des amerikanischen Filmmusik-
magazines macht es sich zurzeit zur Berufung,
Musiken herauszubringen, die es in der einen oder
anderen Form längst gab. Meist als erste Veröffent-
lichung überhaupt angepriesen und damit diverse in
Europa erschienene Pressungen ausser acht
lassend (aber darin sind die Amis ja immer schon
gut gewesen) gab man dieses Mal zu, dass bereits
eine CD existiert. Man konnte ja nicht anders,
immerhin handelt es sich dabei um das amerikani-
sche Label Intrada, das 1989 Jerry Goldsmith und
das London Symphony Orchestra zusammenführte
und eine erstklassige Erstaufnahme des 1964
entstandenen Westernscores Rio Conchos zustan-
de brachte.
Das Kendall'sche FSM Label jedenfalls darf sich
brüsten, den gesamten Score der Originalaufnah-
men hier vorzulegen, was wiederum Goldsmith-Fans
mit der Zunge schnalzen lässt. Gegenüber der
Intrada Version finden wir nun 23 Tracks statt deren
12, wobei sich die bisher nicht veröffentlichten
Stücke vor allem dadurch „bemerkbar machen",
dass die Laufzeiten zwischen 20 Sekunden und 1:30
liegen. Eine Ausnahme bildet dabei das wirklich
rassige Drag Race/The Corral, das mit 4 Minuten
deutlich zulegen kann und zudem einer der interes-
santesten Aspekte der CD bildet. Damit legen wir
dann auch den eher technischen Aspekt der CD
beiseite und widmen uns der Muse, den diese ist ein
wahrlicher Genuss. Rio Conchos wurde wie ge-
wohnt von Goldsmith, anders als die grossen,
heroisierenden Wild West Musiken der Zeit, nicht in
Copland'schem Americana der Bernstein Ära
gemalt. Goldsmith' Komposition ist geprägt von
rhythmisch komplex gestalteten und schweren,
düster vibrierenden Spannungstracks und wie
immer von einem eingänglichen, leichtfüssig daher-
kommenden Hauptthema (gespielt von einem
Akkordeon) umgeben. Gordon Douglas' Film ist ein
für jene Zeit äusserst brutales Produkt, dem Golds-
mith mit einem drückend bleiernen Score Tribut zollt
(Chief BloodshirQ. Das zuvor erwähnte Drag Race
ist ein perkussives ActionstGck mit Marimbas,
Xylophone, Snares und Toms.
Hin und wieder webt der Komponist Flamenco-
Gitarren ein um dem lokalen Geschehen Beachtung
zu schenken und setrt im krassen Gegensatz dazu

in einigen der kribbeligeren Momente (Free Men/The
Intruder oder Special Delivery) auf gepluckte Effekte
einer E-Gitarre. Rio Conchos hat Höhen und
Tiefen, besonders die langatmigen Suspensestücke
werden nicht bei jedem Anklang finden. Demgegen-
über stehen einige ausgezeichnete Actionpassagen
(River Crossing, Special Delivery) und ein delikates
Titelthema.
FSM setzt quasi als Bonustracks den nicht ge-
brauchten Titelsong und fünf gut erhaltene Ste-
reotracks an den Schluss der CD. Die Monoqualität
der vorausgehenden Stücke ist allerdings beste-
chend gut und macht die Stereobeigabe eigentlich
überflüssig.
Philippe + + + +

-~ •

i .~
Der erwartete zweite Teil der FOX-Reihe enthält die
Kompositionen zum Western Garden of Evil, der
tragischen Geschichte einer Theaterschauspieler-
familie in Prince of Players und dem Kolonialschin-
ken englisch-indischer Prägung King of Khyber
Rifles. Das vorliegende Album mit den von Herr-
mann selbst dirigierten Original-Aufnahmen wurde
von Nick Redman produziert.
Herrmann hatte keinerlei Lust, sich gängigen Vor-
stellungen über „angebrachte" Western-Musik zu
ergeben. Ein absolut Western-untypischer, fanfaren-
lastiger Main Title leitet daher konsequenterweise
den ersten der drei von Herrmann vertonten Filme
dieser CD ein. Bereits im darauffolgenden Siesta
setzt Herrmann ein mexikanisch wirkendes Habane-
ra-Thema ein, das schon eher in die Thematik
überleitet. Dies und ein wirklich kSStlich-schwGlstiger
paramexikanischer Song (Me Mue, gesungen von
Rita Moreno) geben allemal genug authentischen
Lokalkolorit —man sieht sie vor sich, die staubige
Cantina inmitten des völlig isolierten kleines Nests
wiederum inmitten des wüstigen, American-Mexican
„Nowhere"...Die gesamte nachfolgende Musik läßt
sich in mehrere Typen unterteilen: Zum einen die
wie so oft düstere, vielschichtige Herrmann-Musik
relativ dünner Besetrung - besonders wenn es um
menschliche Abgründe geht (und um nichts anderes
geht es auch hier einmal mehr). Streckenweise setrt
Herrmann noch eine Art Hintergrundticken ein, das
ein bißchen wie ein Wettlauf gegen die Zeit wirkt.
Für eine detaillierte Interpretation wäre jedoch die
genaue Kenntnis des Films vonnöten. Zum anderen
wird das volle Orchester für wirklich massige,
wuchtige Sequenzen eingesetzt. Zwischen beiden
Typen vermitteln die für Herrmann so charkateristi-
schen, süßlich-traurigen Melodieläufe, die mutmaß-
lich einem unglücklichen Helden zuzuordnen sind
(z.6. Fuller's Devotion).
Herrmann hat aber auch in einigen Tracks seine
Auffassung von „Americana" eingesetzt und somit
doch ein kleines Zugeständnis an Western-
Massenware gemacht: So enthalten z.6. Hooker
und The Feather breite, harmonisch glatte Passagen
in Dur, auf- und abschwellend wie ein breit orche-
strierter Folksong, passend zum Galoppeln der
Pferde.
Und siehe da: Alle genannten Musiktypen passen in
ihrer Abwechslung genausogut zu einem Western
wie „typische" Westermusik beispielsweise von
Jerome Moross oder Dimitri Tiomkin.
Die nächsten 7 Tracks der CD sind dem Film Prince
of Players gewidmet, der Shakespeare-mäßig
feierlich-pompös beginnt (Prelude), mit schönen
Fanfaren, aber auch dem Wollgen Ernst hinsichtlich
sowohl der Theaterthematik als auch der traurig
endenden Geschichte einer zunächst erfolgreichen,
unbescholtenen Schauspielertamilie. Bereits im
nachfolgenden Closet-Thema kippt der musikalische
Ausdruck hin zu einem schicksalsschweren Harmo-
nielauf. Eine sehr traurige Melodie im Homecoming
und The Dressing Room weist noch stärker auf den
traurigen Ausgang hin. Höhepunkt ist The Dawn, mit
fatalistisch wirkenden Fanfaren, die Resignation
eher denn Triumph andeuten. Sie gehen über in ein
kurzes Motiv, das ähnlich ist dem des „Schwan von
Tuonela" von Sibelius, abwechselnd von Fagott und
Streichern in der Melodieführung getragen. Die
Musik bleibt nun düster bis zum (bitteren) Ende.
King of Khyber Rifles beginnt mit einer mitreißen-
den Fanfare, unterstütrt von treibenden Baßrhyth-
men, die. das Voranpreschen von Reitern ausdrük-
ken. Ausdruck des indischen Gepräges sind in
nachfolgenden Szenen lediglich eurem schnell

gespielte Zigeunertonleitern innerhalb einer Oktave
hinauf und wieder hinunter. Für Kenner aufschluß-
reich ist The Ruins, das auffällig ähnlich klingt wie
ein ähnliches benanntes Charakterstück aus The
Egyptian... Lebhaft und wahrlich stürmisch dagegen
ist The Storm geschrieben, ebenso wie The Dunes
in sehr kleiner Besetzung äußerst friedlich wirkt
(Flöte, hohe Streicher, Harfe(n)).
Auch das Nocturne ähnelt wieder einem Charakter-
stUck aus dem Ägypter (Her Name was Merit), ist
aber nicht minder schön und beschließt leicht
resignativ, jedoch auf wohlig-bittersüße Art das
Finale des Films und somit auch der CD.
Fazit: Anschaffenswert, abwechslungsreich und fGr
Noch-Nicht-Herrmann-Fans sogar eine sinnvolle
Einstiegs-CD.
Annette Broschinski + + + +
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Er hat sich im vergangenen•Jahr etwas rar gemacht,
der Maestro. Unter der Voraussetzung, dass ich
richtig informiert bin, ist dies sein einziger 99er
Score -und was für einer.
James Horner schuf für den neuen Chris Columbus
Film einen gefühlvollen und harmonischen Score im
Stile von Cocoon und The Spitfire Grill. Der Cue
The Machine Age, mit dem die CD beginnt, ist
allerdings sehr originell und fällt auf dem Silberling
etwas aus dem Rahmen. Er beginnt märchenhaft
verträumt mit Streichern, Klavier und Chorstimmen,
wird dann vom Klavier dominiert und mit fanfarenar-
tigen Bläsern und viel Perkussion zu einem furiosen
Höhepunkt geführt. Das ganze klingt sehr nach
„Metall und Maschine" und dürfte wohl den von
Robin Williams dargestellten Roboter Andrew
akustisch darstellen. Der darauf folgende Score ist
auffallend schön, Überwiegend ruhig mit satten
Orchesterpassagen und vielen originellen perkussi-
ven und klavierlastigen Klangteppichen. Wunderba-
re Melodien und ausgefeilte Arrangements machen
das Horen immer wieder zum Genuss.
Als krönenden Abschluss der CD gibt es, schon fast
Tradition bei Horner, wieder einen Song. „Theo You
Look at Me" ist eine sehr gefühlvolle Ballade und
basiert auf dem Hauptthema des Films. Das Er-
folgsgespann Horner/Jennings/Dion lässt einen Hit
und eine Oscarnominierung erwarten (daraus wurde
doch nichts, phbJ.
Horner zeigt wieder wo seine Stärken liegen. Der
Mann kann wunderbar mit einem Orchester umge-
hen und es sehr wirkungsvoll einsetren. Einige
ewige Nörgler werden wieder bemängeln, dass
Horner seine üblichen Zutaten und Selbstritate
benutzt, das ist in gewisser Weise zwar auch richtig,
aber Mr. Horner soll ja die Filmmusik nicht neu
erfinden und das will er auch gar nicht. Wenn ich mir
einen Horner-Score kaufe, dann möchte ich auch
einen Horner hören und im Falle von Bicentennial
Man ist das gelungen.
So, und jetzt schiebe ich die CD wieder rein und
drücke auf „Plag'.
Ronald Kuss + + + + +

Nach den zuletzt schwerverdaulichen P~omo-CDs
schiebt Michael J. Lewis unverdrossen eines seiner
besten Werke nach: Theatre of Blood (1973). Man
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glaubt es kaum, daß dieser Soft-Grusel im gleichen
Jahr auf die Leinwand projiziert wurde wie The
Exorcist. Weit zurück blickt die britische Genresati-
re, in der ein heruntergekommener Shakespeare-
Darsteller (Vincent Price) sich nach und nach an
seinen ärgsten Theaterkritikern rächt, indem er sie
allesamt ins Jenseits befördert - stilecht versteht
sich, denn jeder Mord imitiert ein entsprechendes
Kapitel aus einem Shakespeare-Drama. Wer gebil-
det ist, mag wenigstens mit dem letrten Lebensfun-
ken noch einsehen, daß er zu einem Teil des gro-
ßen Welttheaters geworden ist.
Michael J. Lewis interessiert sich allerdings vorder-
gründig gar nicht fGr diesen Parodiegedanken, denn
sein unmittelbar eingängiges Hauptthema - vielleicht
das schönste, das er je geschrieben hat -, tdnt ganz
ungehemmt romantisch, zuerst solistisch gezupft,
von der Flöte in emphatischere Regionen hinaufge-
trieben, endlich vom Orchester überwältigend
ausgespielt.
Wer einigermaßen mit Shakespeare vertraut ist,
kann die Todesarten schon anhand der CD-Tracks
vorausahnen, hier das hämische Grinsen Richards
III. bemerken, als er sein unseliges Opfer im Wein-
bottich ertränkt, dort die Flüsterparole „hüte dich vor
den Iden des März, Julius Caesar" ausgeben. Lewis
war hörbar in seinem Element, und das Problem
einiger seiner anderen Scores - mangelnde Ab-
wechslung - bleibt hier außen vor. Jedes Steck
bietet neue Einfälle, überzeugende Instrumentatio-
nen und endlich doch einen feinen Sinn für Humor,
etwa in Partita of Blood, wo das Hauptthema in
ehvas hüstelnder Historisierung dem Cembalo
zugeschoben wird und in pseudobarockem Geläuf
explodiert. Das folgende Fugato wiederum wird
bizarr instrumentiert und spiegelt die diabolische
Freude des mordenden Mimen wider. Recht spät
führt Lewis Edwina's Theme eingeführt, eine ziem-
lich klebrige Melodie, bei der man nie so recht weiß,
wie ernst es dem Komponisten damit war.
Als Schlußstein wird dann das Hauptthema in einer
Variante nochmals zelebriert. Theatre of Blood ist
als Album eine runde Sache, macht ungemein viel
Spaß und zählt fGr mich zu den besten Filmmusik-
partituren der frühen siebziger Jahre.
Matthias Wiegandt + + + +

So überfällig wie das •erste Kriminalmusik-Album
von Martin Böttcher war, so überraschend ist das
zweite. Längst vergessene Filme zweiter oder dritter
Klasse brauchten auch diese typische Gespenster-
Nebel-Kneipen-Jazzmusik der sechziger Jahre. Eine
zehnteilige Suite aus der ZDF-Serie Kriminalmu-
seum, entstanden zwischen 1963 und 1968, erbff-
net den Reigen. Musik aus dem Wartezimmer zum
Jenseits (wunderschbn und buttervveich saxopho-
niert: die Serenade filr Laura) erklingt genauso wie
das lang ersehnte Opus für Blondinen (wer kommt
auf solch einen genialen Titel?!) aus dem exzellent
inszenierten Mörderspiel. Auch an die Edgar-
Wallace-Filme Die blaue Hand, Der Mönch mit der
Peitsche und den nicht ganz reinen Wallace-Film
Das Ungeheuer von London-City wird erinnert -
nicht nur durch viele seltene Bilder, die den jungen
Martin Böttcher präsentieren, sondern durch "zeitlo-
sen Orchestersound vom Feinsten."
Gordon Piedesack + + + +
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Eine schöne Überraschung im 1999er-Kino: der in
Frankreich finanzierte, vor Ort im Himalaya-Gebirge
gedrehte Film Himalaya. L'enfance d'un Chef. Bis
heute weiß ich nicht, ob nicht zumindest die Hauptfi-
guren von professionellen Darstellern gemimt
wurden. Im Grunde ist es egal, weil das Ergebnis
absolut überzeugt. In manchen Kino-Kritiken las
man als Aufmacher den Begriff uHochgebirgswe-
stern", und obwohl die Kameraführung, der Schnitt
und die Menschen im Nepal und Tibet natürlich nicht
gerade an John Wayne hoch zu Roß erinnern, so
legt die Handlung doch den Vergleich mit einigen
Westernklassikern nahe, speziell Red River (1948).
Hier wie dort geht es um einen Viehtreck, der unter
großen Strapazen bewältigt werden muß und unter-
wegs in einem Generationenkonflikt eskaliert.
Anstelle von Rindern werden hier aber Yaks, die

zotteligen Gebirgswesen, über steile Pässe und
Eisfelder getrieben.
Bruno Coulais, ein zuletzt häufig gefragter Kompo-
nist franz6sischer N- und Filmproduktionen, hatte
natürlich wieder mal mit dem typischen Problem zu
kämpfen. Was sollte er tun? Einfach westliche
Musik schreiben, wie John Williams für Seven
Years in Tibet? In diesem Film hätte das alles
verklumpt. Andererseits hilft die exotische Stilkopie
auch nicht unbedingt weiter, wie viele mißglückte
Hollywood-Schnulzen alter Tage beweisen. Coulais
ließ sich von seinen Eindrücken leiten, griff einer-
seits auf westliches Instrumentarium zurück, ver-
pflichtete jedoch einige tibetanische Sänger und
Solisten. Die Mixtur ist geglückt: während das
Sängertimbre zweifellos die Couleur locale des
Films transportiert, orientiert sich Coulais in der
Begleitung und den Instrumentalstecken eindeutig
an westlichen Vorläufern, mal eher der Meditations-
musik entnommen, dann wieder im Schlepptau des
Minimalismus. Das Ergebnis berührt durch seine
ausdrucksstarke Intensität und Originalität. Ein
Highlight unter den neuesten Filmmusik-Alben.
Achtung: die meisten Versandhändler bieten nur die
über 45 DM teure Importpressung an. In mehreren
deutschen Läden habe ich aber auch für gut 30 DM
eine günstigere Variante mit offensichtlich gleichem
Inhalt gesichtet.
Matthias Wiegandt + + + +

Seit The Fugitive und Prince of Tides nie mehr so
nahe an einer (verdienten) Oscarnomination, sollte
es dennoch nicht ausreichen um unter die ersten 5
der Academy zu gelangen. Wahrscheinlich war die
Thematik des Filmes, der sich mit der Ausgrenzung
japanischer Einwohnerin einem Kaff im nördlichsten
Westen der USA vor, während und nach dem
zweiten Weltkrieg auseinandersetzt, für einige der
älteren Herren und Damen ganz einfach zu antiame-
rikanisch um dem Film mehrere der begehrten
Nennungen auszustellen; immerhin wurde die
grandiose Kameraabeit nominiert. Gerichtskrimi,
Liebesgeschichte und Politfilm zugleich, stellte der
in mehreren Rückblicken aufgeteilte Snow Falling
an Cedars James Newton Howard vor eine interes-
sante Ausgangslage, die er vor allem mit einer die
enorme Bildsprache des Filmes unterstützenden
Musik gelöst hat. Howards Komposition kommt
dabei vor allem mit thematisch bedingten Instru-
mentierungen zum Punkt, die Film als auch Score
eine durchaus japanische Färbung geben. Alleine
schon der Einführungstrack Lost in the Fog wider-
spiegelt die Absicht, den Score aus der Sicht der
fernöstlichen Einwanderer bemerkbar zu machen.
Die von James Horner erst so richtig in die westliche
Filmmusikwelt eingeführte Shakuhachi (eine aus
Bambus hergestellte und urspünglich aus China
stammende Längsflöte), japanische Trommeln und
wesensgemäss-buddhistische Glockenklänge
werden den ganzen Score hindurch verwendet, hin
und wieder mit recht meditativem Ansatr. Prominent
und vbllig im Gegensatr stellt Howard als Hauptin-
strument ein Solo Celio, das die grauen, nebeiver-
hangenen Aufnahmen zusätrlich dramatisiert (Carl's
Fishing Net).
Ganz unverkennbar für den Komponisten ist ein
absteigendes und repetierend um einen Ton nach
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oben verlagertes Zwei-Ton Motiv der Streicher, in
Hatsue and Ishmael Kiss zusätzlich mit Chor ausge-
stattet. Ein weiteres wichtiges Motiv taucht fast
schGchtern in The Strawberry Field auf und entpuppt
sich als eine Art Liebesthema einer unmöglichen
Liebe (dabei ein wenig an Legends of the Fall
erinnernd) zischen der Japanerin Hatsue und
Ishmael. Selten nur lässt Howard seine Partitur so
durchdringend laut werden wie in The German
Soldier, fast lustvoll und üppig kommt der Chor in
The Evacuation (mit über 6 Minuten einer der
längsten Tracks) auf, fast an ein Requiem mahnend
(so im Film äusserst herausfordernd und wohl nicht
unumstritten eingesetzt), ehe die rhythmisch durch
heftige Paukenschläge bestimmte Mitte des Stucks
gar hypnotisierende Ausmasse annimmt, wenn
Howard die „Vertreibung" der japanischen Einwoh-
ner begleitet und die elegische Ruhe der Musik
immer wieder durchbricht.
Anhänger so pompöser und actionorientierter Werke
wie Waterworld oder Fugitive dürften dem ruhigen,
durchdacht elegischen Snow Falling an Cedars
eher skeptisch entgegensehen, doch der Score ist
einer der besten des vergangenen Jahres, sehr
eigenständig, atmosphärisch reich und mit dem Film
in Erinnerung eine faszinierende Arbeit von Howard,
der es hier versteht ästhetisch mit unterschwelliger
Romantik und dramatischem Wohlklang umzuge-
hen.
Philippe + + + + ~/,

In Japan erscheinen oft nebst einer Score CD
(genannt BGM für Back Ground Music) auch eine
Symphony Version des Scores. Der Unterschied
zum BGM ist die Verkettung von Themen zu länge-
ren Tracks (vergleichbar etwa mit CD-Versionen wie
die alte Ausgabe von E.T. von John Williams).
Inhalt dieser Rezension ist die originale japanische
Symphony CD (2te Auflage mit anderem Cover) des
in unseren Landen als Princess Mononoke ange-
laufenen Streifens. Eingespielt mit dem Czech
Philharmonic Orchestra in Prag,
Ashitaka Setsusa ist das Main Theme, welches über
weite Strecken in der einen oder anderen Version
den Film begleitet. Es ist auch gleich der Name des
männlichen Helden des Films. Joe Hisaishi, der mit
Regisseur Hayoa Miyazaki schon bei früheren
Werken gearbeitet hat (zum Beispiel Kaze No Tani
No Naushika, im Westen meistens nur als stark
gekürzter Warriors Of The Wind bekannt) und in
Japan getrost mit einem Jerry Goldsmith oder John
Williams verglichen werden darf, hat fUr Mononoke
Hime einen dicht strukturierten Klangteppich gewo-
ben, der im Film nicht selten eine weitere Hauptrolle
einnimmt. TA-TA-RI-GAMI, der Klang der rennen-
den Waffenschmiede zu Beginn des Filmes ist eine
kriegerische Drohung, schwere Pauken vibrieren
hinter dem Vorhang der sich aufbauenden Streicher
und Bläser, bis das rollende Thema zurückkehrt.
Der dritte Track ist eine Kombination aus Elementen
in Ashitakas Reise, wiederum hauptsächlich zu
Beginn des Filmes. Die Musik erzählt seinen Weg
aus dem behüteten Tal in die weite Welt. Sanft
beginnt der Track, wächst dann unweigerlich bis hin
zur Szene in den Bergen, welche begleitet wird von
einem sich aufbäumenden Orchester, um kurz
darauf in Barock anmutenden Klängen zu vergehen.
Verschiedene Momente, welche uns die weibliche
Hauptfigur des Filmes näher bringen, sind erstmals
im Track 4, Mononoke Hime, zusammengefasst. Sie
beinhalten die erste Begegnung zwischen Ashitaka
und der jungen Frau am Fluss (unmittelbar nach
dem Kampf im Cue TA-TA-RI-GAMS und dem
Übertal) auf die kleine Stadt der Waffenschmiede.
Zu Beginn ist die Musik hier lyrisch und mysteriös,
vervuegen und schliesslich auch tragisch in der
zweiten Hälfte. Das Erscheinen des Waldgottes,
begleitet vom Rasseln der Waldgeister findet sich
wieder im nächsten Track. Hier hat Hisaishi Oboen
eingesetrt, um die schon fast pastorale Wirkung zu
erreichen. Eine Verwandschaft mit Vaughn Williams
Werk ist hier sicherlich nicht von der Hand zu
weisen.
Obwohl es in der Filmmusik eines japanischen
Trickfilms oft der Fall ist, dass vielleicht ein, zwei
Themen fertig ausgearbeitet sind, bildet Joe Hisaishi
eine stetige Ausnahme zu dieser „Regel". Sicherlich
ist es auch für die Liebhaber der westlichen Filmmu-
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sik keine Schande, sich den Score zumindest mal
anzuhören, am besten gleich mit den dazugehbren-
den Bildern0.
Steve Logan Krebs + + + +

Ein Nachbeben der Firma Tsunami! Seit über einem
Jahr angekündigt, ist die neue CD des einstigen
Skandallabels nun erhältlich. Das Repertoire er-
staunt schon ein wenig, denn Hans J. Satter ist, den
verschiedenen Marco-Polo- und Citadel-CDs der
letzten Jahre zum Trotz, doch immer ein Spezialfall
für die Liebhaber älterer Filmmusik geblieben. Die
meisten wohnen allerdings in den USA, wo Tsunami
bekanntlich boykottiert wird. In deutschsprachigen
Landen hingegen machen sich die Liebhaber der
goldenen Hollywood-Tage leider kaum bemerkbar.
Während Herrmann und Rözsa modern genug
komponieren, um als Ausnahmen auch in die
Regale der Gbrigen Sammler aufgenommen zu
werden, gilt Satter nicht etwa als veraltet - er gilt
überhaupt nichts. Das hängt wesentlich damit
zusammen, daß von seinen hunderten Filmpartitu-
ren immer nur ein kleiner Ausschnitt, die Universal-
Horrorfilme betreffend, zugänglich gemacht wird.
Auch hier ist mit Ghost of Frankenstein (1942) ein
Musterexemplar der Gattung vorhanden. Die Hälfte
der Spielzeit entfällt auf diesen unterhaltsamen, in
Deutschland allerdings nie zu sehenden Pro-
grammfüller, der in keinster Weise an die Karloff-
Kiassiker der dreißiger Jahre anzuknüpfen vermag.
Satter hat hier einen seiner genretypischen Hor-
rorscores beigesteuert, ein paar Cluster und Flatter-
zungen zuviel eingefüllt. Als Ausglich hört man mit
Troubled Love eines seiner herzergreifendsten
Liebesthemen und singt es den Rest des Tages
weiter. Daß Satter einst Schüler Bergs und Schre-
kersgewesen war, hört man nicht, dafür aber allerlei
Wagnerismen. Alles in allem ein herrlich altmodi-
sches Beispiel für Salters Einfallsreichtum.
Doch gilt es nun, einmal die vielen anderen Pracht-
stücke seines Schaffens hervorzuholen. Mit The
Magnificent Doll (1946) hat Tsunami einen guten
Griff getan. Anstelle der langweiligen Zusammen-
fassung alter Tony Thomas-Texte hätte man hier
lieber ein bißchen über die Filme und ihre Musik
gelesen. Immerhin hatte Tsunami anläßlich der drei
Korngold-Alben seinerzeit einen kundigen Autor
gefunden. Diesmal kämpfte ein Anonymus mit der
englischen Sprache -zum Verdruß des Lesers.
Dafür allerdings blüht mit The Magnificent Doll ein
exzellentes Beispiel der alten Schule auf - expressi-
ve, gefühlsbetonte und romantische Musik von
anmutiger Schönheit. Sicher nichts für die John
Barry-Fraktion, doch wer Steiner, Newman und
Young zumindest gelegentlich an sich heraniäßt, sei
immerhin gebeten, dies zu versuchen: The Magni-
ficent Doll rangiert gleichauf mit ihren besten
Arbeiten.
Ghost of Frankenstein+++ ~/,
MagnificentDoll ++++
Matthias Wiegandt
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In diesem Quartal freuen sich die Bernard-
Herrmann-Fans, und dies nicht zu wenig: Der von
Joel McNeely mit dem Royal Scottish National
Orchestra eingespielte, komplette Score dieses
filmischen wie filmmusikalischen Klassikers ist ein
Genuss fGr Herz, Hirn und Ohren! Die Aufnahme-
qualität ist exzellent. Vorweg sei gesagt, daß
McNeely an einigen Stellen zu langsameren Tempi
tendiert als von Charies GerhardYs Sampler bisher
gewohnt. Dies führt jedoch streckenweise zu einem
genußreich-weltschweifenden Auskosten der dunk-
len, melancholischen Harmoniezüge der Baß-
Instrumente.
Die ungeheuerliche Variabilität von Herrmann's
Komposition kann sich auf der vorliegenden Citizen
Kane-CD erstmals in vollem Umfang präsentieren.
Vom düsteren Grundmotiv (Prelude), das letztlich —
filrjene Zeit ungewöhnlich —das negative Ende der
dargestellten Biographie von Beginn an vorzeichnet,
entwickelt sich rasch eine Abfolge jener Tracks, die
symbolisch für (noch) unberührte Kindheit des
Charles Foster Kane stehen (Rain mit einer zarten
Andeutung von Regentropfen, Litany, Manuscript
Reading and Snow Picture mit einem wunderschö-
nen Flötenmotiv für den „weichen" Schnee, Mother's
Sacrifice, u.a.). Erster Konfliktstoff wird in Char/es
Meets Thatcher eingeführt, wobei Dissonanzen
dafür prägend bleiben. Vom „Wendepunkt' der
Firmengründung an (Übernahme der Zeitung „Chro-
nicle" durch Kane) setrt immer wieder eine fröhlich-
triumphale, als Galop oder Kane's New Office (mit
toller Posaunen-Begleitung) bezeichnete, polka-
artige Musik ein. Sie wird in späteres Passagen von
echten Polkas, die minimalistisch instrumentiert
sind, nachgefolgt — gerade die Hornpipe Polka
vermittelt dabei eine grotesk-lustige Atmosphäre.
Die zunächst so friedliche Schnee-Musik wird in
Second Manuscript komplett in ein düsteres Moll
transponiert und klingt dabei sogar noch interes-
santer. Zwischengeschaltet sind immer wieder kurze
Passagen mit einer getragenen, halb ausgegliche-
nen, halb traurig wirkenden Harmonik, die die
erzählerischen Rückblicke begleitet und durch diese
Kommentierung die Bindung an die Handlung noch
verstärken. Das gilt auch für das dynamische
Grundmotiv des Chronicle Scherzo, aber auch für
das wiederum halb komische, wie eine Operetten-
Ouvertüre wirkenden Bernstein's Presto und die
nach Kane's Rückkehr aus Europa eingesetrte,
bläsergeschwängerte Motivwahl.
Die genaue chronologische Abfolge aller Tracks
birgt allerdings ein Problem: Den berühmten „Früh-
stGckswalzer'. Auf dem GerhardYschen Sampier
erscheinen der Walzer und seine Variationen als
eine aufeinanderfolgende Suitenabfolge, was
natürlich das allmähliche Düsterwerden (bei stetiger
„Abkühlung" des dargestellten ehelichen Verhältnis-
ses) der Musik einfach nachvollziehbar macht. Hier
tritt zunächst der fröhliche Grundwalzer (Valse
Presentation) mit allerhand beschwingten Zusatre-
lementen (beispielsweise frbhliche Föten auf dem
betonten Taktteil) auf. Dann folgt eine — im übrigen
wunderschöne — Unterbrechung durch die Sunset
Narration, die in sich geschlossen, eine langsame,
gleitende und auch friedliche Melancholik birgt. In
der nachfolgenden motivischen Ausarbeitung des
Walzerthemas, die zunehmend düsterer wird und
mit einem geraden Takt-Motiv abwechselt (Theme
and Variations) kommt es langsam zur endgültig
„pessimistischen" Stimmung; das letzte Dreiviertel-
taktauftreten ist kaum mehr als stark abgewandeltes
Walzermotiv zu erkennen. Für Herrmann-Freunde
natürlich trotrdem und erst recht ein Genußf
Der Beginn einer neuen Beziehung (mit der glücklo-
sen jungen Sängerin Susan) wird durch völlig
andersartige Musik begleitet: Zunächst einige leicht
schräge Töne, dann ein überaus friedliches Motiv
mit Fagott- und Flötenmelodien, über einfachen
Harfen-und-Orchester-Harmonien (Susan's Room),
die in einem anschließenden Track noch fortgesetzt
werden. Neben den musikalischen Illustrationen des
Weggangs eines Mitarbeiters und der Hochzeit
zwischen Kane und Susan entwickelt sich eine Art
Spannung, die das Prelude-Thema versteckt, aber
hörbar ausarbeitet.
Höhepunkt auch dieser CD ist jedoch unbestreitbar
Herrmann's Opernansatz, die Arie der „Salammbo"
(Salammbo's Aria) aus der gleichnamigen, fiktiven
Oper (nach der tatsächlichen literarischen Vorlage

von Honor~ de Balzac), hier gesungen von der
Sopranistin Janice Watson. Im Gegensatr zum Film,
in dem die easy-listening-Sängerin Susan kläglich
vor der Wucht und dem Tonumfang der Komposition
versagt, wurde die Arie sowohl bei Gerhardt (Kiri Te
Kanawa) als auch unter McNeely von Überaus
fähigen, stimmgewaltigen Opersängerinnen besetrt.
Dies stimmt auch hier wieder froh, da es wirklich ein
Jammer wäre, diese unter die Haut gehende, hoch
dramatische Musik, die voll den romantischen Geist
des ausgehenden 19. Jahrunderts und beginnenden
20. Jahrhunderts wiederspiegelt, durch inhaltliche
Authentizität zu ruinieren. Die Arie ist in jeder Hin-
sicht prächtig; sie beginnt mit einer wuchtigen,
fanfarenhaften Einleitung, wechselt in ihrem Verlauf
(etwas über 4 Minuten) mehrtach den Ausdruck und
die Klangfärbung und geht schlußendlich wiederum
in eine Art schicksalhaften Walzer-Motiv über.
Dieser wird durch einen geraden Takt abgelbst, der
ins Verdi-hafte Finale Gberleitet. Immer wieder
hörenswert und bestens geeignet, nicht von Film-
musik begeisterte Menschen mit dieser „Para-
Klassik" zu überlisten.
Nach der Arie und allen damit verbundenen Nach-
wirkungen (verzerrte Variante des Galop beim
Weggang des ältesten Freundes von Kane u.ä.)
beginnt der langsame, aber deutliche menschliche
Abstieg von Kane, der in der Errichtung seiner
gigantischen Kunstwelt Xanadu mGndet. Die nur
noch bisweilen von harmonischen Einschüben
unterbrochene (z.B. das Intermezzo Jigsaws, tolle,
aber sehr kurze Musik, die eifrige kSrpliche Arbeit
begleitet bzw. symbolisiert), sehr depressive Musik
mit tiefen Bässen und lang gehaltenen Bläsern.
Unnatürlicher Höhepunkt ist ein blue-note-lastiger
Jazz-Einschub während eines der letzten, ziemlich
verkrampften social events, die Kane abhält.
Glass Ball ist dann der alles entscheidende Track, in
dem durch Bässe ein Herschiag-artiges Hinter-
grundmotiv erzeugt wird, auf dem sich die Prelude-
Mclodie entwickelt. Es wirkt zudem wie ein Trauer-
marsch. Der Zuschauer ahnt die wahre Dramatik:
Der sterbende Kane behält zuletzt nur das kleine
Dekorations-Glashäuschen mit der künstlichen Mini-
Winterlandschaft in der Hand —mit all den kleinen
Schneeflocken, eines der beiden Symbole seiner
(verlorenen) Jugend.
Den Abschluß bildet wiederum das noch tiefer
gesetzte, aber exzellent gespielte Prelude-Thema.
Bonus Cuts enthält die CD noch zudem: The Night,
Xanadu Music und Dawn. Besonders interessant ist
dabei der mittlere Xanadu-Track, da er den schlei-
chenden Wahnsinn des vereinsamenden Kane
hervorragend ausdrückt, mit einer zunächst mono-
ton zwischen nur zwei Tönen und zwei Harmonien
hin- und hervvabernden Musik, die sich aber lang-
sam steigert und zudem in ein Streichertremolo
übergeht.
Insegsamt: Ein „MusY' für die Bernard-Herrmann-
Liga...
Annette Broschinski + + + + +

Ganze vier Scheiben hat Silva Screen verwendet,
um diesen Filmmusik-Querschnitt auf Tonträger zu
bannen wobei das Tracklisting natürlich alles ver-
eint, was Rang und Namen hat: von King Kong aus
dem Jahre 1993 bis Saving Privat Ryan aus dem



CD's en masse

Jahre 1998 und von A wie Arnold bis Y wie Yared.
Wahrlich eine beeindruckende und umfassende
Sammlung. Die Tracks wurden alle mit dem City of
Prague Philharmonic neu eingespielt, wodurch
gewisse Stücke dem Original im Bezug auf Qualität
und Vitalität nicht das Wasser reichen können.
Trotzdem ist diese Box ein recht erfreuliches und vor
allem abwechslungsreiches H6reriebnis, an dem
sich vor allem (Score)Neulinge oder Compilation-
Liebhabererfreuen werden.
Patrick + + + ~/,

•
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Zunehmender Überdruß gegenüber den meisten
aktuellen Hollywood-Kompositionen fÖrdert die
Bereitschaft, anderswo nach Trouvaillen Ausschau
zu halten, deren musikalische Mittel entweder
unkonventioneller oder ähnlich, dann aber frischer
wirken als bei Frizzell, Mancina, Revell & friends. Da
kommt der Hinweis des Cinema Soundtrack Clubs
gerade recht: der als Import lieferbare polnische
(oder doch ukrainische?) Score Ogniem I Mieczem
(1998/99, international unter dem Titel Fire and
Sword vermarktet) zierte den Novemberkatalog
sogar auf dem Cover. Mag das beigefügte Bild auch
eher brenzlige Erinnerungen an die ZDF-
Weihnachtsvierteilerder siebziger Jahre wecken, so
lotst es doch die Erwartungshaltung in die richtigen
Gewässer. Keine außergewöhnlich subtile, feingei-
stige Musik wartet hinter dem Theatervorhang,
sondern ein opulentes, um Chorvokalisen und
Solopartien bereichertes Szenario mit episch-
ausladenden Musiktableaux, oder anders gesagt: so
ein richtiger Orchesterschinken. Krzesimir Debski -
willkommen in der westlichen Filmmusikfamilie -
liebt wie seine vielleicht etwas zarter beseelten
slawischen Genossen Kilar und Preisner den ver-
dunkelten, breit gepinselten Orchesterklang, der
sich gern pathetisch weitet und den Eindruck er-
weckt, jemand stelle sich auf einer Anhöhe allein
einer von fern anrückenden Reiterhorde. Den Fotos
nach geht es in dem Film auch um eine Taiga-
Pferdeoper, mit Flaggen, Falken und Fallen sowie
schlechtsitzenden Kostümen, kunstbärtigen Schau-
spielern und Lagerfeuermännlichkeit. Debski fängt
all das in markanten Rhythmen und Harmoniewech-
seln ein, die am Ende gar nicht so weit von Golds-
mith entfernt liegen und den Fans von The 13th
Warrior etc. durchaus vertraut vorkommen sollten,
wenn auch gänzlich unabhängig davon entstanden
und dank der originalen Vokaleinlagen mit jenem
wohltuend „osteuropäischen" Touch behaftet, der in
Hollywood so oft nur aufgesetzt wirkt. Im ganzen die
ideale Alibiplatte, um vorbeikommenden Ndrglern zu
sagen, nein, nein, ich habe durchaus auch weniger
geläufige Filmmusik aus Europa im Schrank, und
höre die sogar gern. 71 Minuten sind etwas zuviel
des Guten, und für eine höhere Bewertung fehlen
dann doch die ganz spektakulären Durchbrüche, auf
die man inmitten der vielen faszinierenden Details
vergeblich wartet. Dennoch bin ich für die Bekannt-
schaft mit Ogniem I Mieczem sehr dankbar. Spezi-
ell das von einer wortlosen Frauenstimme intonierte,
gegen Ende heroisch aufgeputschte Piesn Heleny
avanciert in meinem Player zum Marathonläufer.
Und wer gerade einen Polnischkurs an der Voiks-
hochschule absolviert, mag sich an der Lektüre des
schön gestalteten Booklets versuchen. Oder wissen
lassen, welche Sprache das in Wirklichkeit ist.
Matthias Wiegandt + + + y,

:i ..
Als der gelernte Kontrabassist Tony Carey vor
anderthalb Jahrzehnten als drittbester Keyboarder
der Welt aus den Staaten nach Deutschland kam,
ahnte noch niemand, daß er mal Joe Cocker oder
Milva produzieren würde. Noch weniger war denk-
bar, daß er über die Verbindung zu Peter Maffay zu
einer ersten Filmmusik kommen sollte. Das war
1987, und Peter Patzak führte Regie. Nach mehre-
ren Soundtrack-Engagements für N-Serien wie den
guten alten Tatort stieß Carey wieder auf Patrak
und Maffay, diesmal für einen Pro?-Film über eine
Vater-Sohn-Problematik mit einem in den Jemen
ausgewanderten Peter Maffay, der sich als Pfadfin-
der für die aufmüpfigen Freunde seines Film-
Sohnes versucht. Der tastenlastige Score mit Tony
Careys typischem Hammond-Sound hat kaum

Höhen und Tiefen, sondern geht Gberraschend
bündig ins Ohr. War er frGher immer nur mit Songs
an diversen Soundtrack-Alben beteiligt, so ist dies
sein erster kompletter Score. Zwar kommen drei
unverwechselbare Songs zu Gehör, doch es über-
wiegt der Instrumental-Teil. The Houses Are the
Colours of the Hills ist mit der wortlosen, weiblichen
Solostimme gar einem Morricone nicht unähnlich.
Ohne die CD als Easy Listening im weitesten Sinne
bezeichnen zu wollen, geht sie ohne weiteres als
sehr gefällige Untermalung eines ruhigen Abends
durch.
Gordon Piedesack + + + +

Nebst drei Songs — wobei Schauspieler Bob
Hoskins zuletrt das Stück My Special Angel in
Singsangmanier darbietet - präsentiert Mychael
Danna (A Celtic Tale, Ice Storm, Family Viewing)
eine Mischung seltsamer, eigentümlicher Stimmun-
gen, wobei man eigentlich immer darauf wartet, was
einem nun als nächstes erwartet. Regisseur Atom
Egoyan meint im Booklet, dass dies der kühnste und
verwegenste Soundtrack sei, der Danna je für einen
seiner Filme geschrieben habe. Mal beginnt eine
Marschtrommel, worin sich langsam eine vorerst
abstrakte Begleitung zu mischen beginnt: Factory
Drive. Dann wieder schwirren die Streicher in
süssester Art und Weise - beinahe wie anno dazu-
mal die Musik zu Biene Maja (seltsamer Vergleich,
ich weiss...) im Fernsehen —wobei dann aber die
Melodie plötrlich wieder ins Abstrakte weggleitet.
Heart Strings kommt daher wie in einem Film der
fünfziger Jahre, und man sieht förmlich den
gluschtigen Hollywood-Star, wie er sich mit einer
Film-Diva herumräkelt.
Und dann ist da noch das irische Musikelement: So
in Lost Child, wo Kate Crossan eine ruhige keltische
Melodie vorträgt, subtil begleitet u.a. von einem
Akkordeon. Und auch in Rest in Peace verwendet
Danna keltische Stilelemente, wiederum von Cross-
ans Stimme mitgetragen.
Liest man die Inhaltsangaben des Filmes, könnte
dieser etwas ungewöhnliche Soundtrack recht gut
zum Film passen.
Andreas Schweizer + + +

.i
Als einer der grössten Flops der Filmgeschichte ging
der 1980 gedrehte Film Rasse the Titanic in die
Filmgeschichte ein — immerhin kostete das Werk
damals stattliche $ 40 Millionen, eine für damalige
Zeiten unglaubliche Summe. Mit dem miserablen
Abschneiden am Ticketschalter ging auch eine
mögliche Soundtrackveröffentlichung baden. John
Barry Fans trauerten dem Umstand lange hinterher,
bis Silva Screen die (halbe) Filmmusikwelt mit der
Nachricht einer bevorstehenden Neueinspielung
aufhorchen liess. Nic Raine dirigiert die City of
Prague Philharmonic in einer bestechenden Auf-
nahme.
Barrys Musik hält das bereit, was man sich vom
Engländer ervvartet. Nichts mehr, aber auch nichts
weniger. Noble Themen in grossorchestralem
Ambiente, deftig ausgestattet mit fetten Passagen
der Hörner, massig unterlegt mit einem dicken
Streicherteppich, fast bis zum Exzess getriebene
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Repetitionen einfacher Grundstrukturen. Rasse the
Titanic ist eine melancholisch düster gefärbte
Abenteuermusik mit einigen delikaten Momenten
(The Sicilian ProjecbDog Attack), vorausblickenden
Arrangements kommender Arbeiten (man hört
deutlich Somewhere in Time und Out of Africa) —
wie auch immer man dies bewerten mag —und dem
so familiären Barry Klang, der seit Mitte der 70er
Jahre vom Komponisten gehetg und gepflegt wird.
Das Fazit bleibt dasselbe: John Barrys Sound ist
unverkennbar, oft fast penetrant autonom, dennoch
passt dieses Ambiente so pertekt zu grossen Träu-
men wie diesem Titanic Projekt oder einem Flug
über Afrika, dass man fast meinen könnte, gewisse
Filme seien geradezu wie für John Barry gemacht.
Philippe +++

Für diesen N-Zweiteiler zeichnet Hailmark Enter-
tainment verantwortlich, selbige produzierten im
Vorjahr Merlin, ebenfalls mit der Musik von Trevor
Jones versehen. Sehe ich mir die Namen der an der
Musikproduktion beteiligten an, stelle ich fest, dass
es das gleiche Team ist wie bei Merlin, einschliess-
lich dem London Symphony Orchestra. Das klingt
vielversprechend, na hören wir mal.
Das Ganze beginnt düster-geheimnisvoll mit einem
kleinen Vocalpart und geht dann in einen treibenden
Drumrhythmus über. Nach einer Minute horcht man
auf, ein Lächeln überzieht das Gesicht: au schön,
das kennst du ja, fast gleichzeitig drängt sich einem
die Frage auf „was zum Kuckkuck macht Der letzte
Mohikaner in Ägypten?". Aber mal Spass beiseite.
Der Komponist hat tatsächlich sein brilliantes The-
ma aus The Last of the Mohicans recycelt und als
Hauptthema dieses Scores benutzt. Dagegen ist
eigentlich nichts einzuwenden, es ist immer noch ein
tolles Stück Musik, schade ist nur, dass es das
wirklich einzig überragende an diesem Score ist.
Sehr schon ist noch The Tomb of Kings. Der Track
beginnt ähnlich wie attraktive, alte Monumentalfilm-
musik, um dann ruhig und romantisch mit leicht
exotischem Einschlag weiter gefGhrt zu werden. Von
ähnlichem Kaliber sind auch Prayer To Isis und To
Speed You an Your Way, zwei sehr schöne melan-
cholische Stücke, welche von gefühlvollen, weichen
Streichern und Bläsern dargeboten werden.
Rome Decrees und The Roman Forum sind kraft-
voll, sehr percussive Partituren, teils recht Action
orientiert und mit Sicherheit gehören sie zu den
besseren Momenten dieses Scores.
Etwas daneben sind für mich die Vokalparts, beson-
ders in Egypt Is Yours For One Day wird das ganze
noch durch Synthesizer und diverse exotische
Beigaben zu einem Gemisch verquillt, welches eher
zu einem billigen Erotikfilm passen würde.
Eigentlich schade, aus diesem Score wäre mehr
herauszuholen gewesen, und dass Trevor Jones
das kann, hat er an anderer Stelle schon bewiesen.
Als Fazit lässt sich sagen,dass wir hier einen pas-
sablen Score mit einigen Schwächen haben. Aber
nach dem ich den Film gesehen habe, muss ich
fetstellen, dass die Musik noch mit Abstand das
gelungenste daran ist...
Ronald Kuss + + +

Wieder einmal ein etwas ruhigerer Score von James
Newton Howard; im Vordergrund ein Orchester, ein
Hauch von Synthesizern, eine Prise Unheimlichkei-
ten und fertig ist der Soundtrack. Naja, leider etwas
kurz geraten, denn von der Dreiviertelstunde Musik
wird über die Hälfte von NoScores belegt, und somit
bleiben gerade einmal gut zwanzig Minuten für
Howards Anteil. Eigentlich viel zu wenig, als daß er
seine Wirkung voll ausbreiten könnte...
Viele der Stücke erinnern sehr an die Allen-Saga -
dunkel und unheimlich. Disharmonische, gezogene
Streicher, plötrlich unterbrochen von schmetternden
Bläsern, und auf einmal ist alles wieder still. Un-
heimlich still. Das Thema, daß im Opener von einem
Klavier vorgetragen wird, taucht leider nicht sehr oft
auf während des Scores. Es klingt ansich eher
melancholisch als unheimlich. Hinzu kommen häufig
Dissonanzen, teils unterstrichen von einem Chor,
teils mit Klavier oder Glocken ausgeschmückt, die
ein Gegenstück zu hektischen, percussion- und
bläserdominierten Stücken bilden. Erst gegen Ende



CD's en masse u pr2sentiert, rezensiert und bewertet

des Scores erscheint das Thema wieder, dem
Opener ähnlich, klar und deutlich vernehmbar.
Allerdings nur, um im letrten Track völlig zu ver-
stummen und ein paar leisen Streichern Platr zu
machen, die letrtlich in einem unervvarteten Höhe-
punktausklingen.
Man hätte mit Sicherheit viel mehr aus diesem
Thema machen können, als es auf dieser CD der
Fall zu sein scheint. Zwanzig Minuten reichen nun
einmal nicht unbedingt aus, eine gewisse Atmo-
sphäre aufzubauen, in die der Zuhörer sich hinein-
versetzen kann. Dieser Score ist, wie so viele in
letzter Zeit, wieder einmal zu kurz geraden. Schade
eigentlich, denn das, was uns Howard hier bietet,
klingt nach mehr.
Markus Holler + + +
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Eröffnet wird der Silberling durch den Track Sum-
mer, der mit einem exquisiten Thema aufwartet und
zugleich das Herzstück des Soundtracks darstellt.
Die wunderschSne Melodie, ein einprägsamer
Ohrwurm, wird dabei meistens vom Klavier vorge-
tragen und erhält durch die mal dezenten, mal
dominanten Streicher ein optimales Fundament mit
einem gelegentlich asiatischen Touch. Dieser
asiatische Einfluss ist besonders zu Beginn von Mad
Summer, mit seinem dominanten Einsatz von
diversen Schlagwerken sehr prägnant und einfalls-
reich. Ein zweites, nicht minder attraktives Motiv
erklingt erstmals in Kindness und dann später
nochmals in Angel Bell und Two Hearts: harmoni-
scher und süffiger Edel-Pop, ebenfalls vorwiegend
vom Klavier interpretiert. Stilistisch serviert uns Joe
Hisaishi eine Mischung aus Ryuichi Sakamoto und
David Foster, welche mühelos begeistert. Ein
absolut bezauberndes Album, welches leider in der
Masse der Veröffentlichungen untergegangen ist.
Welche Schande)
Fazit: Der absolute Geheimtip für alle Liebhaber von
meloditisen (Kiavier)Scores, den man.sich unter gar
keinen Umständen entgehen lassen sollte.
Patrick + + + + ~/_

Bette Davis hat viele gute Leinwanddarstellungen
abgeliefert -dies ist eine der besten, obwohl der
Film sich nicht so konzentrisch um ihre Figur dreht,
denn die im Titel genannte „Eve" wird von Eleanor
Parker mit erstaunlicher Entwicklungsfähigkeit
gespielt. George Sanders, Hugh Marlowe, Gary
Merrill und andere Charakterdarsteller komplettieren
in diesem eher wie ein Theaterstück funktionieren-
den Drama All About Eve (1950) das Feld. Alfred
Newman nicht zu vergessen, der im Hauptthema mit
seinen Fanfaren den Aspekt der Darstellung hervor-
hebt, außerdem ein kapriziöses Thema für Eve
ausbreitet. Über weite Strecken des Films werden
Gefühle eher über Erzählungen und Erinnerungen
als durch Zeigen vermittelt, und Newman muß sich
darauf beschränken, die Essenz des Erzählten zu
ertassen, vor allem die bemerkenswerte Kame-
rafahrt zu nutzen, um sich dranzuhängen. Späte-
stens im dritten Stück dürfte jeder Hörer die Hand-
schrift Newmans erkannt haben. Er war unter den
großen Hollywood-Komponisten sicher immer der
Anfälligste für Übersentimentalisierungen, und

einige der Geigenschluchzer kommen uns Heutigen
sehr fern vor. Dabei überhört man dann, wie eng
verzahnt die formalen Elemente sind, wie intensiv
sich Newman über die Konstellation der Haupttigu-
ren Gedanken gemacht hat. In einem der besten
Einführungstexte für eine Filmmusik-CD zeichnet
Doug Adams diese Linien nach.
Auf den Klassiker All About Eve folgt eine knappe
Viertelstunde aus Leave Her To Heaven (1945),
den ich noch nie ganz angeschaut habe, weil die
Hauptdarsteller Gene Tierney und Cornel Wilde
offensichtlich ihres guten Aussehens wegen gewählt
wurden, in der Darstellung aber zu unbeteiligt
wirken, um überzeugen zu können. Die sieben
ausgewählten Passagen Newmans folgen ganz den
spätromantischen Spuren und Konventionen. Von
daher kann man sich die nur im Direktversand
erhältliche CD wohl eher sparen als Newmans beste
Filmkompositionen. Fertigung und klangliche Aufbe-
reitung sind allerdings exzellent.
Matthias Wiegandt + + +

Die wievielte Vertilmung der „Weihnachtsgeschich-
te" von Charies Dickens hier wohl vorliegt? Sei's
drum, die Musik zur N-Version mit Patrick Stewart
(vielen als Captain Picard aus der Next Generation
bekannt) schrieb Stephen Warbeck und gestaltete
sie recht einfallsreich, allerdings weniger durch
einen Score „aus einem Guss", als vielmehr durch
eine Aneinanderreihung verschiedenster Versatz-
stücke. Gleich zu Anfang intoniert er ein Begräbnis
durch einen Trauermarsch, der für viele nachfolgen-
de Passagen Leitmotiv sein wird; Schwermut kommt
auf. Ähnliche musikalische Passagen bestehen aus
harmonischen, stets aber ernsten Zusammenklän-
gen jeweils einer dominanten, langgezogenen
Melodie in den hohen Streichern oder Holzbläsern,
die von einer gegenläufigen, schnelleren Melodie
der Harmonieinstrumente begleitet wird, sich aber
nicht zu einer Fuge weiterentwickelt.
Zur Weihnachtszeit offensichtlich bitter ntitig, um
„authentische" mitteleuropäische Weihnachtsstim-
mung zu erzeugen, so ist äuch hier ein Turmblasen
in den Score eingebaut (O' Little Town of Bethle-
hem). Auf angenehme Art versttirend wirkt Marley's
Ghost: Genau das Richtige, um allmählich spukig zu
werden. Flirrende Streicher leiten die drei aufeinan-
dertolgende Tracks mit der Gespenster-und-
Schicksalsthematik ein, auch mahnende Glocken
erklingen.
Englische Folk-Atmosphäre kommt in der Abfolge
Fizziwig's Party auf. Von einer Polka bis zu einem
volkstümlichen Walzer wird hier in typischer Gast-
wirtschafts-Besetrung der menschliche Kontrapunkt
zum unmenschlichen Verhalten von Scrooge ge-
setrt. Dieser greift letzteres musikalisches Thema in
einem nachdenklichen Part langsamer gehalten auf.
Des weiteren findet sich auch das Weihnachtslied
„Stille Nacht' (Silent Night) in vielerlei verschiedenen
Sprachen und am Schluß von einem Operntenor
gesungen. Auch The First Noel enthält ein von
Männern gesungenes Weihnachtslied. Gegen Ende
der CD erscheinen mehrfach Varianten des Trauer-
marsch-Motivs, teils tatsächlich als Trauermarsch,
teils als unheilschwangere Motive der Geistermusi-
ken.
Neben den schicksalsschweren Tracks würzen auch
kurze, verträumte Klavierpassagen mit einfachen
Liedmotiven des Score. Nach diversen Irrungen und
Wirrungen sowie dem Einsatr eines Kirchen-
Chorals, Songs mit englischem Lokalkolorit und
auch bewußt unprofessionell gespielten Klavierpol-
kas kommt es zum Schluß hin zur erwarteten
Läuterung unseren Helden Scrooge, und in den
letrten beiden Tracks (A different side to Scrooge,
The End) schwenkt die Orchestermusik positiv
aufgehellt ins frohsinnig-gemütvolle Dur um (wie-
derum mit Weihnachts-Bläsern).
Besonders die „finsteren" Stücke zeigen die Fähig-
keit von Stephen Warbeck, kunstfertige Musikalität
zu entwickeln und richtig einzusetren. Durch die
extrem heterogene, N-typische Reihung der sehr
unterschiedlichen Stücke kommt es jedoch nie zum
„Ausleben" und Entwickeln dieser Musikzüge; sie
gehen schlicht ein wenig unter. Dennoch handelt es
sich insgesamt um eine solide Musikzusammen-
stellung für ein stark präjudiziertes Thema, was ja
als Problematik auch nicht zu unterschätren ist.
Annette 8roschinski + + +
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Die kleinen englischen Ealing-Studios bleiben nicht
nur ihrer gepFlegten Komödien wegen unvergesslich,
während ihrer Blütezeit in den 40er- und 50er-
Jahren waren sie in vielen Genres zu Hause und
dabei immer auf Qualität bedacht. Davon legt auch
„The Ladykillers — Music from those glorious Ealing
Films" Zeugnis ab, Suiten und Themen von zwölf
Filmen sind hier versammelt. Für mich ist dies der
beste Silva-Screen-Sampler seit langer Zeit.
Mit The Ladykillers gab der relativ unbekannte
Tristram Cary seinen Einstand ins Filmgeschäft, und
er hat für die vorliegende Aufnahme eine rund
viertelstündige Suite aus seinem Score erstellt. Wie
im Film Mrs. Wilbertorce, demontiert auch Cary die
zu Beginn skrupellosen, als Musikanten getarnten
Verbrecher, gibt sie der Lächerlichkeit preis, und
lässt sie schliesslich pathetisch sich gegenseitig
meucheln. Die an sich bedrohliche Grundstimmung
der Musik wird immer wieder untervvandert, sei es
durch das nostalgische, spieldosenartige The last
Rose of Summer, das die alte Lady charakterisiert,
oder durch die eingeschobenen Menuette von
Boccherini und Haydn, die die Bande zu üben
vorgibt. Die Musik weicht ab und zu etwas vom
Original ab, das gilt insbesondere für das Finale, das
hier zum ersten Mal so erklingt, wie es von Cary
konzipiert war.
Vom Kampf um eine unrentable Bahnlinie erzählt
The Tittfield Thunderbolt, das gibt Georges Auric
Gelegenheit, gehörig Dampf abzulassen, während in
Whisky Galorel die Musik von Ernest Irving keinen
Zweifel darüber auflcommen lässt, aus welcher
Region das Getränk im Titel stammt. Dramatischer
klingts bei Alan Rawsthorne mit seiner für einen
Kriegsfilm aussergewöhnlich nachdenklichen Musik
zu The Cruel Sea und ekstatischen Karnevalsklän-
gen zu einem Kostümfilm mit dem makaberen Titel
Saraband for dead Lovers. Für packende Htirer-
lebnisse sorgen auch Gerard Schurmann mit dem
Fliegerdrama The Man in the Sky und John Ireland,
der nur einen einzigen Film vertonte, das Aussie-
Drama The Overlanders.
Es spielt die Royal Ballet Sinfonia unter Kenneth
Alwyn, und das Booklet gefällt durch seine liebevolle
Aufmachung mit der originalen Ladykillers-Grafik.
Wer das Aussergewdhnliche schätrt, sollte hier
zugreifen.
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Das gilt auch für „The Film Music of Georges Auric"
von Chandos. Auric, der in den 20er-Jahren als
Mitglied der rebellischen Gruppierung „Les Six", der
auch Honegger und Milhaud angehörten, das
französische Musikleben aufmischte, war sowohl für
den Konzertsaal als auch international für das Kino
tätig. Vorliegender Sampier verschafft einen Über-
blick auf sein Wirken in England. Wie bei „Ladykil-
lers" wechseln sich Dramen und Kombdien ab, und
The Titfield Thunderbolt, Passport to Pimlico und
The Lavender Hill Mob sind auf beiden Silberlingen
vertreten, letzterer bei Chandos jedoch ausgedehn-
ter. Und dafür ist man dankbar, denn es handelt sich
um äusserst kurzweilige, zu Beginn und am Ende
feierliche Musik, die der Geschichte eines kleinen
Bankangestellten (Alec Guinness) dessen Traum
vom grossen Reichtum von kurzer Dauer ist, den
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passenden Rahmen gibt. Unbeschwert zeigt sich
das Orchester bei Passport to Pimlico, wo ein
Stadtteil von London plötzlich seine Unabhängigkeit
erklärt und sich verbarrikadiert. Unterhaltsam ist
auch Alec Guinness als Father Brown, und man
hört, mit wie viel Spass Georges Auric die profanen
und sakralen Abenteuer des Amateur-Detektivs in
der schwarzen Soutane vertolgt.
Markerschütternde Momente bietet die Musik zum
gelungenen Horror-Episodenfilm Dead of Night,
während der Grusel in The Innocents mit seinem
vom Sopran getragenen Main Title wesentlich
subtiler ist.
Ganz anders die Tanznummern zur Toulouse-
Lautrec-Bio Moulin rouge von John Huston; der
Walzer wurde später als Song from Moulin rouge
zum Hit und dürfte Aurics bekannteste Melodie sein.
It always rains an Sunday erzählt von einem
flüchtigen Sträfling, der bei seiner ehemaligen
Geliebten untertaucht; Aurics energiegeladene
Musik spielt auf der Klaviatur der menschliche
Emotionen und macht auf den selten gezeigten Film
neugierig.
Die CD demonstriert die Vielseitigkeit Aurics, des-
sen Kompositionen von der BBC Philharmonic unter
Rumon Gamba sehr wirkungsvoll interpretiert
werden. Optisch ansprechend liefert das Booklet,
wie immer bei Chandos dreisprachig, einige Infor-
mationen zu Komponist und Filmen. Unbedingt
empfehlenswert.
Andreas Stiess
The Ladykillers + + + +
The Film Music of Georges Auric ++++
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Die von Joel McNeely mit verschiedenen Musiker-
Kombinationen im September 1999 neu eingespielte
Doppel-CD mit allen 7 Beiträgen Bernard Herr-
mann's zur Twilight Zone-Filmserie in den Jahren
1953 bis 1963 lassen sich kaum sinnvoll zusam-
menfassen. Allen Aufnahmen gemeinsam sind
jedoch die hervorragende Qualität und die Sorgfalt,
die der Neueinspielung angediehen lassen wurde.
Der erheblich unterschiedliche Stil der 7 Episoden
jedoch verlangt eine chronologische Auseinander-
setzung damit:
Die Main Titles / End Titles
Über geheimnisvoll schwirrenden und gleichsam
„glitzernden" Harten entwickelt sich ein langgezoge-
nes, sich nur allmählich auflösendes, scheinbar
monoton wirkendes Melodiethema. In der ersten
Variante erscheint es noch recht massig, mit um-
fangreicher Besetzung (CD1lTrack 1). Es wird
wesentlich schneller und abstrakter umgesetrt im
Twilight Zone Theme (CD1/Track 29) und erscheint
im Twilight Zone Theme (2nd Revision) auf
CD1/Track 40 nochmals abstrahiert, zu einer eher
jazzhaften Abart mit „quäkenden" Posaunen.
Wiederum wie der ursprGngliche Main Title formu-
liert, sprich: mit langgezogenen Melodie- und Har-
moniezügen ausgestattet, erscheint der End Title
(CD1/Track 52), der in einer interessanten Schluß-
wendung endet („Mini-Fanfare").
Auf der zweiten CD erscheint dann das New Twilight
Zone Theme Opening (CD 2/Track 1), straff von
Bläsern intoniert, die in eine von Glocken unterlegte
Harfenharmonik übergehen.
Das New Twilight Zone Theme Closing (CD 2lTrack
41) ganz am Schluß ist prächtig, aber nicht zu breit
angelegt.
CD 1 /Episode 1 / Where's Everybody (1959)
Ein verzweifelter Mann sucht in einem Städtchen
nach weiteren Menschen, alles ist jedoch verlassen.
Schlußendlich war er jedoch im Zuge einer Raum-
flug-Vorbereitung in einer Art Isolations-Container
und erwacht nach 2 Wochen aus dem Schlaf.
Das Thema ist vorgegeben: Tiefsitzende Furcht vor
vollständiger Isolation und zunehmender Vereinsa-
mung sowie das daraus erwachsende, ständige
Weitersuchen nach eventuellen Artgenossen (Der
Mensch ist ein Rudel- bzw. Horden-Säugetier!)
führen zu einer sehr resignativen Musik mit einem
sich ständig wiederholenden Drei-Ton-Motiv, zum
Teil mit Psycho-artigen Abwärtssequenzen der
Streicher, zwischendurch in dramatischeren Passa-
gen auch schnelleren Tempi und aufgeregtem
Staccato, teils auch in irrsinnig wirkenden Dissonan-
zen und schrillen Höhen.

Höhepunkt ist der leider sehr kurze Track The
Bufton, in dem sich offensichtlich die Auflbsung
anbahnt: Er wird wiederum wie in einem letzten,
verzweifelten Aufbäumen im Wettlauf gegen die Zeit
von einem Hintergrund-Uhrticken begleitet; hier
entwickelt sich auch ein völlig abweichendes, jedoch
sehr schönes, trauriges Motiv gegen den gleichblei-
benden („tickenden") Baß.
CD 2 /Episode 2 / Walking Distance (1959)
Ein junger Mann fährt zufällig durch seine alte
Heimatstadt, gerät dabei jedoch zufällig auch in eine
Art eigene Zeitreise, in dem er die Menschen seiner
eigenen Kindheits-Zeitebene trifft — sich selbst
inklusive. Nach einem „irreversiblen" Unfall seines
jugendlichen alter ego mahnt ihn (den durchreisen-
den Adultus!!) sein Vater (!), Vergangenheit Ver-
gangenheit sein zu lassen, selbige nicht zu beein-
flussen (und damit die Zukunft) und in seine eigene
Zeit zurückzureisen.

Die Musik für dieses eher banal-moralisch wirkende
Thema ist Herrmann ganz außerordentlich zart und
melancholisch geraten, mit durchweg dominieren-
den, meist hohen Streichern. Man würde viel eher
eine besonders verwickelte und natürlich traurig
endende Liebesgeschichte dahinter vermuten.
Zunächst überwiegen natürlich die schönen, ja
schönenden Elemente, welche die Verklärung der
eigenen Jugendzeit ausdrücken (unter der ja viele
Menschen leiden), bis — ab Track 22 / The House —
zunehmende traurige Moll-Motive, dann verstören-
de, dissonante Elemente hinzukommen. Interessant
ist jedoch schon davor Memories, das Ähnlichkeiten
zu ernsten, aber nicht traurigen Passagen des
finnischen Komponisten Jea~ Sibelius und seiner
kompositorischen Auffassung des „Nordens” in
seinen Symphonien aufweist.
In The-Merry-Go-Round kippt die Stimmung ins
leicht Irrsinnige —die sehr hohen, sirrenden Strei-
cher kreiieren großes Unbehagen, ja Unwirklichkeit
— bis sie immer weiter in die Tiefen abgleiten. Die
nachfolgenden Stücke verarbeiten dies Motiv teil-
weise nochmals und leiten dann innnerhalb des
Tracks Martin's Summen auf faszinierende Weise
vom Wahnsinn in ein überaus friedvolles Pastorale
über, das von Auflösung zu Auflösung allmählich in
ein gelöstes Dur hinuntergleitet. Das Pastorale wir
noch mehrmals aufgegriffen und nochmals von
hohen Streichern kommend, aber in wesentlich
kleinerer Besetzung wiederholt, um dann in das
Finale überzugehen. Dies endet mit dem Hauptmo-
tiv, leichtwehmütig, aber friedvoll umgesetzt.
CD 1 /Episode 3 / The Lonely (1959)
In ferner Zukunft bekommt ein vereinsamender
Strafgefangener auf einem weitab gelegenen „Ge-
fängnisplaneten" (!) von einem mitleidigen Bewa-
cher eine Androidin vermittelt. Selbstverständlich
verliebt sich der Mann und gewöhnt sich an seine
neue, völlig menschlich wirkende Genossin, und erst
als er wegen des Erlassens seiner restlichen Straf-
zeit den Planeten vorzeitig verlassen darf und die
„Frau” ihn nicht begleiten darf, kommt es zur Kata-
strophe: Der Bewacher erschießt die Androidin, die
so auch zum ersten mal als solche eindeutig er-
kennbar wird, und der Mann muß allein weiterzie-
hen, desillusioniert und zutiefst erschüttert. Was war
nun der bessere Zustand?
Hierbei wählte Herrmann einen völlig anderen
Ansatr als zu den ersten beiden Episoden: Ein recht
kleines Ensemble, das sehr vom Einsalz des nim-
mermüden Vibraphones lebt, zusammen mit teils
gestopften Posaunen (mal gleichzeitig, mal im

Chorus-and-response-Vertahren, wie miteinander
sprechend) ergibt, wenn man so sagen darf, eine
Art „Science-Fiction-Para-Jazz". Insbesondere das
Intro-Thema entspricht dem und würde auch gut zu
einem depressiven Gin-Tonic-Abend auf einer New
Yorker Hochhaus-Dachterrasse passen! Einzige
Ausnahme bildet The Stars, denen Herrmann
wieder einmal mit überaus schonen Harten- und
Glockenspiel-Passagen huldigt, zu denen erst
später und harmonisch passend die Bläser dazusto-
ßen. Die dissonanten End-Harmonien deuten den
oben erwähnten Seelenzustand des Gefangenen an
und leiten in den erneut unendlich einsam wirken-
den Final-Track ein, der das Intro wieder aufgreift.
CD 1 /Episode 4 / Eye of the Beholder (1960)
Es handelt sich hierbei um die Geschichte einer
Frau mit einer entstellenden Gesichtsdeformation,
die einer letzten, überhaupt noch möglichen Opera-
tion unterzogen wird, nach derem eventuellen
(nochmaligen, daher die Tragik) Scheitern die Frau
zu einer Kolonie „ähnlich Deformierter" deportiert
werden soll. Nach dem Erwachen aus der Narkose
sehen jedoch alle anderen Menschen deformiert
aus, nur sie selbst endlich nicht mehr (siehe Titelbild
der CD und Coverbild auf CD 1); die Frau dreht
durch. Nach einem Fluchtversuch kommt sie dann
schlußendlich doch in die Kolonie (?).
Hier ist der musikalische Ansatr Herrmann's weder
harmonisch, noch jazz-artig, sondern wirklich „aber-
ranY': Ein zeitloses, ziemlich langsames, gegenläufi-
ges Auf und Ab von Vibraphon- und Harten-
„Arpeggios", die eigentlich schon keine Arpeggios
mehr sind, sondern wohlgesetzte Einzeltöne (in zwei
Stimmen), teilweise noch von einem einsamen
Bläser begleitet. Nur im Zuge der inhaltlichen Krise,
die mit dem Track The Plea und Lead In allmählich,
ab The Last Bandage / Hysteria unabwendbar
hereinbricht, wird sowohl das restliche Musikeren-
semble aktiv als auch die Musik disonant und laut,
um in The Revelation wieder in das gleichförmige
Auf und Ab und Auf und Ab der musikalischen
Hauptthemen überzuschwenken. Dies ist keine ganz
einfache Kost und es fragt sich, wer hierbei auf eine
SciFi-Episode gekommen wäre, hätte er raten
müssen. Interessant ist der Ansatz jedoch allemal,
obwohl man hier den Originalstreifen besser einmal
sehen sollte.
CD 2 /Episode 5 / Little Girl Lost (1962)
Obwohl ktirperlich auf mysteriöse Art verschwunden,
ktinnen Eltern ihre kleine Tochter noch akustisch
wahrnehmen. Ein zu Hilfe gerufener Wissenschaftler
stellt den Verbleib des Mädchens in einer anderen
Dimension fest, findet die „Passage" und hilft dem
Vater, die Kleine wieder zurückzuholen.
Im Stile eines bizarren Adagiettos entwickelt Herr-
mann für diese nur im kleinen Ensemble besetzte
Musik eine minimalistische Melodie, die hauptsäch-
lich von einer Viola d'amore (Instrument der Viola-
Familie, Altlage) getragen wird. Laut CD-booklet
hatte Herrmann die Musik von Anfang an für eine
bestimmte Interpretin, Virginia Majewski, vorgese-
hen, die bereits in On Dangerous Ground die
Viola-d'Amore-Soli gespielt hatte. Hauptsächliche
Rolle der 4 Harfen ist es, über zwei gegenläufig
agierenden Tonlinien eine regentropfenartige Hin-
tergrundgestaltung zu schaffen. Passagenweise
erhalten auch die 4 Flöten und/oder die Harfen ihre
vordringliche Bedeutung, besonders auch schöne
Harten-Läufe finden sich, wie Herrmann sie gern
auch für geheimnisvolle Höhlen, Unterwassertiefen
und Ähnliches einsetzt (Third Dimension). Aber auch
recht wüstes Geflöte und Geharie wird verwendet
(Fourth Dimension, mit einem kurzen staccato-
Mclodiemotiv, das einem Kinder-Schmählied äh-
nelt). Insgesamt ist die Musik für die Episode ein
abstrakter, sehr interessanter Ansatz.
CD 2 /Episode 7 / Living Doll (1963)
Eine mysteriöse, sprechende Puppe („Talky Tina")
bringt nach vorher angebrachter Warnung den
bbsartigen Vater eines kleinen Mädchens um.
Hierbei verkehrt Herrmann eierlei musikalische
Erwartungen ins grunsätzliche Gegenteil: Anstelle
von drollig-verspielten Motiven, von hohen Strei-
chern gespielt, besetrte er das Living-Doll-
Ensemble mit einer Baßklarinette, 2 Harfen und
einem glockenspielartig klingenden Stahlplattenkla-
vier (Celesta). Durch die gedehnte Melodik und das
permanente Vorherrschen der sehr tiefen Töne der
Baßklarinette entsteht eigentlich zu keiner Zeit ein
wirklich „kindliches" oder verspieltes Motiv, sondern
eine Art Farce. Spätestens durch diese Instrumen-
tenwahl, also das tiefe Blasinstrument für die spre-
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chende Puppe, wird diese Form der Kammermusik
zur Bedrohung und nicht zur akustischen Unterstüt-
zung des Aspekts vom Spielzeug.
CD 2 /Episode 8 / Ninety Years Without Slumbe-
ring (1963)
Ein über alle Maßen abergläubischer Mann kultiviert
den Aberglauben vom eigenen Ableben, falls die
geerbte, alte Großvateruhr nicht mehr tickt. Auf
Umwege gerät jene in einen Nachbarhaushalt und
somit außerhalb der Kontrolle des Abergläubischen.
Nach Durchleben von Panik und fast schon Selbst-
aufgabe faßt sich unser Held im Angesichte des
Todes durch Selbstbesinnung und Überwindung
wieder —und überwindet schlußendlich sich selbst
und seinen Aberglauben, um am nächsten Morgen
putzmunter wieder aufzuwachen.
Das zu Beginn einsetzende Musikstück ist eine Art
langsamer Ländler, getragen von einer ähnlich
kleinen Besetrung wie in Living Doll: Flöte, Oboe, 2
Klarinetten, 1 Harte und ein Vibraphone. Das Auf
und Ab im Baß symbolisiert das Ticken. Eher
deprimierte Passsagen wechseln mit frbhlichen ab.
Die Abfolge der gesamten Tracks, die übrigens alle
Ninety Years mit fortlaufenden rbmischen Numerie-
rungen heißen, ergibt insgesamt einen fast stumm-
film-begleitenden Effekt. In Track Ninenty Years Xll
ist ein amerikanisches Liedmotiv eingebaut, das im
booklet als „My Grandfather's Clock" zitiert wird.
Besonders die beiden letzteren, sehr sparsamen
Kompositionen von Bernard Herrmann lohnen
allemal das Hineinhören, sind jedoch nicht sonder-
iich gängig, sondern eher „sperrig" zu hören.
Gesamturteil: Die vorliegende CD ist ein interes-
santes Juwel, jedoch nicht für's Schnellhineinhören
geeignet. Die anspruchsvollen, teils minimalisti-
schen Kompositionen verlangen eine gewisse
Konzentration und seien daher eher den Freunden
auch experimenteller, moderner (Film-)Musik emp-
fohlen. Herrmann-Freaks brauchen die Doppel-
scheibe sowieso...
Annette eroschinski + + + +

Manchmal sind Rezensionen einfach eine harte
Nuss. Das manifestiert sich darin, dass a) niemand
etwas über eine bestimmte CD schreiben will, b)
man die CD mehrere Male hervorkramt und dann
doch wieder frustriert auf den Stapel „noch anhören"
legt und c) man sich einfach durchringen muss, die
Musik wirklich durchzuhören. Das muss nicht an der
Qualität der Musik liegen. Im Falle von Est Ouest ist
es eher eine Frage der „persdnlichen Zugängiich-
keiY' und die strahlt die CD zumindest für mich
überhaupt nicht aus. Patrick Doyle hat sich nach
seiner schweren Krankheit erneut mit Regis
Wargnier zusammengeschlossen, mit dem er schon
bei Indochine und Une Femme frangaise gearbeitet
hat. Seine neue Komposition ist durchaus komple-
xer als die beiden eben genannten Werke, aber
auch unzugänglicher, irgendwie distanzierter und,
kann ich es Oberhaupt so ausdrücken: freudloser?
Oder biegt das vielleicht an der osteuropäischen
Ader der Musik, die insbesondere natürlich im
Schlussstück The Land vollends durchbricht (oje...).
Einerseits fehlt mir ein griffiges Hauptthema (Haupt-
ausrede Nr. 1 wenn einem ein Score weniger gefällt,
ich weiss, aber sonst fast ein sicherer Wert bei
Doyle), andererseits ist die undankbare Sequenzie-
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rung der CD, die mit slavischen Chbren unpassend
passend (weil filmdramaturgisch natürlich gerecht-
fertigt, aber wer will das hören?) durchsetrt wurde,
mitschuldig am Missfallen. Eigentlich hat Est Ouest
sonst ja alles, was einen Doyle'schen Score aus-
macht, dynamisch fliessende, temporeiche und auch
ausdrucksstarke Momente, orchestral gefestigt und
unverkennbar in seinen Arrangements, es kommt
kurz sogar Much Ado About Nothing Stimmung
auf, aber wirklich neues bietet uns der Schotte hier
nicht (Ausrede Nr. 2).
Aufgenommen wurde der Score an verschiedensten
Lokalitäten: Das Orchester in Sofia (Bulgarian
Symphony Orchestra), die Klavierpassagen von
Emanuel Ax (bestandener Sony Pianist...) in New
York, andere Teile in London und Kiew.
Matthias, der nächste Doyle gehört wieder dirl
Philippe + + +

.ii
Das macht im Schnitt gut eine Minute pro Track. Wir
befinden uns in einer britischen Fernsehserie,
genauer gesagt der dreiteiligen Show The Scarlet
Pimpernel, einem Vertreter aus der Abteilung
Perücken. Gewiß handelt es sich dabei um eine
Neuadaption des gleichnamigen Romans der
Baroneß Orczy, bereits mehrtach zu spielfilmischen
Ehren gelangt. Die Guillotine läßt, wir schreiben das
Jahr 1789, wieder einmal sämtliche franzdsischen
Köpfe rollen. Sämtliche? Nein, denn ein mysteriöser
Fremder rettet ständig Delinquenten vor dem Scha-
fott, was die Henkersleute naturgemäß in Wallung
versetzt.
Falls diese ritterliche Geschichte auch neuerlich mit
Geschick umgesetrt worden sein sollte, lohnte sich
zur Abwechslung der aufmerksame Blick in die N-
Zeitungen. Die Anschaffung der Fernsehmusik
hingegen dürtte vor allem Fans des tschechischen
Rockgitarristen Michal Pavlicek reizen, dessen
Geschichte manche Parallele zur Handlung der
Serie aufweist, stand seine Band im kommunisti-
schen Prag immerhin auf dem verbotenen Index,
weshalb die Raubkopien als Schätre im Untergrund
kursierten. Mittlervveile schürft Pavlicek sein Gold im
Westen, und hier versucht er sich als Orchester-
komponist. Als Eigengewächs bleibt die mit den
Prager Philharmonikern eingespielte Komposition
aber vor allem thematisch und instrumentatorisch so
unkonturiert, daß man nicht allzulange bei ihr ver-
weiit. Keine CD, die man sofort wieder Ioswerden
muß; wer sie aber noch nicht besitrt,.spare sich den
Platz im Regal für anderes auf.
MatthiasWiegandt ++

••
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Howard Shores Score beginnt auf dieser CD mit
dem zweiten Track: Dogma ist eine dunkel vor sich
hinbrütende Kraft, welche sich mit Behold The
Dogma (Track 3) denn auch mit Chor-Einsatr weiter
ausbaut. Diese Stimmung hält in den ersten Takten
von Mooby The Golden Calf, wird dann aber jäh von
einem Kinderchor unterbrochen, welcher in typischer
Saturday-Morning-Cartoon-Art eben das Track-
benannte Kalb besingt. Oh Schreck, was soll denn
das? The Golgothan ist da schon eher wieder
zusagend: kräftig, treibend, leicht nach Comedy
riechend (Hi, Mal) und mit Orgelklängen gespickt.
Ähnlich pompös gestaltet sich The Last Scion in den
ersten Zügen, bevor in sanfte Klänge abgeschwenkt
wird und eine Art Love Theme einleitet. Klavier und
Bläser bestimmen lange das Bild bis sich auf schlei-
chendem Wege die Streicher als breite Stütze
hörbar machen. Mit Stygian Triplets kehrt die Co-
medy/Jahrmarkt-Atmosphäre aus The Golgothan
zurück. Schlechtere Elmer Bernstein Scores kom-
men mir beim Anhören in den Sinn, aber Namen
sollen hier keine genannt werden... Bartleby & Loki
tritt dagegen wieder ernster daher, samt pompösen
Orgelklängen und Blechbläsern. Das angeschlage-
ne Tempo steigert sich behäbig bis es plötzlich
stockt und sich in eine Art Punchline verwandelt. Zu
Beginn verhalten präsentiert sich John Doe Jersey,
schwere Streicher und ein paar Blechbläser, eine
Orgel weit im Hintergrund; ein jäher Wechsel. zurück
zur Suspense/Chase-Musik tritt aber schon bald ein
und tobt über die restliche Zeit des 6:53 Minuten
langen Tracks. Schliesslich erfolgt die Auflösung mit
A Very Relieved Deity; ein Chor verströmt pastorale
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Klänge der Beruhigung, welche dennoch voller Kraft
sind. Nach einer Reprise des Love Themes (wieder
mit Chor) kommt die CD zu ihrem stillen Finale.
Dogma ist mir beim ersten Anhören nur auf die
Nerven gegangen, dies wohl hauptsächlich wegen
dem Goldenen Kalb und dem zeitweiligen Comedy-
Einschlag .Bei näherem Hinhören kann der Score
jedoch diverse ernsthafte Momente bieten, welche
Shores neustes Werk nicht ganz in die hintersten
Regionen des Gestells verbannen sollten.
Steve Logan Krebs + + +

Obwohl er mit seiner unverwechselbaren Sound-
kultur in Romeo & Juliet (1996) zum ersten Mal
aufgefallen war, arbeitete Craig Armstrong dennoch
vermehrt bei Popsongs von Madonna, Bjbrk oder
Roxette mit, welche er durch seine tollen Streiche-
rensembles immer enorm aufwerten konnte.
Wurde bei The Negotiator (1999) noch der Titelvor-
spann mit einem bestehenden Song aus seinem
Soloalbum veredelt, so hat er nun den vollständigen
Soundtrack zu The Bone Collector komponiert.
Mit New York City entwickelt er ein packendes
Titelthema, welches Anfang und Ende der CD
würdig umrahmt. Ein feines Klavierthema ertönt,
dann setzen lyrisch die Streicher des London Sym-
phony Orchestras ein und kräftige Bläser krbnen das
Hauptmotiv zum dynamischen Htihepunkt. Ergänzt
wird das Orchester oft durch untergeordenete
Perkussionsklänge aus dem Sampler, die das
Spannungsklima anheizen. Einige Chorpassagen
wie etwa in Amelia's Crisis geben dem Zuhtirer Zeit,
ins Innere der weiblichen Hauptfigur zu horchen,
oder geben in The City Awakes der anonymen
Grossstadt eine Stimme. Fast vollständig verzichtet
Armstrong auf das Orchester bei Mackenzie, wo
langsame Breakbeats und sphärische Synthesizer-
klänge im Zentrum stehen, die dann von der Mclo-
die einer synthetischen Oboe unterbrochen werden.
Von der allgemeinen Orchestrierung her erinnert
diese Aufnahme etwas an Presumed Innocent
(1990) von John Wiliiams. Jedoch schafft es Craig
Armstrong besser, aus der Mischung von Orchester
und der Auswahl von elektronischen Instrumenten
eine gelungene Symbiose herzustellen, die darüber
hinaus auch in ein paar Jahren noch modern wirken
wird. Spezielles Lob gebührt dem Tonschnitt der hier
vorliegenden CD, welcher die Tracks sehr harmo-
nisch aneinander reiht und passende Verbindungen
ohne Unterbrüche gefunden hat.
Heinz Siegrist + + + +
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In der Musik von Morricone hat ,Edda dell' Orso
schon immer einen speziellen Platr eingenommen
und spätestens seit C'era una volta il west (Spiel
mir das Lied vom Tod) kennt man die Stimme der
Dame sicherlich. Es ist dies nicht das erste Solo-
Album von ihr, schon auf Edda's Classical Machine
(1983) oder L'Orchestra, La Voce (1995) ist Edda
solo zu hören.
It's Time To Sing präsentiert einen Querschnitt
durch ihr gesangliches Schaffen, wobei nicht alle
Titel aus der Feder von Morricone (Ausschnitte aus:
Orient Express, II Segreto Del Sahara, Mio Caro
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Dottore Gräsler, Metti Una Sera A Cena und La
Corta Notte Bambole Di Vetro) stammen. So findet
man beispielsweise eine Live-Aufnahme von Musi-
cal-Ausschnitten (New York, New York &Cabaret
oder Stecke von Nino Rota, Riz Ortolani oder Edith
Piaf. Die Arrangements sind meiner Meinung nach
teilweise etwas speziell und nicht unbedingt nach
meinem Geschmack.
Für die Hörer, die Edda's Stimme nur gerade aus
dem Leone Film kennen, sicherlich eine Abwechs-
lung.
Andreas Schweizer + + ~/,
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Ein Soundtrack neueren Datums, ,der mit der Stim-
me von Antonella Ruggiero und dem Song "And Will
You Love Me?" beginnt und eigentlich nicht spekta-
kulär ist. Singfreudige finden den Text im Booklet.
Unter der Leitung von Vater und Sohn (Andrea)
Morricone musiziert The Orchestra of London &
Capital Voices.
Mit Sopra Di Noi zu Beginn komponierte Ennio
Morricone ein ruhiges Stück Musik und breitet dem
Hörer das Thema aus. Dazwischen findet sich etwas
Schlachtenmusik mit Trommelwirbel und Blechblä-
ser-Salven, wobei jedoch L'Ultima Battaglia eher an
eine kleinere Schlacht erinnert. Diese Art der Musik
findet sich auch in früheren Arbeiten des Italieners.
Ganz typisch kommt Un' Avventura Romantica
daher, schon nach zwei-drei Takten errät man die
Handschrift von Morricone. Wirklich einmalig wie er
über quirligen Holzbläserbewegungen die Hörner ein
schlichtes Thema intonieren lässt. Und dann dürfen
wir das selbe Thema nochmals in 1 Due Fratelli
geniessen, diesmal —wie könnte es anders sein —
von der Oboe vorgetragen.
Ein Soundtrack mit hübschen Melodien, wie man sie
von Morricone erwartet. Abschliessend sei vielleicht
noch erwähnt, dass gewisse Themenfragmente —
wie erwähnt —schon in früheren Arbeiten aufge-
taucht sind, so auch —wie mir erscheint —der Track
Un Equivoco.
Andreas Schweizer + + +
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Das Album beginnt mit eine wirklich eindrückli-
chen Stück Musik, einem Requiem: La Scelta.
Wüsste man nicht, dass es sich hier um einen
Morricone Soundtrack handelt, dann würde man
sich im Konzertsaal wähnen. Unbeschwert gehYs
dann mit Sogno di Hollywood weiter, grösser konnte
der Kontrast nicht sein. Pressinne Prima und Pres-
sione Seconda eher Tracks die sicherlich im Film
ihre Bedeutung haben, hier aber kaum Begeiste-
rungsstürme aufkommen lassen.
Leider viel zu kurz Dopo La Scelta, wo Chorstimmen
beginnen, dann noch kurz das Orchester mitein-
stimmt — Schadet Vielleicht noch zu erwähnen das
ruhige Al Libero Sole, wo Flöte und Oboe gemein-
sam das Themen vortragen.
Abschliessend noch dies: Giuliano Montaldo drehte
II Giorno Prima 1987, wobei nun Morricones
Tonspur als Limited Edition erhältlich ist.
Andreas Schweizer +++ (Requiem La Scelta: +
+++)

Die Doppel-CD beinhaltet zum Teil Liedmaterial, das
schon auf Neapolitan Songs (1995) zu finden ist.
Morricones Song-Arrangements in gewohnter
Manier, witrig und süffig. Die italienischen KÖstlich-
keiten, aufgetragen von Miranda Martino, bereiten
mir sicherlich kein Magenbrennen.
Andreas Schweizer +++

°~
Lange habe ich auf diesen Score gewartet. Bite the
Bullet ist einer der schbnsten Spätwestern und
einer der letrten grossen Wild West-Filme klassi-
scher Prägung. Neben gut aufgelegten Stars
(Hackuran, Coburn), tollen Bildern und einigen
durchaus kritischen Blicken auf den sogenannten
American Way of Life macht vor allem Alex Norths

fantastischer Score (Oscarnominierung 1975)
diesen Film immer wieder zum Erlebnis.
Den Hörer erwartet allerdings kein konventioneller
Westernscore ä la Bernstein oder Tiomkin, obwohl
auch North die klassischen Westernmusikelemente
nutrt, Bläser und Streicher in verschiedenen Varia-
tionen, Mundharmonika und Gitarren.
Mitreissendes Americana, vor allem in der Ouvertu-
re und The Race zu finden, durchziehen den Score
ebenso wie eine gute Portiton mexikanisches Flair.
Aber die grossen Momente dieses Scores sind die
ungewöhnlichen Stücke, die von dem hohen künst-
lerischen Niveau des Komponisten zeugen. In Night
Pause sind es nur zwei Gitarren, die in drei Minuten
eine wunderbar stimmige Atmosphäre schaffen.
Ähnliches gibt es noch einmal in Respite.
Mit den Stücken OldTimer's Horse,The Foal und
Clay and the Mexican belegt North überzeugend,
wie man mit minimalen Aufwand ein Maximum an
Emotionen erreichen kann. Unwillkürlich fällt mir da
seine Musik zu The Man with the Gun aus dem
Jahre 1955 ein, noch so eine Perle unverßffentlich-
ter Filmmusik.
Eines der besten Stücke der CD ist Radlands. Der
Cue beginnt wie ein Schlag ins Gesicht, düstere
Streicher und bedrohliche Bläser mit diversem
Schlagwerk und einer Vielzahl anderer Instrumente
genial gemischt, ergeben die treffliche, akustische
Beschreibung einer Landschaft. Rau, heiss, hals-
und beinbrecherisch für Mensch und Tier und ein
besonderer Genuss für den geneigten Hörer.
Ähnliches lässt sich auch über Sand Dunes sagen,
der Cue könnte auch aus einem Horrorstreifen
stammen. Mit bedrohlichem Flirren wird wiederum
eine Landschaft akustisch spürbar gemacht.
Dieser Score wird nie langweilig, denn er ist so
abwechslungsreich, dass man alle Elemente beim
einmaligen Hören gar nicht richtig ertassen kann
und das halte ich bei einem Westernscore schon für
sehr bemerkenswert. Abgerundet wird die CD noch
durch einige Stücke Mexico Source Music und
amerikanische Märsche.
Ein informatives und schönes 16seitiges Booklet
gehört ebenso dazu wie eine solide Klangqualität,
also eine CD die keine Wünsche offen lässt.
Ronald Kuss + + + + +

Sieht man von den tiblichen Zwängen solcher
Zusammenstellungen mit Überblicks-Charakter ab,
die da lauten „Kurzfassen, Weglassen, sich auf
charakteristische Themen konzentrieren", so ist die
vorliegende CD eine gelungene Einführung in das
filmmusikalische Werk von Elmer Bernstein. Die
meisten Musiken sind Original-Einspielungen von
ihm, nur 4 sind Neueinspielungen bzw. neu einge-
spielte und zusammengestellte Suiten. Selbst bei
obertlächlichem Durchhbren fällt einem die sicher-
lich bewußt gemachte Sortierung in folgende Spar-
ten auf: Zuerst kommen Main Titles (bzw. Suiten)
seiner klassischen Western-Musiken (The Magni-
ficent Seven, The Shootist, The Comancheros,
True Grit und das jüngste Wild, Wild West), es
folgen die eher problemorientierten und/oder allge-
mein tief reichenden Filme (To Kill a Mockingbird,
My Left Foot, The Age of Innocence). Es schlie-
ßen die jazzig-frdhlichen Filme an (Lost in Yonkers,
A Rage in Hartem, Grifters), ein Zeichentrickfilm
(The Black Cauldron — Taran und der Zauberkes-
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sel), ein Film mit Geschbpfen aus Jim Henson's
Werkstätten (Buddy), ein heroischer Weltkriegsfilm
(The Great Escape) und —last but not least — (s)ein
einziger Monumental-Bibelschinken (The Ten
Commandments).
Gerade durch diesen breiten Überblick offenbart
sich Bernstein's famoses Talent, für all diese ver-
schiedenen Genres und auch Ansprüche (mal
seichter mainstream, mal anspruchsvolle Außen-
seiterthematiken) eine stets originäre und eingänge
Melodik zu erzeugen, die zudem —wie bei den
Westernmusiken —oft mit dynamischer Rhythmik
gepaart ist. Diese Melodien können wild und trium-
phierend sein (wiederum die Western), aber auch
sehr traurig und zart (To Kill a Mockingbird, My
Left Foot) und auch in epischer Breite schwelgen
(Age of Innocence►. Auch kabaretthafte, jederzeit
leicht intonierbare Melodien (Lost in Yonkers,
Grikers) erdachte Bernstein, ebenso wie er sogar
aus einem Militärmarsch in entsprechendem Tempo
einen absoluten Ohrwurm produzierte (Great
Escape).
Für Black Cauldron wurde das Finale ausgewählt,
das ganz offensichtlich zahlreiche verschiedene
Motive des Films in einer Reprise aufarbeitet —mit
erheblichen Stimmungsschwankungen (von Tri-
umph bis Bedrohung).
Die Suite der Ten Commandments ist weise
zusammengestellt worden (in diesem Fall von Cliff
Eidelman): Sie zeigt, daß Bernstein zwar einerseits
den klassischen „Gesetren" für den Monumentalfilm
gehorcht (großes Orchester, Fanfaren, Märsche
etc.) andererseits aber daraus auch wiederum etwas
Eigenständiges macht, das in der Tat kein bißchen
nach Rozsa klingt. Und auch hier wieder: Tragende
Melodien epischer Passagen wechseln mit den
süßlich-orientalischen Tanz-Motiven ab, um wieder-
um in einen wütend-triumphierenden Marsch über-
zugehen. Dieser wird nach einer kurzen Unterbre-
chung von einem Siegesmarsch abgelöst, der in
eine friedliche Endstimmung religiöser Inbrunst
mündet — allein diese vielen Wechsel unterstreichen
die biblische Geschichte des Moses, vom he-
bräischstämmigen Findelkind als Zögling einer
ägyptischen Prinzessin, zum Wunsch-Thronfolger
des alternden Pharaos und schlußendlich zum
Erlöser seines eigenen, hebräischen Volkes aus der
Versklavung inklusive Heimbringung desselbigen.
Solch eine wuchtige Geschichte verlangt auch der
Musik etliches ab, und Bernstein hat auch dies
geschafft.
Fazit: Eine wirklich rundum spannende Einführung,
gute Musik-Qualität (auch bei den historischen
Einspielungen) in gelungener Auswahl, nur eben —
wie bei Compilations nötig —eine qualvolle zeitliche
Gedrängtheit all der vielen schönen Motive.
Annette Broschinski + + + +

Ich liebe witzige Sachen. Und meine Frau auch.
Egal, ob sie Subjekt ist oder Objekt... Ich liebe es
auch, wenn irgendwer sich traut, festgefugte Gren-
zen zu übertreten und mal ganz was anderes zu
machen, total aus der Reihe, weil er's nicht muß,
sondern just for fun. Bei sowas kommen meist noch
die besten Sachen raus. Und jetrt das! Wäre Spaß
hörbar, würde er genau so klingen. Ich wollte diese
CD eigentlich bloß zwei Freunden schenken, weil
sie so auf Stoever und Brockmöller abfahren. Aber
neugierig, wie ich bin, habe ich dann doch reinge-
hört. Zum Glückt Und als litt ich unter Gedächtnis-
schwund, fällt mir Stunden später ein: „Mensch, das
kannste doch rezensieren!" Zwar werden eine
Handvoll Puristen jetzt wieder sagen: „Das ist doch
keine Filmmusik!" Aber seit in Ausgabe 9/10 (S. 23
ff.) diese Diskussion beigelegt wurde, dürten auch
Songs, die den Inhalt und die Stimmung der Tatort-
Folgen so wesentlich prägen, besprochen werden.
Immerhin ist keine Folge der „Swinging Cops" mehr
denkbar ohne einen schönen Oldie wie „Somewhere
Over the Rainbow", „As Time Goes by" oder „Senti-
mental Journey'. Krug und Brauer beweisen (obwohl
sie es nicht nötig hätten) ihre Musikalität, der NDR
beweist Näschen, und Produzent Klaus Doldinger
beweist die Größe eines Jazzmusikers, nämlich sich
auch mal im Hintergrund halten zu können. So
wurde wohl auch bewußt auf seine Tatort-
Titelmelodie verzichtet. Dafür ist aber ein gehöriger
Teil seiner Passport-Truppe mit von der Partie, und
Fanny Krug steuert zu „Jim, Jonny und Jonas" auch
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noch einen Gesangspart bei. Alles in allem gibYs die
volle Punktzahl fGr Mut, Idee und Durchführung
(Leserbriefe bitte direkt an...]. Und für den Spaß...
Gordon Piedesack + + + + +
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Für die überaus gelungene Fortsetzung integrierte
Randy Newman nicht nur das prächtige Western-
Motiv des neuen Titelsongs „Woody's Roundup" in
seine Partitur, sondern griff selbstverständlich auch
auf dasjenige des ersten Teiles („You've Got a
Friend") zurück. Wie bei den meisten seiner Sound-
tracks offeriert uns der Songwriter/Performer auch.
hier eine Fülle von Motiven, welche er unaufhörlich
aneinanderreiht und die -genau wie die Zitate der
Titelsongs -oft nur kurze Zeit erklingen. Dadurch
wirkt die Partitur recht hektisch, sprunghaft und
rastlos, was besonders beim Anhören des Silber-
lings auffällt. Trotrdem bietet die CD herrliche
Momente wie Zurg's Planet, in welchem sich die
Macher wie auch der Komponist über Star Wars
lustig machen oder das Americana-inspirierte und
schmissige Jessie and the Roundup Gang. Wer
schtine, süffige Melodien erwartet, sollte von Toy
Story 2 die Finger lassen. Doch wer sich an ironi-
schen Wechselbad der Motive und Gefühle ertreut,
ist mit dieser Scheibe genau richtig bedient.
Patrick + + +

Aufgehorcht ihr Williams-Fans, endlich ist sie da, die
definitive Veröffentlichung des Klassikers aus der
Hohezeit der William'schen Science Fiction Musi-
ken! Und wie. Auf 2 CDs werden uns auch noch die
letzten Klänge des Supie-Spektakels präsentiert. In
der vor über einem Jahr erschienenen Varese
Doppel-CD, die als Neueinspielung mit dem Royal
Scottish Orchestra auftrat, wurde zwar berichtet, das
niemand so genau wisse wo die Bänder der Origi-
nalaufnahmen seien (was die Wiedereinspielung
gerechtfertigt hätte), allerdings munkelte man schon
damals über Gerüchte eines bevorstehenden Rhino-
Albums. Wie auch immer, Filmmusiksammler
werden den bei weitem unvollständigen Varese
Doppelschlag künftig zur Seite stellen.
Jetzt aber zu den nackten Fakten einer Veröffentli-
chung, deren Musik man wohl kaum mehr genauer
zu umschreiben braucht (ufff), davon ausgehend,
dass Hinz und Kunz diesen Score einfach kennen:
Insgesamt 9 unveröffentlichte Stücke (lässt man den
einen oder anderen Track auf der eben zur Seite
gestellten Varese-Einspielung ausser Acht) finden
sich verteilt auf den chronologisch geordneten CDs,
darunter so gesuchte Stücke wie The Big Rescue
(die furiose Helikopter Sequenz), Death of Jonathan
Kent oder Misguided Missfiles and Kryptonite (die
Szene in der Supie mit dem für ihn schädlichen
grünen (?) Kryptonit zu kämpfen hat). Dazu gesellen
sich der Hawaii Source Track" Luthe✓s Luau sowie
unveröffentlichte alternative Songs und instrumen-
tale Versionen des bekannten Can You Read My
Mind (herrlich die Popversion mit dem Verfallsdatum
„Mitte 70er'). Weitere 14 Stücke (darunter das
Finale, Super Rescues und Super Crime Fighter...)
enthalten zusätrliches unverbffentlichtes Material
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und zeigen im Vergleich mit der bisher g0ltigen,
originalen Warner Bros. Veröffentlichung, wie
Williams, so auch bei vielen anderen Gelegenhei-
ten, immer wieder zur Schere greift und seine
Stücke tonträgervvirksam zurechtstutrt. Nicht zuletzt
deshalb ist es umso verdankenswerter, dass die
Produzenten Nick Redman und Michael Matessino
die Musik endlich in dieser Form herausgebracht
und mit einem tollen, sehr informativen Booklet
bestückt haben. Einziger kleiner Wermutstropfen ist
vielleicht das unglückliche Sequenzing, hätte man
doch all die alternativen Stücke (2x Main Title
March, The Planet Krypton usw.) besser ans Ende
von CD 2 geschoben, als jeweils einen Tonträger
mit einer kleinen Auswahl beehrt.
Abschliessend die Frage, ob sich die Anschaffung
dieser Doppel-CD lohnt, wenn man schon die alte
WB-Version plus die Varese Einspielung hat?
Unbedingt)
Philippe +++++

„This is Christopher Lee...” Mit Grabesstimme
meldet sich mitten im ersten Track eine der Ikonen
des untergegangenen Hammer-Filmstudios, um die
Originalsoundtrack-CD zu Terence Fishers The
Mummy, 1959 als erstes Remake des gleichnami-
gen Karloff-Klassikers (1932) gedreht, einzuleiten.
Noch hat man sich nicht entschieden, ob man sich
ärgern soll, weil die grandiose Musik zerredet wird,
oder freuen, weil der snobistische Mime ein Geleit-
wort für würdig erachtete; da wird einem die Ent-
scheidung abgenommen: Track 2 bringt den Main
Title nochmals, diesmal ohne Worte. Und so gilt es
zunächst erst einmal alles zu vergessen, was man
mit dem Musikstil des Hauses Hammer assoziiert:
die nervtbtenden Clusterketten vor allem, die James
Bernard so gern vervvendet, aber auch die oft bieder
komponierten Begleitklänge für halbgare Hor-
rorabenteuer. Auftritt Franz Reizenstein, dem ge-
wöhnlichen Filmmusikfan wohl kaum ein Begriff,
sein Name klingt selbst wie der eines Gruselbarons
aus der Hammer-Retorte. Und tatsächlich war diese
erste in Farbe gedrehte Mumien-Vertilmung sein
„Leinwanddebüt', ein klingendes natürlich. Zuvor
hatte der 1911 in Nürnberg geborene, nach 1933 vor
den Hakenkreuzen nach England entflohene Rei-
zenstein Konzerte und Kammermusik komponiert.
Alte Schule also, und das souverän bewältigte
Handwerk spürt man in jedem Stück. Der besagte
Main Title etwa wartet nach einem fulminanten
Auftakt mit dem aus den Nähten platzenden Haupt-
thema auf, dessen Chorhintergrund ohne weiteres
auf heutige Verwendungen solcher Genrekunstmittel
(Young, Davis) vorausweist. The Mummy ist aber
insgesamt ein Score, dem man über die gesamte
Strecke bestens zuhören kann: meist tonal, in
formaler Hinsicht transparent, mit Motiven ausge-
stattet, die nicht überstrapaziert werden, aber
gerade so häufig eingewoben sind, daß man sie
freudig begrüßt, wenn sie wiederkehren. Wie in fast
jedem Score gibt es ein paar filmunabhängig nicht
sehr aussagekräftige Stücke, aber insgesamt kann
man Christopher Lees Einschätzung nur unterstrei-
chen: dies ist die beste je für einen Hammer-Film
komponierte Musik. Ich habe sie mittlerweile häufi-
ger gehört als Goldsmiths gefeierte Partitur für den
letztjährigen Neuaufguß des Stoffes.
Matthias Wiegandt + + + +
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Nach Ever After ist dies die zweite Zusammenarbeit
von Regisseur Andy Tennant mit George Fenton.
Handelt es sich bei beiden Filmen um mehr oder
weniger romantisch-märchenhafte Liebesgeschich-
ten, liegt die Vermutung nahe, dass sich auch die
Musik stilistisch ähneln könnte. Beim Hören wird
diese Annahme bestätigt. Fenton bediente sich
wieder eines grossen Orchesters und schuf einen
klassischen, im besten Sinne altmodischen Score.
Eröffnet wird die CD mit dem Song „How Can I not
Love you". Fenton lies es sich dieses Mal nicht
nehmen selbst zu komponieren und zu texten (!),
zur Seite standen ihm dabei Kenneth Edmonds und
Robert Kraft. Was soll ich sagen -der Titel klingt Hit-
und Oscarverdächtig. Die wunderschöne Melodie
des Songs bildet gleichzeitig ein wichtiges Thema
des Scores. Die Geschichte ist ja im heutigen
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Thailand angesiedelt, da liegt es nahe, dass uns
asiatische Klänge erwarten, aber Mr. Fenton bemüht
nicht die Holzhammermethode, um den Hörer auf
die geographischen Gegebenheiten hinzuweisen,
sondern vermittelt es sehr dezent und unterschwel-
lig. Dazu bedient er sich- einer Reihe exotischer
Instrumente und einer Percussion Abteilung, die
sehr gezielt eingesetzt werden. Ansonsten wird der
Score von Streichern dominiert und gibt sich sehr
romantisch und gefühlvoll. Solistisch hebt sich vor
allem eine eindringliche Violine ab.
Mit Anniversary Polka hören wir eine schwungvolle
Polka und I am King, 1 shall Lead ist ein wunderba-
rer Walzer, ich glaube seit Nino Rotas Waterloo-
Waltr, aus dem gleichnamigen Film wohl der beste,
den ich seit langem gehört habe.
Nur an wenigen Stellen wird die Harmonie der Musik
durch dramatische Töne unterbrochen. Der Cue The
Execution ervveist sich als brilliante Klaviervariante
des Titelthemas, im folgenden Track Anna Returns
gibt es selbiges Thema nochmal in einer grossarti-
gen Orchestertassung. The Bridge ist ein fast
siebenminGtiges Stock, welches etwas düster und
dramatisch daher kommt. Mit dem sehr schönen
Have Danced with a King klingt die CD nach fast
einer Stunde aus .
Der Score ist Balsam für Ohren und Seele und
jedem zu empfehlen, der es romantisch verträumt
mag. Um es mit Andy Tennants Worten zu sagen:
„The Music is magnificenY'. Dem ist nichts hinzufü-
gen.
Ronald Kuss + + + + +
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Hier lebt das L'Age d'Or wieder auf: In der vorlie-
genden Doppel-CD wird der Hörer kompakt und
intensiv in die Werke eingeführt, die „Meister" Rozsa
von 1949 bis 1961 für die MGM-Studios geschrieben
hat. Ausgestattet mit einem herrlichen Booklet voll
staunenswerter Informationen und Bilder (so bei-
spielsweise der Meister selbst, auf dem historischen
Blasinstrument „Buccina" bzw. Bucina spielend, um
den Klang-Effekt für deren Einsatr in Quo Vadis zu
erproben) enthalten die beiden CDs 13 Filmsuiten.
Dabei entspricht jeweils ein Track auch einem
dargestellten Film, d.h. auf CD 1 sind 6 Filme, auf
CD 2 sogar 7 Filme verewigt. Alle Musiken sind in
den von Rozsa selbst dirigierten Originaleinspielun-
gen wiedergegeben. Bis auf CD1/1 und CD1/2
liegen alle Suiten in Stereo vor. Schade ist nur, daß
man durch die nicht nochmals unterteilten Suiten
nicht ohne weiteres in einzelne Passagen (die
eigentlichen Tracks) hineintasteln kann.
In aller Kerze einige Worte zu den einzelnen Scores:
CD1/1 Madame Bovary: Die im 19. Jahrhundert
spielende Geschichte nach einer Vorlage von
Gustave Flaubert lebt von ihrer sehr streicherbe-
tonten Instrumentierung mit zahlreichen romanti-
schen bis hoch dramatischen Passagen. Heutzuta-
ge würde die dargestellte Frauenperstinlichkeit eher
als selbstverwirklicht gelten, zu jener Zeit zahlt sie
natürlich den üblichen Preis für nicht geduldete
Eigenständigkeit, Affairen und eine gewisse Skru-
pellosigkeit. Hbhepunkt ist der legendäre Walzer,
den die Madame mit ihrem aktuellen Liebhaber bis
zur totalen Ekstase und dem Zusammenbruch tanzt
- nicht nur unterstützt, sondern ausschließlich
getragen von Miklos Rozsa's emotionaler, pulsie-
render, spannungsgeladener Walzermusik, sich
ständig noch steigernd, eine ausgeprägt hedonisti-
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sche Lebensauffassung symbolisierend. Die vielen,
selbst im bookiet als „schmaltzy" (!!Das gehört in
jeden Thesaurus!I) gekennzeichneten Streicherpas-
sagen des Walzers sind ausnehmend charakteristi-
sche Zeitzeugen des 19. Jahrhunderts und in jeder
Hinsicht authentischen Walzern jener Zeit pertekt
nachempfunden.
CD1/2 Ivanhoe: Von vielen Rozsa-Fans über alle
Maßen geschätzt, stellt dieses Ritter-Epos eine der
absolut genretypischen Grundmusiken dar. Oft
kopiert, selten erreicht! Von majestätischen Burg-
Fanfaren bis zum breit orchestral getragenen, edlen
Ritter-Motiv und dem obligaten traurigen Liebes-
Motiv (hier Leitmotiv der schönen Jüdin Rebecca)
sowie — natürlich — den wuchtig-rhythmischen
Galoppier-Musiken mit Fanfaren im Hintergrund ist
einfach alles da, was man auch heutzutage noch mit
„Rittertilm" verbindet. Schön ist hier insbesondere
die intensive Ausarbeitung der einzelnen Motive
über den gesamten Score.
CD1/3 Knights of the Round Table: Nicht ganz so
rund und stimmig wie Ivanhoe, dennoch ebenfalls
ein weitestgehend typischer „Ritter-Schinken" mit
noblen Fanfaren und einem nachdenklich traurigen
Motiv (Distant Thoughts) sowie dem Galoppier-Motiv
bzw. dessen Rhythmik mit separater Trommel.
Durch einfache Tonartwechsel (Dur, Nachbartöne)
wird das mittelalterliche England musikalisch ange-
deutet. Die wenigen dissonanten bzw. für Rozsa so
charakteristischen chromatischen Auf- und Abbe-
wegungen während des Schlachtgetümmels gehen
in einen herrlich mystischen Frauenchor über, der
sich in einem langsamen, aber deutlich choralhaften
crescendo steigert, bis sogar Glocken hinzukommen
(oha —der Gral!) und das eigentliche Finale einge-
leitet werden kann.
CD1/4 Beau Brummelt: Hier liegt ein schwieriger
Fall von Kollegen-Umgang vor; die Musik zu diesem
Film hat eigentlich Richard Addinsell geschrieben.
Nur hat Rozsa aufgrund diverser Unzufriedenheiten
und Verwicklungen, ohne je recht zu eigener Aner-
kennung zu kommen, die musikalischen Höhe-
punkte „hinzugefügt', als da sind das Intro (Prelude),
ein Farewell und natürlich das Finale. Nach eher
traurigen Mittelpassagen gibt insbesondere das
Finale wiederum einen Ausblick ins 19. Jahrhundert
in Form eines kurzen Walzermotivs, das dem von
Madame Bovary nicht unähnlich ist.
CD1/5 Valley of the Kings: Dieser Score ist der
unbestreitbare Höhepunkt von CD 1. Er lebt von der
unmittelbaren Atmosphäre der eingesetrten „ara-
bisch" klingenden Effekte, durch die deutlich, aber
sparsam eingesetzten Zigeunertonleitern und
natürlich die stets authentisch wirkenden Rhythmen
mit originären Schlaginstrumenten. Diese ethni-
schen Musikelemente verleihen der in Ägypten
angesiedelten Geschichte um plusminus gute
Ägyptologen (natürlich Robert Taylor) und böse
Kunsthändler in den 30er Jahren natürlich entspre-
chenden Flair. Da es etliche Male recht dramatisch
zugeht (es handelt sich ja schließlich um Werte!!)
kann Rozsa auch hier wiederum Kanon-artig sich
abwechselnde Melodiezüge einsetzen, die sich
wiederum chromatisch hoch- und auch wieder
herunterschrauben. Dies geschieht teilweise auf
eine durch den Rhythmus unterstütrte, gefährlich-
irrsinnige Weise. Höhepunkt des Films ist die
legendäre Verfolgungsjagd auf Abu Simbel; für
llgypten-Fans gleichermaßen faszinierend wie auch
— aus heutiger Sicht — befremdlich im Umgang mit
solchem Kulturerbe. Die triumphierenden End-
Fanfaren der Musik trösten jedoch über diese
filminhaltliche Sorglosigkeit hinweg und lassen den
Hörer nochmals schwelgen.
CD1/6 Moonfleet: Epische heranrollende Hamonien
gemahnen an Meereswellen — es handelt sich
nämlich nicht um einen SciFi-Streifen, wie der Titel
suggeriert, sondern um die Geschichte eines
Schmuggler-Dorfes aus dem 18. Jahrhundert.
Ganz offensichtlich ist ein altes englisches Volkslied
als melodisches Motiv eingearbeitet worden. Es
bildet den hauptsächlichen Melodiezug (ähnlich
einzelnen Teilen der „Nortolk Rhapsody" von Vaug-
han-Williams) und wird beständig weiterentwickelt.
Zwischendurch bilden sich dichte, spannungsgela-
dene Dissonanzen aus, die in eine eine kurze,
herrlich grotesk wirkende Passage mit Xylophon
übergehen. Mutmaßlich sind das die „gefährlichen"
und „moralisch bedenklichen" Szenen des Films, wo
geraubt und gemordet wird.
Das Ende wird nochmals durch eine ernste Variante
des Folksongs gebildet, der allerdings zum Teil

durch andersartige Harmonien getragen wird (Ver-
fremdung), die wiederum in eine traurige Klarinetten-
Variante immer noch desselben Motivs übergeht,
die dann prächtiger werdend, fanfarenlastig endet.
CD2/ 1 Green Fire: Rozsa fand diesen Film, der in
Südamerika spielt, im Milieu von Smaragd-Minen-
Betreibern (daher „grünes Feuer") und attraktiver
Kaffeeplantagen-Besitzerinnen, ausgesprochen
langweilig. Dem Stile und Anspruch dieser Zeit
entsprechend, mußte Rozsa ein Hauptmotiv ent-
werfen (das eher romantisch-spanisch als typisch
lateinamerikanisch zu nennen ist), das stante pede
zusätzlich in ein Titellied ausgebaut werden mußte,
gesungen von einem überaus schwülstigen Chor.
Das romantische Kern-Motiv wird auf verschieden-
ste Art abgewandelt, bevor dann doch ein latein-
amerikanisches Fiesta-Motiv (teils mit Terz-
Mclodien; lohnendl) einsetzt, das seinerseits mehr-
fach in Richtung einer sehr herzergreifenden Mclo-
dikabgewandelt wird.
CD2/2 The King's Thief: Neben einem sehr Rozsa-
typischen, schnellen Hauptmotiv mit zahlreichen
historisierenden Fanfaren entwickelt sich eine
spannende, teils düstere Musik, die am Beginn auch
gut zu einem Seefahrertilm gepaßt hätte. Hierbei
handelt es sich jedoch um ein 17.-Jahrhundert-Polit-
Debakel, mit Verrat am König bis hin zur Ursurpati-
on und der gefährdeten Treue nur weniger Gefolgs-
leute, die der Dreh- und Angelpunkt des Streifens
sind. Immer wieder eingesetzte barocke Tanzele-
mente und laute, wuchtige Kampf- und Fluchtmusi-
ken gehen Gber Fugenmotive in Duell- und Tanzmu-
siken über. Das Ende wird wiederum von den
Fanfaren gebildet.
Hierbei ist bedauerlich, daß die wichtigste und
schönste Stelle der kompletten Score-Musik eigent-
lich fehlt, die in jeder Hinsicht eine Bereich des
Gesamtwerks gewesen wäre: Im Original fliehen die
2 hauptsächlichen Helden auf umständliche
(=spannende) Weise aus dem Gefängnis, wo sie
natürlich vbllig zu Unrecht inhaftiert sind, wobei sie
allerhand Wände, Türme und Schornsteine herauf-
und herabklettern müssen, und vieles mehr. Dies
hat Rozsa in der Track-Abfolge Prison — Chimney —
Breakthrough —Bell Tower — Descent wunderbar
wiedergebeben. Dies sei als Anmerkung für diejeni-
gen Hbrer gedacht, die hochgradig infiziert werden
und sich einzelne Komplettscore-Siiberlinge zulegen
wollen.
CD2/3 Tribute To A Bad Man: Ähnlich wie Bernard
Herrmann wollte auch Mikios Rozsa sich nicht den
relativ starren Vorstellungen von typischer Western-
Musik ergeben. Also schrieb er für diesen Western-
film zum Thema Selbstjustiz kurzerhand einen
Rozsa-Score, der sich selbst verpflichtet bleibt und
zudem trotzdem spannend oder auch auch elegisch
wirkt, je nach Hintergrundshandlung. Und der völlig
ohne jedewede Americana auskommt, wie bemerkt
werden muß. Von Trauermärschen (hier zur illustra-
tiven Begleitung eines tatsächlichen, grausamen
Marsches mit Gefangenen) über gefühlvolle, äußerst
melodische Passagen und natürlich den von seinen
seinen Film-Holt-Zeiten her bewährten musikali-
schen Mechanismen Rozsa's für Krisen- und Pro-
biem-Filme bis hin zur obligaten Schluß-Fanfare ist
einfach alles da, was es braucht, um „richtige" Kino-
Atmosphäre der alten Zeiten zu verbreiten. Rozsa
hatte bei diesem Film auch einen erheblichen
Anreiz: Er erhoffte sich nämlich bereits im Vorfeld
den nachfolgenden Auftrag zur Vertonung von Ben
Hur, was —wie die Geschichte lehrt — ja auch
tatsächlich eintrat.
CD2/4 Diana: Die Verfilmung der Lebensgeschichte
von Diana de Poltiers (14. Jahrhundert, Frankreich)
würzte Rozsa mit allerhand Para-Renaissance-
Wendungen (z. B. Kammerstücke mit Spinett im
Hintergrund), fügte jedoch wie meist eine für ihn
typische, gefühlvolle Romanze hinzu. Das Ganze ist
sehr nett anzuhören, und besonders das schmel-
zend-schwere Melodie-Motiv ist irgendwie zeitlos.
CD2/5 Lust for Life: Die geniale schauspielerische
Leistung von Kirk Douglas als Vincent von Gogh
sowie das generell packend-tragische biographische
Thema gaben schon im Vorfeld einen Gutteil der
Motivik vor: Traurigkeit, Isolation, Wahnsinn und
zwischendurch immer wieder als „heiter" oder
inspirierend erlebte Augenblicke. Einige sehr im-
pressionistisch wirkenden Melodien, die durch
Querflöten ein wenig an Debussy erinnern, gehen
über in aufwärts hetzende, verzweifelte, fast pani-
sche Streicherpassagen. Auch hier wieder setzt
Rozsa seine (bei Nicht-Filmmusikfreunden gefürch-

teten...) Halbtonabgänge ein, die sich vielschichtig
wieder steigern und mit Tremolos in Krisenmusiken
münden. Was sonst bei Rozsa in der Film-noir-
Phase immer als „Musik vor einem Mord" eingesetzt
wurde, dient hier zur Illustration der „Musik vor
einem Selbstmord", den van Gogh dann ja auch
tatsächlich begeht. Diese nie richtig aufgelösten
Dissonanzen entwickeln sich teils mit irren Fagott-
und Klarinettenmelodien über stampfenden, ange-
spannten und baßlastigen Rhythmen. Erst das Ende
bringt Frieden, im doppelten Sinne...und natürlich
den Post-Mortem-Ruhm.
Besonders faszinierend an dieser Musik ist, daß sich
Rozsa niemals der sonst für „Frankreich an sich" so
gern eingesetzten Akkordeon-Kombinationen
bediente.
CD2/6 The Worid, the Flesh and the Devil: Monu-
mental angelegt, beschreibt dieser Score das
Überleben nur dreier Menschen in Manhattan nach
einer Nuklearkatastrophe. Ein eindringliches Strei-
chermotiv wird von pompösen Trommeln und
Bässen unterlegt. Mit viel Geigengeflirr und auch
einem Marsch-artigen Motiv entwickelt sich aus dem
zerstörerisch wirkenden, dramatischen Anfang ein
„suchendes" Thema (ähnlich wie lange zuvor im
Lost Weekend), stets von drastischen, kräftigen
Bässen unterstützt. Die Musik bleibt durchweg recht
finster und wird erst kurz vor Schluß etwas vers6hn-
licher (durch die übliche, schöne Schluß-Sequenz
mit Fanfaref) —wer Rozsa besonders seiner Pro-
blem-und-Noir-Musiken wegen mag, kommt trotz
der kurzen Suite (11:19) voll auf seine Kosten.
CD2/7 King of Kings: Eine andere Variante von
Ben Hur, könnte man hierzu meinen. Das elegisch-
christliche Element der eher dunklen Anfänge geht
selbstredend in ein schbnes, flirrendes Choralmotiv
über, das seinerseits die christlichen Höhepunkte
bis hin zum Schluß-Hosianna und dem krdnenden
Epilogue (beides mit gemischtem, großem Chor)
vorzeichnet. Für Rozsa war dieser Score aufgrund
seiner inhaltlich-instrumentalen Ähnlichkeit zu Ben
Hur tatsächlich ein Problem: King of Kings ist
jedoch deutlich düsterer, schicksalsschwerer, und
allein dies macht ihn unabhängig von der Doppel-
Sujet-Problematik hörenswert. Außerdem: Wer Ben
Hur mag, freut sich auch über eine weitere Variante
des christlich-rdmischen Sandalen-Films in King of
Kings! Es muß nicht immer alles einmalig sein...
Annette Broschinski + + + +
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Unterstütrt durch Marc Shaiman hat Eric Clapton
einen absolut bezaubernden Score komponiert, der
weitgehend von akustischer Sologitarre vorgetragen
wird. Das verleiht der Musik nicht nur eine sehr
entwaffnende Einfachheit sondern auch viel Intimität
und Wärme. Zentral ist dabei der Song „Main
Title/Get LosY', eine sGffige Popkomposition, die
immer wieder im Radio gespielt wird und deren
Melodie im Verlaufe des Soundtracks mehrmals -
zum Teil abgewandelt oder durch Summen ergänzt -
erklingt. Ohne Zweifel hinreissende und melodiöse
Cues, deren einziger Fehler es ist, dass sie mit
durchschnittlich 50 Sekunden viel zu kurz sind. Ein
weiterer Wermutstropfen ist der Umstand, dass
diese herrliche Stimmung immer wieder durch
Songs unterbrochen wird.
Patrick + + + y,

Filmmusik, Schauspielmusik, Hörspielmusik -zur
Abwechslung mal Musik zu bewegten nicht-
bewegten Bildern? Richtig gehbrt! Es führen nicht
mehr alle Wege nach Rom, weil man nun zuhäuse
bleiben und die Schätze der ältesten Stadt auch auf
Videobändern anschauen kann. Dokumentationen
ohne Musik wirken angeblich immer emmentäle-
risch-löchrig, und so ist Sinfonia Vaticana die
akustische Begleitung zu einem Streifzug durch die
Gemäldegalerien des Vatikan. Vorn auf dem CD-
Cover grüßt Karol Wojtyla in seiner Verkleidung als
Johannes Paul II. die Pantoffelkinogäste. Wie heilig
soll es denn nun werden? Na ja. Stelvio Cipriani hat
sich von Ennio Morricone dessen alternde Muse
Edda deil' Orso geborgt, ausgeleierte Stimmbänder
inklusive. So makellos wie in Once Upon a Time in
America resp. in the West klingen ihre Darbietun-
gen nicht mehr. Früher schwebte ein goldener Ton
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körperlos durch die Lüfte. Schon in Morricones
Nostromo wabbelte es mehr, und dieser Trend
setrt sich fort. Hätte sie sich doch nur 1983 einfrie-
ren lassen, bis man ein Mittel gegen den Verschleiß
gefunden hat -für einen Klonvorgang ist es zu spät.
Die Komposition von Cipriani? Abseits der Miche-
langelos und Raffaels nicht weiter ervvähnenswert,
plätschert fast eine Stunde zwischen fettreduzierter
Orchestermakulatur und irrelevanten Morricone-
Kopien hin und her; den Schluß der Einschlafhilfe
bekommt man nicht mehr mit. Darf man vermuten,
daß diese gewiß nicht billige, teilweise arg synthe-
tisch klingende Aufnahme eines italienischen „Fil-
morchesters" mit der nächsten Papst-Epistel im
Brieflasten zahlungswilliger Katholiken landet?
Wofür heutrutage alles Geld ausgegeben wird...
Matthias Wiegandt +

Diesem Streifen fehlt ein deutlich zuteilbares literari-
sches Vorbild, und auch sonst hat Shatterhand (so
der USA-Titel) so seine aus der Rolle fallenden
Eigenarten (einen kriegsbemalten Winnetou bei-
spielsweise). Es gibt Experten, die versichern, daß
der teuerste Karl-May-Film aller Zeiten ursprünglich
gar von Dimitri Tiomkin gescort werden sollte. Wie
dem auch sei, uns wäre auf jeden Fall diese Wild-
west-Musik von Riziero Ortolani verborgen geblie-
ben - 1963 eine seiner ersten Filmmusiken über-
haupt. ("Verborgen" im eigentlichen Sinne war sie
seitdem freilich nicht, gab es doch AuszGge bereits
seit 1985 auf LP.) Mit Hilfe des Berliner Symphoni-
schen Orchesters großorchestral veranschlagt, wie
sich das für "Karl May" gehSrt, bringt er allerdings im
Gegensatz zu Martin Böttcher Qa, der Vergleich ist
Pflicht!) eine ganz neue Komponente: den Chor
wohl aufgrund des höheren Budgets. Der Klangtep-
pich ist somit ein ganz anderer, nicht so malerisch
verwebt, sondern eher heroisch-dynamisch, aber
noch nicht so italo-haft wie spätere Werke. Ohnehin
war der Film für den internationalen Markt gedacht,
und daher ist bei Ortolanis einziger May-Arbeit eine
Parallele zu Bernsteins glorreichen Sieben
schneller gezogen als zu den Blutsbrüder-Musiken
des Berliner Vorgängers. Interessante Dreingabe
am Ende: die erstmalige Verdffentlichung des
Saloon-Songs "Die Stunde kam" in deutscher und
(klangtechnisch unbefriedigender) englischer Fas-
sung. Das Booklet läßt letzte Vermutungen über die
Interpretin offen, was fast so klingt, als wolle es
keiner gewesen sein.
Gordon Piedesack + + + ~/,
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Gleich mehrmals erklingt der schwermütige Titel-
song „Gloomy Sunday' auf diesem Silberling, wobei
er jedes Mal von einem anderer Künstler interpretiert
und durch höchst melodiöse Score-Cues komplet-
tiert wird. Letrtere zeichnen sich durch ungarisch
getränkte Melodien voller Traurigkeit und Mclancho-
lie aus, die gelegentlich durch feurige (ungarische)
Folklore abgelbst werden. Dabei wecken die
Schlichtheit der Themen wie auch die Verwendung
der Soloinstrumente Klavier und Geige unweigerlich
Assoziationen mit Werken von Ennio Morricone.
Natürlich kann Detlef Friedrich Petersen dem
Maestro nicht das Wasser reichen, trotrdem gehö-
ren seine melodiösen Ohrwürmer zu den schönsten
Überraschungen des letzten Jahres.
Patrick + + + +
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Wenn man sich all die historischen Stoffe in Erinne-
rung ruft, die Hollywood in den 50er-Jahren mit
grossem Aufwand auf Celluloid bannte, denkt man
wohl kaum als erstes an The Egyptian. Zu blass
inszenierte Michael Curtiz anno 1954 die Geschichte
von Sinuhe, dem ägyptischen Arzt —nach dem
Roman von Mika Waltari —, und daran konnten auch
Mimen wie Victor Marure, Jean Simmons und Peter
Ustinov nichts ändern. Wenn der Film trotrdem
einen Sonderstatus geniesst, verdankt er dies seiner
Musik, die zwei absolute Grössen der damaligen
Zeit schufen, Bernard Herrmann und Alfred Ne-
wman.

Wie es aber zu dieser einmaligen Zusammenarbeit
kam, darüber kursieren verschiedene Versionen.
War es Newman, der Terminprobleme bekam und
sich deshalb an Herrmann wandte, oder genau
umgekehrt? Oder bot Herrmann dem geschätrten
Kollegen seine Hilfe an? Das Booklet dieser neuen,
überzeugenden Marco-Polo-Produktion plädiert für
die erstgenannte Version, und derzufolge hatte
Herrmann seine Musik nach Themen und auch im
Sinn von Newman entwickelt. Auf das Resultat war
er zu Recht stolz.
Wer die Originalveröffenlichung des Scores kennt
und sich die doch sehr individuellen Stile der beiden
Komponisten vergegenwärtigt, der hat sich wahr-
scheinlich des tifteren über die homogene Musik
gewundert (was umso mehr erstaunt, wenn es wahr
ist, dass sich die Komponisten während der Arbeit
nur zweimal beraten haben) und sich gefragt, wer
denn nun was geschrieben hat. Dieses Geheimnis
wird jetzt endlich gelüftet, und wer hätte beispiels-
weise beim Prelude mit Chor und Orchester auf
Herrmann getippt? Und noch etwas gibt diese
Neueinspielung preis, nÖmlich dass Benny es
letztlich doch nicht lassen konnte, da und dort seine
klingende Visitenkarte abzugeben. Es sind kurze,
dynamische Stücke wie The Chariot Race, Pursuit
und Dance Macabre, die ihren Urheber deutlich
erkennen lassen. Dadurch geht zwar die Geschlos-
senheit der alten Aufnahme verloren, störende
Brüche entstehen jedoch nicht.
Da der Film elementaren Themen wie Liebe und
Tod viel Platz einräumt, ist die Musik über weite
Strecken ruhig, sinnlich, elegisch und zugleich
geheimnisvoll. Wenn Nefer-Nefer-Nefer Sinuhe mit
ihren Reizen betört, macht es ihr Herrmann gleich
mit sanften Soli der Holzbläser, gebettet auf behut-
samen Streichern, ein ähnliches Bild zeichnet
Newman in Her Name was Merit. Mit Würde und
Respekt behandeln die Komponisten den Tod.
Schwermütig ist Herrmans The Tomb, Newman
setzt Chöre ein, klagend in Death of Merit, feierlich
in Death of Akhnaton, und er liefert auch das Hig-
hlight des Scores. Sein Valley of the Kings begleitet
Sinuhe beim Begräbnis der Eltern und auf seiner
Suche nach dem Sinn des Lebens. Auch hier sind
die Holzbläser sehr präsent, sphärisch verwebt mit
Streichern und dezenter orientalischer Perkussion.
Man taucht ein in eine mystische Weit, ist geneigt zu
glauben, der ägyptische Wüstenwind Flüstere einem
uralte Geschichten über eine längst vergangene
Kultur zu. Oder vielleicht auch jene Gberlieferten
Worte, die Newman für Hymn to Aton verwendete.
Sie stammen von Akhnaton, dem Pharao, der den
Monotheismus in Ägypten einführen wollte, und er
hätte bestimmt seine Freude an der religiÖsen Kraft
der Musik gehabt.
Aber was sollen Worte. Ein Meisterwerk wie The
Egyptian definiert sich über die Ohren. Wenn man
mich nach der Neuaufnahme des Jahres 1999 fragt,
muss ich nicht lange überlegen.
Andreas Süess + + + + +
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Für diesen Seglerfilm verwendete der Franzose
weder Synthesizer-Bombast noch epische Sympho-
nieklänge sondern lediglich ein kleines Ensemble, in
welchem Gitarre und Piano im Mittelpunkt stehen.
Dominiert werden die intimen Kompositionen dabei

von lieblichen feinfühligen Melodien, die dank
sanftem Popeinfluss eine angenehme, schon fast
süffige Qualität erhalten. Besonders schön sind
auch Les Carriban oder La Victoire, die mit ihrem
lebensfrohen Keltischen Einschlag entrücken.
Leider erklingen in der zweiten Hälfte der Scheibe
vermehrt dramatische Momente, so dass der Hör-
genuss meiner Meinung etwas leidet. Trotrdem ein
sehr schönes Album, dessen Anschaffung sich
alleweil lohnt.
Patrick + + + ~/,
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Ganz außerordentliche Musik! Ohne Frage einer der
fünf besten Westernfilm-Scores, die ich je gehört
habe. Hugo Friedhofer ist ja wie Alex North ein
Künstler in between: ließ man ihn nach eigenen
Vorstellungen gestalten, so gehörte er weder ganz
zur alten Garde um Korngold und Steiner, für die er
viel gearbeitet hat, noch schlug er wirklich eine
Bresche, auf der dann Bernstein und Goldsmith
weitermachen konnten. Sein Stil zeugte von großer
musikhistorischer Bildung und dem Bemühen, sich
von den Zeitkonventionen loszueisen. In mancherlei
Hinsicht hatte er hier das passende Sujet gefunden.
So richtig genießbar ist Broken Arrow, dieser
Western von 1950, nicht mehr. Damals allerdings
leitete er eine Wende im Verhältnis zu den Indianern
ein, die nun nicht mehr als tumbe „weißer Mann
redet mit gespaltener Zunge"-Rothäute verunglimpft
wurden. Wie vierzig Jahre .später Kevin Kostner in
seinem bekanntesten Film wurde ein freigeistiger
Mann (James Stewart) ins Lagerleben eines Stam-
mes integriert, um eine tragische Liebesbeziehung
zu einer Indianerin zu zeigen. Aber wie immer bei
solch rigiden Kursänderungen schlug auch hier das
Pendel zu weit aus, produzierte reichlich Edelkitsch
und sentimentale Aussetzer. Broken Arrow ist eher
von historischer Bedeutung, weniger als künstleri-
sches Ereignis. Das gilt für alle Parameter -außer
der Musik. Hugo Friedhofer schrieb eine erstrangige
Partitur, die mehr mit Alex Norths Cheyenne Au-
tumn - ebenfalls ein liberaler Indianertilm - zu tun
hat als den zeitgenössischen Heldenscores von
Dimitri Tiomkin und Hans J. Salter. Abgesehen von
einigen markanten Schnittstellen des Dramas
verzichtet Friedhofer auf Pomp und Kriegstänze
zugunsten lyrischer Kontemplation. Nicht der er-
höhte Blick von der Felskante, sondern eher die
Kamera auf Augenhöhe der Protagonisten scheint
hier das Äquivalent zu sein. Ein halbes Dutrend
Themen trägt diese Musik, und vor allem die Holz-
bläser finden zu hinreißenden Klangkombinationen
und niemals infantilen Melodiewendungen, die
gezielt von Akkorden eingezäunt und dann wieder
freigelassen werden. Der Musikologe William Rosar
berichtet im ausführlichen Booklet über Friedhofers
Werdegang und untersucht dessen Stilmittel. Doch
auch ohne diese Hilfestellung bleibt die großteils in
frühem Stereo erhaltene Musik ein Juwel ihrer Art:
ohne falschen Zierrat, individuell, sinnlich und immer
wieder einfach nur: bildschtin. Überdies steilt sie
dem Westernfan Rätsel: fünf Jahre später variierte
Friedhofer für den thematisch eng vervvandten Film
White Feather dieses MeisterstGck und schuf so
eine Art Traditionslinie für Westernfiimmusik mit
Indianerschwerpunkt. Das Thema aus Track 20
(Covers) kehrt dort als Main Title wieder, und auch
einige andere Stücke haben ein Nachleben gefun-
den. Friedhofer selbst meinte, die Cinemascope-
Fotografie des späteren Films habe seine Musik in
ein völlig neues, feierlicheres Licht befördert. Zeit
seines Lebens war er stolz auf Broken Arrow,
neben The Best Years of Our Lives (1946) wohl
seine überragende Partitur.
Nach drei Steiner-Scores und Tiomkins Lost Hori-
zon die fünfte und für sich genommen faszinierend-
ste Edition der BYU Film Music Archives. Die
preiswerteste Anschaffungsmöglichkeit sei genannt,
weil man bei Import über einen der üblichen Händler
zuviel Geld hinlegt. www.screenarchives.com nimmt
$25, weniger als die anderen, zumal Inhaber Craig
Spaulding selbst die CD produziert hat. Billiger
gehYs nicht, weil die Produktionskosten sehr hoch
sind. Das Geld kommt dem Archiv in Utah zugute,
um weitere Materialien zu sichern. Und so verdient
das nicht-kommerziell ausgerichtete Projekt mehr
als die Heimlabels der verschiedenen Filmmu-
sikzeitschriften ein treues Publikum.
Matthias Wiegandt + + + + +
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Bei dem Filmtitel wird es sicher einige lange Ge-
sichter mit einem Fragezeichen geben. Das liegt
sicher daran, dass dieser Film schon 30 Jahre alt ist
und heute weitgehend unbekannt sein dürtte. Er lief
nicht in Bundesdeutschen Kinos, nur im N unter
dem Titel „Recht und Leidenschaft". Ich, als in der
DDR-aufgewachsener, hatte allerdings die Mtiglich-
keit dieses Mafia Melodram unter dem Titel „Die
schbnste Frau von Damiano Damiani" 1974 im Kino
zu begutachten. Da ich damals noch nicht auf dem
Filmmusiktrip war, ist mir dieser Film auch nicht
wegen seiner Musik in Erinnung geblieben, sondern
wegen der damals vierzehnjährigen Ornella Muti in
ihrer ersten Filmrolle, ich war fasziniert von diesem
Mädchen, das der Mafia die Stirn bot und nebenbei
auch noch toll aussah.
Um so überraschter war ich, dass es jetzt eine CD
von der Filmmusik gibt und da der Komponist Ennio
Morricone heisst, war es keine Frage: die musste ich
haben. Was soll ich sagen? Es lohnt sich trotz der
kurzen Laufzeit der CD. Dem Booklet habe ich
entnommen, dass es aber der vollständige Score
sein soll. Die CD beinhaltet eine 1970 erschienene
Single mit dem Titel-Thema und Thema di France-
sca. Die Musik ist der typische Morricone Sound aus
dieser Zeit, unverkennbar und unvergleichlich,
niemand machte damals so eine Art von Filmmusik.
Mit nur wenigen Mitteln, einem kleinen Orchester,
diverser Percussion, Klavier und der unvergleichli-
chen Stimme von Edda Dell' Orsa, die allein schon
die Anschaffung der CD lohnt, deckt Morricone die
ganze Palette von Emotionen, die der Film nötig hat,
ab.
Mehr oder weniger sind es nur zwei Themen, die
Morricone brilliant variiert; tragendes Element ist
dabei häufig die klagende Stimme Edda Dell' Orsa,
geleitet von meist recht düsteren Streichern. Für die
Spannungselemente wird eine ganze Reihe
Schlagwerk bemüht um einen stampfenden treiben-
den Rhythmus zu erzeugen, der wiederum durch
Streicher verstärkt wird. Für so einen älteren recht
unbekannten Film wartet die Scheibe mit einem sehr
guten Stereoklang auf.
Die Laufzeit der CD ist mit knapp 28 Minuten okay,
denn Morricone hat seine beiden Themen ausge-
reizt, mehr wäre wahrscheinlich zuviel. Für Fans des
Komponisten ist die CD ein Muss, anderen würde
ich vorheriges Reinhören empfehlen.
Ronald Kuss + + + +
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Ein Schweizer•Nachwuchskomponist macht den
„Americana-Amerikanern" Konkurrenz! Entspre-
chend dem Thema eines in die USA ausgewander-
ten Schweizers zur Zeit des Goldrauschs und all
seinen biographischen Niederlagen, die er (alt
geworden) im Rückblendenverfahren seinem Por-
traitmaler erzählt, ist die Musik vorwiegend elegisch
gehalten. Lange, gedehnte, fliessende Passagen mit
grossem Orchester und harmonischen Dur-
Harmonien kGnden einerseits ganz allgemein von
den grossen Träumen und Visionen des Mannes.
Andererseits spiegelt sich von Anfang an auch die
ungeheure Wirkungskraft der weiten Landschaft
Nordamerikas in der Musik -eben jene Sorte von
Americana, wo nicht heftig herumgaloppiert und
geschossen wird, sondern (ähnlich wie in Jenseits
von Afrika) Gefühle und Landschaft dicht miteinan-
der verwoben werden — zu uSeelenlandschaften"
eben. Dabei gelingt es Blumenthai, innerhalb der
gleichmässig „positiJ' klingenden Dur-Harmonik
ganz verschiedener Tracks dennoch gleich vier
verschiedene, eingängige Melodien zu entwickeln
(Main Title, Going West, The Crossing (=Untamed
Country), This /s My Land), die gerade durch ihre
schlichte, geradlinige Art überzeugen. War man
schon einmal im Westen, sieht man beim Hören der
Musik förmlich die Great Plains vor sich, mit einer
ersten Andeutung der Rockies... Immer wieder kurz
eingewobene, zweistimmig spielende Solo-Violinen
geben den Aspekt des „fiddling" wieder und somit
die ersten musikalischen Schritte der jungen Nation
(abgeleitet von den folkloristisch musizierenden
Einwanderen irischer und englischer Herkunft).
Zudem gibt es ein schbnes „Kindheitsmotiv" (When
Was A Child), das ebenso wie ein weiterer „Schwei-
zer Rückblick" (Burgdorf, selbe Melodie wie When 1

Was A Child) den Reckblick in die Jugend des
Mannes gestattet. Auf dem der CD beigelegten Info-
Blatt „Beseelte Bilder — Notizen zu Philippe Blu-
menthals Filmmusik General Sutter" von Matthias
Wiegandt findet sich ganz zu Recht der Hinweis auf
ein besonderes ,Schmankerl" innerhalb des Tracks
Burgdorfi Gerade in diesem kurzen, vermeintlich
unscheinbaren Track findet sich eine Ergänzung des
Motivs von der „alpinen" Klarinette durch die allmäh-
lich begleitende „amerikanische" Gitarre und somit
ein musikalisches Symbol der Existenz des Mannes
Sutter zwischen zwischen zwei Nationanlitäten.
Konfliktstoff wird hauptsächlich in Gold und Death of
fhe Indians verarbeitet. Gold brilliert durch einen
perpetuierenden Bass, der von Anfang an eine
resignativ-kapitulierende Grundstimmung hinein
bringt, und dies trotz teilweise sehnsuchtsvoll
hoffender Trompetenklänge. Im Track Death of the
Indians zeigt Blumenthai, dass er auf ebenso quali-
tätvolle Weise auch actionreichere Passagen
verarbeiten kann —mit Trommeln und aufgeregten
Panflöten, begleitet von Tambourinen und einer vom
Bass getriebenen, gehetrten Grundstimmung. Von
da an wird der Score auch von deutlich ernsteren
Tönen gebildet; das Leben des Mannes neigt sich
dem Ende zu (auch seine Beerdigung ist offensicht-
lich Teil des verschachtelten Films).
In der Reprise (End Credits) werden die oben
genannten, optimistischen Melodie-Motive nochmals
nacheinander aufgegriffen und abschliessend und
leicht nachdenklich wirkend verarbeitet. Das Motiv
von The Crossing jedoch erscheint wiederum
triumphierend — es scheint zu verkünden „Es hat
sich dennoch gelohnt!".
In den Bonus Tracks finden sich abweichende Neu-
Instrumentierungen charakteristischer amerikani-
scher Militärmusik-Motive, die auf ihre Art —und
zwar besonders wegen der sparsamen Instrumentie-
rung — eigentlich viel authentischer klingen als ihre
sattsamen bekannten, grossorchestralen Versionen
(Bonnie Blue Flag, Yankee Doddle Dundee, When
Johnny Comes Marching Home). Dies verleiht dem
Score ein sehr originäres Gepräge.
Die Einspielung selbst ertolgte mit dem City of
Prague Philharmonic Orchestra und ist sehr gut
gelungen. Insgesamt ergibt sich das Fazit einer
anschaffenswerten CD (auch wenn man den Film
wohl nicht so schnell kennenlernen wird — Hardcore-
Fans aufgemerkt, man kann die Musik auch so
hören!) eines jungen und zudem europäischen
Komponisten. Es bleibt zu hoffen, dass selbiger
(zudem Redakteur der vorliegenden Fachzeitschrift!)
seine offensichtlichen Anlagen bald weiterentwickeln
kann und somit zukünftig auch für komplexere Stoffe
mit höherem Budget und entsprechend konfliktrei-
cheren (=komplizierteren) musikalischen Gestal-
tungsmbglichkeiten einsetzen kann!
Annette Broschinski + + + +
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Das ist ein Beispiel aus der Abteilung „Problemfälle",
und zwar in mehrfacher Hinsicht. Wer Miklös R6z-
sas späte Filmkompositionen Last Embrace (1979)
und Eye of the Needle (1981) sucht, wird offiziell
derzeit überhaupt nicht fündig. Die Originalaufnah-
men sind niemals veröffentlicht worden. Hingegen
spielten die Nürnberger Symphoniker 1981/82
Auszüge beider Partituren fGr Colosseum/ Varese
Sarabande ein, aber in viel zu kleiner Besetzung,
mit verlangsamten Tempi und schlampiger Artikula-
tion. Die resultierenden LPs wurden dann 1991
nochmals in limitierter AuFlage (1000 Stück) als Teil
des „Varese Sarabande CD Clubs" zusammenge-
bracht und auf digitalem Tonträger festgehalten.
Auch die CD hat mittlerweile Seltenheitswert.
Die „Soundtrack Library" nun, eine langsam aber
sicher anwachsende Collection gesuchter Filmmu-
sik, bietet beide Scores als Originalaufnahme für viel
Geld und illegal gebrannt als CD-R an. Mich interes-
siert last Embrace nicht besonders, auf Eye of the
Needle halte ich jedoch seit jeher große Stücke,
weil diese Partitur einige außerordentlich schöne
Themen und dramatisch zwar altmodisches, musi-
kalisch aber gehaltvolles Underscoring bietet.
Allerdings muß dringend vor der CD-R gewarnt
werden, und das nicht nur aus moralischen Gründen
(Piraterie), sondern vor allem der miserablen
Klangqualität wegen, die deutlich hinter den anderen
Rözsa-Veröffentlichungen des Vorjahres zurück-
bleibt. Selbst Plymouth Adventure (1952) klingt

besser als diese offentlich von einer betagten
Cassette gezogene Überspielung. Zwar sind die
Bänder immerhin stereo erhalten, doch ist das
Klangbild mulmig, verrauscht, in den Hintergrund
gedrängt und ohne großen dynamischen Ambitus,
die gerade in dieser Partitur nochmals individuali-
sierten Klangfarben kommen nicht heraus. Die
Interpretation des Originalsoundtracks ist der o~zi-
ellen Neuaufnahme zwar deutlich überlegen, hat
mehr Drive und Durchschlagskraft, doch muß man
die Musik schon gut kennen, um das trotr der
muffigen Klanggestalt des Bootlegs beurteilen zu
kdnnen.
Gegenüber der Varese-Edition finden sich hier 28
neue Tracks, viele von ihnen nicht in den Endschnitt
des Films eingegangen. Was die Herausgeber nicht
zuordnen konnten, haben sie kurzerhand an den
dreißigteiligen Score angehängt.
In zwanzig Jahren hat es die Produktionsfirma nicht
geschafft, R6zsas letrte bedeutende Filmmusik in
einer überzeugenden Form auf Tonträgern zu
veröffentlichen. Die Bootlegger haben sich erneut
eingeschaltet, doch im Unterschied zu Moonfleet
oder Seventh Sin bleibt diesmal das Preisleistungs-
verhältnis im roten Bereich. Vom Kauf sei abgera-
ten.
Klang: +'/s
Musik: ++++
Matthias Wiegandt

Varese hat wieder einmal in der Klamottenkiste
gekramt und zwei Klassiker rausgebracht, die
wirklich schon ein paar Jährchen auf dem Buckel
haben. Zum einen handelt es sich hierbei um den
bereits 1939 erschienenen Film Rose of Washing-
ton Square, und zum anderen um State Fair, der in
der Urversion von 1945 und einer Neuvertilmung
von 1962 auf einer CD musikalisch vertreten ist.

Beginnen wir mit dem älteren der beiden Scores.
Schon nach wenigen Sekunden des Zuhtirens fühlt
man sich in eine Zeit zurückversetzt, in denen
Grammophone in den Wohnungen standen, und
S/W-Fernseher noch purer Luxus waren. Von einem
digitalen Remastering ist nicht viel zu merken, es
rauscht und knackst aus der Anlage, als werde man
eine alte Platte abspielen. Schade eigentlich, aber in
Anbetracht des Alters des Ausgangsmaterials war
wohl nicht viel mehr rauszuholen.
Also heißt uns das 20th Century Fox Studio Orche-
stra willkommen, das Melodien späterer Stücke
schon mal kurz vorstellt, und ab dem zweiten Track
wird die Klangqualität merklich besser. Leider
bezieht sich das nicht unbedingt auf die Musik
selbst. Jetzt fangen nämlich die Gesangsstücke an,
und die sind mitunter wirklich sehr... merkwürdig.
Was damals vielleicht gerade "In" war, kann man
heute kaum noch anhören, ohne das Gesicht zu
verziehen. Die Sänger sind dabei nicht einmal
unbekannt (Alice Faye und AI Jolson), aber die
Musik ist wirklich etwas aus der Mode und wenn,
dann nur noch mit den Worten "kitschig" zu um-
schreiben. Titel wie "Rock-a-bye Your Baby with a
Dixie Melodie" oder "Tool TooY Tootsie" sprechen
wohl für sich. Nun, andere Zeiten...

Von generell besserer Qualität zeigt sich hier der
Soundtrack zu State Fair, klanglich und musikalisch
gesehen. Der Score besteht genaugenommen aus
zwei Teilen; jeweils für die 45er und die 62er Film-
version, mit gr6ßtenteils identischen Titeln, die
jedoch neu arrangiert und mit anderen Sängern neu
aufgenommen wurden. Ich selber habe mich dabei
ertappt, die Melodien teilweise sogar mitzupfeiffen,
und stellenweise waren die Lieder gar nicht so
unbekannt. Aber mit dem, was man heute unter
Filmmusik versteht, hat das immer noch nicht viel zu
tun, da der Score in erster Linie aus Gesangsstük-
ken besteht, die natürlich in damals zeitgemäßem
Stil produziert wurden. Walzer, Slowfox, Dixie und
ähnliches eben...
Alles Geschmackssache. Wer gerne mal in nostal-
gischen Klängen schwelgt mag hier etwas interes-
santes finden, aber vorher unbedingt mal reinhören)
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Als "Soundtrack" sind die beiden CDs aber eher
außer Konkurrenz zu betrachten.
Markus Holler
Rose of Washington Square: + y:
State Fair: ++

Okay, eigentlich ist dies gar kein Score im engeren
Sinne, da Disney lediglich auf klassische Werke
zurückgreift und diese dann mit Trickfilmen - einige
davon sind wirklich erstklassig - ergänzt. Trotrdem
soll der Silberling hier kurz erwähnt werden, denn
kein geringerer als Bruce Broughton war bei der
Bearbeitung von Rhapsody in Blue beteiligt. Für
hartgesottene Fans des Filmkomponisten, dessen
Beitrag im Booklet leider unervvähnt bleibt, ist das
Grund genug, sich diese CD anzuschaffen. Alle
anderen sollte die abwechslungsreiche Zusammen-
stellung klassischer Werke überzeugen.
Patrick ++++

„Das neue Goldsmith-Album kriegen Sie erst, wenn
Sie mir fünf Nascimbene-CDs abgenommen ha-
ben!" Gefährlich schwoll sie an, die Ader auf der
Stirn des Filmmusikhändlers. Um den unmittelbar
bevorstehenden Schlaganfall zu vermeiden, ließ ich
mich auf einen Handel ein und erwarb immerhin
zwei Stunden Musik des italienischen Altmeisters,
der in den Annalen des Film Music Journals bislang
fast gar nicht aufgetaucht ist.
Italien-Fans kühlen ihren Sammlerwahn bei Morri-
cone oder Rota. Und als Nicht-Exilant ging Nascim-
bene einfach zu spät nach Hollywood, um noch in
den Genuß des entsprechenden Leidensbonus zu
gelangen. Wir wollen aber nicht voreilig annehmen,
daß die sträfliche Mißachtung etwa mit dem Niveau
seiner Orchestermusik zu tun habe.
Scheibe Nr. 1 zeigt Nascimbene von seiner um
zeitgenbssische Sujets bemühten Seite. The Bare-
foot Contessa (1854) ist der bekannteste dieser
Filme: Ava Gardner, Humphrey Bogart und Edmond
O'Brien sorgen dafür, daß das Innenleben der
Filmindustrie mal wieder von der häßlichen Seite
gezeigt wird; als Angelpunkt für verschiedene
Rückblenden dient eine regenschwere Friedhofsze-
ne. Nascimbene gelingt es, einen herrlich-
sentimentalen Main Title aufzuzäumen, wie er
damals besonders geschätrt wurde; fügt aber eine
tragische Note hinzu, in der sich das Schicksal der
Titelfigur bündelt. Ansonsten übervviegen Stücke im
Latinotouch, mal romanzenhaft, mal ausgelassen.
Ein schöner Score. Room at the Top (1959) soll
allen Handbechern zufolge ein geniales Filmdrama
sein. Warum kommen stattdessen meistens
schwachsinnige Spektakel im Fernsehen? Die

Musik, ambitioniert aber zurückhaltend, vergleichs-
weise modern und einfühlsam, gibt zumindest einen
Hinweis auf die Richtigkeit der Bewertung, verlangt
aufmerksames Zuhtiren. The Qufet American
(1959) hätte als Vefilmung eines guten Graham-
Greene-Stoffes immerhin ein Ereignis werden
können, litt aber an Fehlbesetzungen und einer
redseligen Inszenierung. Wo sollte Nascimbene da
noch Musik plazieren? Das wußte er offensichtlich
auch nicht genau, und so bleibt sein Score hier
unverbindlich-exotisch, bildet mit einer Viertelstunde
am Schluß aber auch das kürzeste Glied dieser
insgesamt mitjeder Wiederholung eindrucksvolleren
Auswahl.
Wesentlich bekannter wurde Nascimbene allerdings
mit seinen Beiträgen zu historischen Gemetzeln in
Sandalen. The Vikings (1958), bereits früher auf
CD verbffentlicht, ist als Film noch halbwegs
erträglich, während die beiden auf der zweiten
Scheibe repräsentierten Kostümorgien recht
brachiale Zugeständnisse an damalige
MassengelGste machen und sich dabei offenherzig
im Magazin historischer Vorlagen bedienen:
Constantlno il Grande und Giuseppe Venduto dai
Fratelli. Viel Blech nicht nur auf den römischen
Straßen, sondern auch im Orchester, alle paar
Momente ein Tusch, chorische Pathosdreingaben,
inflationäre Quintparallelen, dazu der Versuch, mit
Flötenthemen die leichtbekleidete Weiblichkeit zu
charakterisieren. Dabei gibt es zwischendurch gewiß
hörenswerte Momente des Lyrikers Nascimbene;
nur werden die alsbald niedergetrampelt von der
nächsten dumpf dahertrötenden Blechallianz. Den
Übergang zwischen beiden Kompositionen habe ich
beim Hbren glatt verpaßt, weil es gleich im alten
Trott weitergeht. Giuseppe kommt als die
einfallsreichere Arbeit aber auf Dauer besser weg
als Constantin. Alles in allem aufwendig produ-
zierter Trash, in keinster Weise mit den besten
filmmusikalischen Geschichtstunden zu vergleichen,
für die nach wie vor die Namen R6zsa, Waxman
und Tiomkin als erste zu anzuwählen sind. Mein
Händler wedelt schon wieder mit den nächsten CDs,
aber da muß erst mal ausgekundschaftet werden,
was für filmische Berserker sich hinter den italieni-
B~~efioTit~on~lsar~en+BingtLyei len:
Room at the Top + + + +
The Quiet American + +
Constantin ++
Giuseppe ++~/,
Matthias Wiegandt
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Beautiful People (G. Bell - Colosseum), Being John
Malkovich (C. Burwell - Virgin), Berlinale 2000 -
Scores (Ariola), B. Herrmann at Fox 3 (B. Hemnann -
Varese), Body Shots (M. Isham - Milan), Bond Back in
Action (Silva Screen), Chili con Carne (P. Eidel - EMI),
Cinema Century (Silva Screen), Cinema Concerto (E.
Momcone - Sony), Cotton Mary (R. Robbins - Milan),
Du Rififi au Cin~ - Vol. 2 (Disque Office), Felicia's
Journey (M. Danna - Milan), Film Music (G. Auric -
Chandos), Film Themes (Bondmusik - Express), Grea-
test Hits 1969 - 1999 (J. Williams - Sony Classical),

Himalaya (B. Coulais - Virgin), Holy Smoke (A. Bada-
Iamenti - Milan), Insbparables (Arthur H - Polydor),
Kennedy et Moi (P. Adenot - Verve), La Debandade
(B. Coulais -BMG), Le Chäteau des Singes (A. Desplat
- Ariola), Love Me (J. Cale - Mercury), Man an the
Moon (REM - Wamer), Marlene (H. Kloser - EMI),
Onegin (M. Fiennes - Milan), Orfeu (G. Veloso -
Nonesuch), Romantic Movie Themes (Camden),
Scream 3 (M. Beltrami - Varese), Sophie's World (R.
Meyers - RCA Victor), Soundtrack for a Century (2 der
26 CDs widmen sich der Filmmusik - Sony), Star Wars
(J. Williams - Disques Office), Stir of Echoes (J.N.
Howard - Colosseum), Sunshine (M. Jarre - Milan), Tee
mit Mussolini (A. Vlad/S. Arnaldi -BMG), The Astro-
naut's Wite (G. Clinton - Sire), The End of the Affair
(M. Nyman - Sony), The Film Music of Nino Rota
(Chandos), The Insider (L. Gerrard/P. Bourke - Colum-
bia), The Talented Mr. Ripley (G. Yared - Sony), The
Whole Nine Yards (R. Edeluran - Varese), Tomorrow
Never Dies (D. Arnold -Gold Circle), TV Themes (N.
Hess - Chandos), Twilight Zone - 40'h Anniversary
(Silva Screen), Une Pour Toutes (F. Lai - Milan),
Wonderland (M. Nyman - Virgin)

Son racks: 3 Strikes (HipHop/Rap - Virgin), 200
Cigarettes (Rock - Mercury), American Beauty
(RocWPop - Deramworks), Anatomie (Dance/Score -
Epic), Any Given Sunday (Rap/Hip Hop - Warner), Aus
Gutem Haus (Pop - Ariola), Berlinale 2000 -Songs &
Sounds (Pop - Ariola), Breakdown Palace (Pop -
Island), Bringing out the Dead (Rock - Columbia), Die
Nesthocker (Pop -BMG), Dragonball (Pop - Polydor),
East is East (Oldies - EMI), End of Days (Rock -
Geffen), Extension du Domaine de la Lutte (Pop -
Barclay), Friends 2 (Pop - Reprise), Fussball ist unser
Leben (Pop - Ariola), Käpt'n Blaubär (Pop/Rock -
Epic), Komiker (Pop/RoCk - Wamer) Le Bleu des Villes
(Pop - Musikvertrieb), Les plus helles Chansons des
Films de Walt Disney (Chanson - Disney), Magnolia
(Pop - Reprise), Mauvaises Frequentations (Pop -
Virgin), Muppets from Space (Disco/Funk - Sony), ̀ Ne
Günstige Gelegenheit (Pop - Epic), Nesthocker (Pop -
Chlodwig), Next Friday (Rap/Hip Hop - Virgin), Pokc-
mon (Pop - Atlantic), Schlaraffenland (Hip Hop - Epic),
Scream 3 (RocWAlternative - Epic), Tesching Mrs.
Tingle (Pop - Capitol), The Beach (Pop/Rock -Fox
Music), The Hurricane (Rock - MCA), The Iron Giant
(Rock - Reprise), The Million Dollar Hotel (Rock -
Island), The Next Best Thing (Pop/Rock - Maverick),
The Road to EI Dorado (Pop - Dreamworks), Touch by
an Angel (Weihnachtslieder - Sony), Zwei Asse und ein
König (Pop - Ariola)

Konzertwerke: A Map of the World (P. Matteeny -
Warner), 1 Was Born in Love with You (J. Nonnan/M.
Legrand - Decca), Magic Moments (B. Bacharsch -
Camden), Michel Colombier (M. Colombier - Antholo-
gy), Piccola Offerta Musicale (Nino Rota -Koch)

Wir von der Redaktion sind von diesem Medium nicht nur
sehr begeistert, sondern sagen ihm auch eine rosige

Zukunft voraus Um diesem
neuen Trend Rechnung zu
tragen, haben wir diese
neue Rubrik kreiert, in
we%her jeweils ein Autor die
- aus seiner Sicht - besten
Schweizer DDD-Neuheiten
(Code 2J präsentieren und
kurz die Musik im Film
bewertet wird (siehe + in
Klammern).

Nachdem der Abräumerfilm
des Jahrhundert monate-
lang die Boxoffice Hitparade

weltweit anführte, Milliarden von Menschen zu Tränen rührte
und der Soundtrack alle Rekorde brach, ist Titanic (Fox)
von „I'm the King of the World" lames Cameron nun auch
auf DVD erhältlich. Endlich kann man sich ununterbrochen
an dieser perfekt inszenierten Romanze wie auch lames
Horners süffigem Soundtrack laben (+ + + +). Auch A
Bug's Life (Disney) mit seiner kurzweiligen Story und
Randy Newman's köstlicher Partitur sehe ich mir immer
wieder gerne an. Der Kauf dieser DVD ist nur schon wegen
dem Bonusmaterial, bestehend aus dem oscarprämierten
Kurzfilm Geri's Game und den witzigen Guttakes, ein
absolutes Muss (+ + + +) (wer es aber wirk/ich wissen
will, sollte unbedingt nach der Special Edilion gieren, die
zwar in der Schweiz und Deutschland nur als /mport
erhältlich ist, Code 1, aber ganz feine zusätzliche Extras
bietet, wie iso/ated Score etc.J. Grossartiges Kinoerlebnis
versprechen ausserdem Scent of a Woman (Universal,

Score Thomas Newman: + + +) mit AI Pacino in Hochform
und einer absolut zauberhaften Partitur von Thomas
Newman, der Psycho-Thriller Falling Down (Warner Home
Video, Score: lames Newton Howard + + + + +) in
welchem der frustrierte Grosstadtbürger Michael Douglas
durchdreht und die rührende Geschichte des ersten Frauen-
Baseball-Teams A League of Their Own (Columbia Tristar
Home Video, Score; + + +) mit einem swingigen Klang-
feuerwerk aus der Feder von Hans Zimmer. Begeistert
haben mich ausserdem das grandiose Remake von The
Thomas Crown Allair (Fox, Score; + + + + %z) mit dem
sexy Duo Pierce Brosnan~Renee Russo und einem genialen
Score von Bill Conti sowie der hochkarätige und span-
nungsgeladene Adionstreifen The Negociator (Medaria,
Score: lohn Ottman + + + %z ), Wären doch nur alle
Streifen so grandios)
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Mit Speed (Fox, Score:
++++) zog Marc Mancina
die Aufmerksamkeit der
gesamten Film(musik)welt
auf sich und katapultierte
sich auf den Filmkomponi-
sten-Olymp. Selbst auf dem
Fernsehschirm ist der
explosive Actionkracher
atemberaubend und ein
toller Filmgenuss, den ich
mir gerne wieder zu Gemüte
führe. Ein weiterer Action-
knüller, den ich mir eben-

falls immer wieder gönne ist der Klassiker Stirb Langsam
(Fox, Score: + + + yz ), Ein zynischer sprücheklopfender
Bruce Willis, ein obercooler Schurke und Michael Kaurens
suspensebetonter Soundtrack; was könnte mein Herz denn
noch mehr begehren? Gleich drei weitere von Michael
Kamen vertonte Filme kann ich weiterempfehlen: Robin
Hood - Prince of Thieves (Warner Home Video, Score:
++ ~/z ) überzeugt - obwohl die Geschichte bereits
Dutzende von Male verfilmt wurde -durch tolle Ideen wie
auch einer grandiosen abenteuerlich-romantischen Partitur,
Don Juan de Marco (Impuls Video, Score: + + +) brilliert
durch eine herrliche beschichte sowie einen liebestrunkenen
Score, der jede Frau zum schmachten bringt und zu guter
Letzt Lethal Weapon 1 (Warner Home Video, Score:

+++%z ), hier in ungeschnittener Fassung, ist Dank Mel
Gibson und Danny Glover als explosives Polizisten-Duo
wider Willen grandios und der rockjazzige Soundtrack
legendär, der im Rahmen des grossen Lethal Weapon
Artikels im Film Music Journal 20 ausführlich behandelt
wurde. Mel Gibson brilliert ausserdem im skrupellosen
Packback (Warner Home Video, Score: + + + +),dessen
jazz-popige Titelmusik von Chris 8oardman mich jedesmal
von neuem begeistert - selbst wenn es von David Shires
The Taking of Perham One Two Three schamlos abge-
kupfert ist -und zaubert ein seeiiges Lächeln auf meine
Lippen. Nicht unerwähnt bleiben sollen der Kracher Broken
Arrow (Fox, Score: + + + +) mit seiner fetzigen Rock-
partitur von Hans Zimmer und die Actionkomödie Rush
Hour (BMG; Score: + + +),welche Altmeister Lalo Schifrin
gekonnt vertonte. Für Unterhaltung sorgt ebenfalls der
romantische Thriller Entrapment (Medaria, Score: + + Yz ,
für den Christopher Young einen spannungsgeladenen
Score mit exotischem Einschlag schrieb, Wild Wild West mit
seiner prachtvollen Americana-Partitur von Eimer Bernstein
(Score: + yz) sowie der Science Fiction Kultstreifen Blade
Runner (Warner Home Video, Score: + + + + +) -hier
als Director's Cut -mit dem legendären Soundtrack von
Vangelis.
Wer auf Komödien steht, dem sei unbedingt die Mafia-
Persiflage Analyse This (Warner Home Video, Score:
Howard Shore + + %z) empfohlen, die nicht nur mit der
Traumbesetzung Robert De Niro und Billy Cristal sondern

auch mit unglaublicher "~:i~'"'"
Situationskomik aufwartet.
Toll ist auch Groundhog
Day (Columbia Tristar
Home Video, Score: + +
+ '/z ) in welchem Bill
Murray den gleichen Tag
immer wieder erleiden
muss, musikalisch unter-
malt von George Fenton. In
eine komplett andere
Komikkategorie - aber
nicht minder unterhaltsam
- gehört Austin Powers
(Impulse Video). Den muss man sich aber unbedingt in
Englischer Originalsprache ansehen, denn nur dann
kommen die unzähligen zweideutigen Andeutungen und
Witze so richtig zum Tragen.
bleich sieben Filme hat Disney auf DVD veröffentlicht, die
der ganzen Familie tolles Filmvergnügen garantieren.
Besonders gut gefallen mir dabei Das Dschungelbuch
(Score: + + + +), Arielle -Die Meerjungfrau (Score:
+++ ~/z) und Mulan zu welchem lerry Goldsmith einen
exquisiten Soundtrack komponiert hat
(Score: + + + + Yz).
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Snow Falling an Cedars In Dreams (Elliot Goldenthal) Angela's Ashes Thomas Crown Allair

Angela's Ashes ', Swiss Pamily Robinson (J.Scott) Snow Falling an Cedars Durango und General Sutter

Snow Falling an Cedars The Egyptian j Joan of Arc A Bug's Life

'die FSM Booklets sind schon nicht Mr. Skeffington Sleepy Hollow ' Matomy of a Murder und alle
ohne BYU-Releases
Leaving Hong Kong (Swiss Family Vocalise aus La Neuvieme Theme from Angela's Ashes Payback und Pushing Tin
Robinson, John Scott) Port/Ninth Gate (Kilar)
Bite the Buliet (Nex North) ', Prince Valiant und Lust for Life Big Trouble in Little China Once Upon a Time in the West

__
The Egyptian (Marco Polo) The Egyptian The Egyptian

Miklos Rozsa at M-G-M Miklos Rozsa at M•G•M

Decca Tickertape

wenn Howard Shore einen zu Fight
Club geschrieben hätte...
hat er nun oder hat erpicht?
- John Ottmans Gesamtwerk des

Jahres
Random Nearts im Kino Jura in Die Meldung, dass Kubricks Eyes
Bem schauen bzw. hören zu I Wide Shut eigentlich im 4.:3
müssen und die Songs in Tarzan !Format gedreht und für die

j (sorry Phil} !Kinoauswertung in künstliches
Breitwandniveau umgebacken
wurde.

Thomas Crown Allair (B.Conti) i The Mummy (Reizenstein)

James Nev+ton Howard Paul Missaki (1908.1998) weil
'endlich 4 CDs mit seiner grossar-
tigen Musikveröffendichtwurden

', Don Davis Qetrt sollte er es phb (aber das darf hier nicht
geschafft haben) einmal geFlüstert werden, findet

i mW)
John Ottman

Angela's Ashes in den USA mit
und in Europa ohne Dialog
herauszubringen! Wirklich clever
ihr PR-Leute!
The Bone Collector von Craig
Armsarong!

die DVD übernimmt den Markt

Arlington Road

Nichts Neues! Wenn uberhaupt
mal ein Filmmusiktrend jenseits
der Zimmerschen Anästhesie zu
erspähen wäre
Der Sinn des Lebens besteht darin,
sich Ilona Sekacs Mtonias Line
anzuhören. Eine gesicherte
Erkenntnis nach vieren Jahren mit
dieser CD
Grottenschlechte Remakes in
Hülle und Fülle
Kinder des Himmel (Iran)', The

__
Themen from The Phantom John ~Iliams Greatest Hits 1969-
menace and other Films 1999 _...._
Sony ClassicallSony Soundtrax Varese

~ Brokedown (David Newman)

Wild Wild West

Wild'Wild West

Star Wars-Episode 1

Tarzan

Wild Wi...err, Brokedown Palace Thomas Crown Allair

James Newton Howard James Newton Howard

Don Davis (dank Matrix)

...............
John Wiiliams

Wild Wi... ach, das geht hier ja gar Scores klingen immer ähnlicher
nicht

bim negativen Sinn) re-issues von Kikujiro
Film Score Monthly für Veröffentli• ',
chungen, die es schon gibt

Altes neu aufgelegt (LP auf CD) &
_- -_

verstärkte Ausrichtung auf
Scores auf DVD Hollywood
The Matrix The Sixth Sense
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Powerty Row-Filmmusik „The Blech Age" J

In der meist per Leserbrief ausgetragenen Debatte
über Filmmusik einst und jetzt spricht man gern vom
Golden Aqe -und meint damit die große Zeit der
Hollywood-Filmmusik, wie sie in den dreißiger bis
fünfziger Jahren von Max Steiner, Erich Wolfgang
Korngold, Roy Webb, Miklös Rözsa, Bernard Herr-
mann, Dimitri Tiomkin und anderen komponiert
wurde.
Von der angeblichen Dekadenz jüngerer Filmmusik
grenzt man sich ab, indem man jene Epoche als
unantastbares Wolkenschloß in eine unkritische Höhe
hebt. Zweifellos haben die Genannten und einige
weitere Kollegen zahlreiche beeindruckende Werke
geschrieben, von denen glücklicherweise ein re-
spektabler Teil auf CD erhältlich ist und somit das
Bild einer fast dreißigjährigen Filmmusik-Phase
prägt. Aber nicht um diese soll es hier gehen,
sondern um das, was einige Stockwerke tiefer
passierte, die „Filmmusik des Souterrains" sozusa-
gen, Verlassen wir also die meisterliche Höhe von
Citizen Kane, Lost Weekend, Red River oder Kings
Row, und steigen in einem virtuellen Gebäude hinab.
Da kommen wir zuerst zu jenen Komponisten, die
neben allerlei Dutzendware auch manch
brillante Partitur hinterlassen haben, aber
sehr oft nicht die ihnen gemäßen Filme
betreuen durften; inspirierte Könner wie
Herman Stein, Daniele Amfitheatrof und
George Duning, Man sollte ihre Werke häufi-
ger besprechen und einspielen, als das
bisher geschehen ist.
Im Parterre treffen wir dann jene Routiniers,
die zahllose Genrefilme mit handwerklich
solidem, musikalisch freilich aus der Schablo-
ne gestanzten Underscoring bedienten: Paul
Sawtell, David Buttolph, Sol Kaplan oder
Mischa Bakaleinikoff, nebst vielen anderen.
Die meisten ihrer Kompositionen erfüllen
ihren Zweck, ergäben auf CD gepreßt aber
selbst für Anhänger der „guten alten Zeit"
kaum einen autonomen Unterhaltungswert.
Damit sind wir aber noch nicht ganz unten.
Denn eine rostige Tür führt in ein klammes
Kellergewölbe, aus dem uns bereits recht
seltsame Klänge entgegendringen. Hier
herrscht die Armut der „Poverty Row-
Filmmusik", verfertigt von No-Name-
Komponisten, die für ein paar hundert Dollar
zusehen mußten, wie sie in den vierziger
Jahren ihr Dutzend Musiker in eine relative
Verbindung mit dem Filmgeschehen zu
bringen vermochten. Diese Art der Filmmusik
ist auf Tonträgern nicht zu bekommen, man
muß sie -und das ist auch die einzig sinn-
volle Zugangsweise - zusammen mit den
Bildern konsumieren. Nur ist das so einfach
auch wieder nicht, denn die Filme sind selbst
ziemlich rar und laufen auf den TV-
Bildschirmen deutschsprachiger Länder
nicht. Das Interesse an billigen Gruselerzäh-
lungen mit Bela Lugosi und George Zucco

oder Beiträgen der „Schwarzen Serie" kann nur
befriedigt werden, wenn man sich US-Videos impor-
tiert, denn Handelsketten wie Sinister Cinema ver-
treiben Hunderte solcher Streifen, auch über den
Ozean hinweg.
Man kommt also per Zufall mit dieser Art Filmmusik
in Berührung. Es gibt aber kaum eine bessere
Gelegenheit, dem zu oft zitierten Wort, Filmmusik sei
nicht hörbar, zu widersprechen, als daß man genau
diese Filme aus dem tiefsten Winkel ans Tageslicht
holt. Das lohnt sich oft genug; im Fall der Musik
allerdings kann man da nicht so sicher sein. Aber
was bedeutet überhaupt das Phänomen „Poverty
Row"?
Im genannten Zeitraum funktionierte Hollywood als
Konglomerat von Studios, die zugleich ihre eigenen
Kinoketten unterhielten und so die Filme gewinnbrin-
gend vermarkten konnten. Fünf Studios -ihre Namen
sind noch heute berühmt, obwohl sie längst zu
Segmenten der Elektronikindustrie verkommen sind -
bildeten die Gruppe der Mächtigen, der „Big Five";
MGM, Warner Bros., RKO, 20th Century Fox und
Paramount, Ein Trio mittelgroßer Firmen rekrutierte

sich aus Columbia, Universal sowie United Artists,
letztere damals nur noch als Verleih tätig. Unterhalb
dieser Marktdominante beginnt das Armenhaus von
Hollywood, eine Anzahl von unabhängigen Studios,
unter denen Republic die besten Filme machte,
während MONOGRAM und besonders PRC für die
Ultra-Billigstreifen zuständig waren. Die Kinobetrei-
ber erhielten diese Filme in der Regel zu einem
festen Satz und zeigten sie ohne den Druck zu
erzielender Einspielergebnisse gemeinsam mit einer
aufivendigeren A-Produktion im Rahmen des wäh-
rend der vierziger Jahre üblichen „Double Bill"-
Programms; zwei Filme zum Preis von einem. Diese
B-Hälfte konnte nur funktionieren, weil die produzie-
renden Studios ein ganz bestimmtes Budget streng-
stens einzuhalten wußten und ma~cimal (III) ein paar
tausend Dollar Profit aus ihren zahllosen Produktio-
nen zu schlagen vermochten.
Wie eingangs erwähnt, sind nur wenige dieser Filme
hierzulande gelaufen, und wenn überhaupt, so kann
man den einen oder anderen mal in den (deutschen)
Dritten Programen sehen. Einzelnes, wie Edgar
Ulmers Detour (1945), hat inzwischen Kuitstatus

erfahren, weil der Regisseur aus der Not des
Budgets die künstlerische Tugend effektvol-
ler Ausleuchtung und karger Personenzeich-
nung herauszuschälen wußte. Aber meistens
schaffte es die Inszenierung nicht, den
papierenen Plots und begrenzten Kulissen
etwas abzugewinnen. Man drehte also sechs,
sieben Tage und Nächte am Stück durch,
dann mußte der Film im Kasten sein.
Der bescheidene finanzielle Rahmen ließ ein
oder zwei (relative) Stars zu, aber für luxu-
riöse Extras gab es keinen Rückhalt, Auch in
jenen Produktionsetagen (bzw, -baracken)
glaubte man, Musik sei doch ein leicht
komponierter Zusatz, in den man nicht viel
Geld hineinpumpen müsse. Und genau so
hört sich die Filmmusik auch an.
Poverty Row-Filmmusik, wer auch immer
jeweils dafür verantwortlich zeichnete, hat ihr
gemeinsames Stilmerkmal in ihrer Unsensibi-
lität. Da sieht man etwa in schwindsüchtig
instabilen Bürokulissen einen Mann und eine
Frau diskutieren, ob man diese oder jene
Spur eines Kriminalfalles verfolgen solle, Und
schon brettert das Orchester Ios, daß man
kaum mehr hört, welch banales Dialogge-
wäsch durch die Lautsprecher tönt.

Bei der PRC beschäftigte man besonders
gern einen Ungarn namens Leo Erdody, und
weil ja jeder dieses Genie zu kennen hatte,
firmierte er im Vorspann der späteren PRC-
Filme auch schon mal schlicht und ohne
Vornamen als „ERDODY", ein Popstar der
Mittellosen. Seine Spezialität bestand darin,
dick aufzutragen und klassische Musikstücke



Powerty Row-Filmmusik „The Blech Age"

in Seifenlauge zu verwandeln. Als Extrabonus zum
Film bekommt man dann (fast wie das Wochenrätsel
einer Zeitung) eine Melodie, an der man eine Weile
herumsummt, bis man sie zu ihrem Ursprung zu-
rückverfolgt hat. Besonders schön etwa der Vor-
spann zu Edgar Ulmers Strange Illusion (1945, bei
Redaktionsschluß als Laser Disc der Roan Group
angekündigtl), welcher sich in großartiger Weise der
Zu- bzw. Hinrichtung von Robert Schumanns Klavier-
konzert annimmt. Wer selbiges besitzt, höre doch
gerade mal die erste Minute an.
(60 Sekunden später...)
Gut, gut, das Klavier stellt sich zu Beginn etwas
wichtigtuerisch vor, aber dann kommt doch jener
zutiefst romantische Dialog zwischen Holzbläsern
und Klavier, bei welchem das Hauptthema zweimal
vorgestellt und verschieden beleuchtet wird.
Dagegen nun Erdodys prächtige Neufassung. Wir
geraten in eine Art Unwetter, verkörpert von den aus
allen Nähten quietschenden Piccoloflöten, Nach der
Mini-Einleitung bedient sich Erdody beim berühmten
Tonwiederholungsmotiv da-da-da-daaa aus Beetho-
vens Fünfter, um nun endlich das Schumannsche
Thema aufzufahren. In diesem Mystery-Thriller
reichen aber keine Holzbläser, nein, es muß natürlich
das ganze Blech ausposaunen, daß nun ein Fanal
bevorsteht. Finster, finster, meine Güte. Aber denk-
ste! Irgendwie gelingt es dem Blech, mit einem ganz
un-schumannschen Intervallwechsel an die Geigen
anzudocken, und die schlittern nun sirupsüß in die
Dur-Fassung des Themas hinüber, während im kaum
identifizierbaren Untergrund ein paar Bläser vor sich
hintuten. Ein kleiner Schlenker, damit der kitschige
Teppich ein weiteres Mal ausgerollt werden kann,
ehe es in die Zielgerade geht. hohe Streichertremoli
halten die Spannung, und als Sieger geht endlich ein
Blechsignal durchs Ziel: „So muß es sein!" Alles in
allem vortrefflicher Trash, und wer genug von
solchen Filmen sammelt, kann sich aus den ziemlich
rumpelnden Tonspuren eine tolle Cassette zusam-
menstellen. Leider scheint in hiesigen Gefilden im
Gegensatz zum italienischen Billighorror keine Lobby
für derartig verdorbene, lose herauswuchernde
Geschmacksknospen zu existieren.
So entgehen einem auch weitere Schätze aus dem
1946 eingegangenen PRC-Archiv, Ein Schmankerl
höchster Güte etwa ist die von Alexander Steinert
arrangierte bzw. aus Library Stücken zusammenge-
stellte Musik zu Strangler of the Swamp (1945),
unerklärlicherweise noch nie diesseits des Ozeans
gezeigt. Die Geschichte um einen zu Unrecht des
Mordes angeklagten und hingerichteten Mann, der
aus dem Jenseits wiederkehrt und in einem finsteren
Sumpf Rache an den wahren Übeltätern nimmt, ist
allemal sehens-.und hörenswert. Manchmal scheint
es, daß die begrenzten Studioareale nicht nur
unausgesetzt mit Nebel zugedröhnt werden mußten,
damit der Zuschauer nicht ständig aus dem Erzähl-
zusammenhang fiel, sondern auch eine akustische
Dauerberieselung fällig war. Um das recht langsam
vor sich gehende Gemurske herum breitet Steinert
eine dräuende Ursuppe aus, welcher man sich
schlicht und ergreifend nicht entziehen kann. Auch
hier gibt die Visitenkarte der ersten Minute schon ein
prägnantes Bild des nachfolgenden Perpetuum
mobile: die Streicher wabern sinnlos um ein diffuses
Zentrum herum, während die Blechbläser darüber
mit Molldreiklangszerlegungen die nötige Unentrinn-
barkeit liefern. Das alles entstammt stilistisch dem
Orchestergraben einer nie komponierten Oper, in der
auch jede Handlung fehlt.

Wirklich kraß wird's
dann, wenn aus den
allemal dünnen
Handlungsfäden
solcher Filme
einzelne Fasern
isoliert und musika-
lisch in ein neues
Terrain verfrachtet
werden. Bitten wir
nochmals Herrn
Erdody ans Mikro-
phon, damit seine
einzigartige Idee für
den Gefängnisfilm
Girls in Chains
(1943) vorgestellt
werde. In diesem
regiert ein ziemlich schlapper Oberschurke namens
Johnny Moon nicht nur die Stadt, sondern sorgt auch
dafür, daß die Mädchen nie aus der Besserungsan-
stalt herauskommen, weil seine Marionetten in Form
von Wärterinnen wirklich sehr böse sein müssen und
sich gegen jede soziale Neuerung stemmen. Für
einzelne Szenen, in denen Johnny Moon gezeigt
wird, wollte Erdody gern etwas Passendes arrangie-
ren, Aber was gibt es denn da zum Thema „lohnny
und Musik"? Richtig, es kann nur jenen einen Schla-
ger geben: „Wenn lohnny Comes Marching Home
Again"! Soll heißen: jetzt dreht der Bösmann richtig
auf. Wird aber nichts draus. Atmosphäre kommt in
dem Film nicht auf, doch wenigstens ein Ohrwurm
springt uns mit geöffneten Tentakeln entgegen, wird
auch erstaunlich laut auf der Tonspur plaziert. Den
Untergang der PRC hat Erdody übrigens nicht lange
überlebt, ganz im Gegensatz zum in Wien geborenen
Regisseur Edgar Ulmer, der uns bis in die .sechziger
Jahre hinein mit billigem Schund versorgt und für
einige wirklich spannende Filme (z.B. das Karloff-
Lugosi-Highlight The Black Cat, 1934 bei Universal
mit futuristischen Bauhaus-Sets gedreht und von
Heinz Roemheld, auch einem unbesungenen Mae-
stro, mit Klassikarrangements wie Liszts Klavierso-
nate h-uroll als Orchesterungetüm bestückt) Kult-
statuserrungen hat.
Im Vergleich will es aber so scheinen, als habe diese
mittellose Firma PRC immerhin unfreiwillig amüsante
Filmmusik hervorgebracht. Konkurrent MONOGRAM
hingegen unterbietet auch diesen vielen Lärm um
Nichts mit reinster Banalität, gepaart mit außeror-
dentlich irdischer Langeweile, personifiziert in ihrem
musikalischen Boy für alles, David Chudnow. Als in
den vierziger Jahren Bela Lugosi für eine ganze
Reihe eindimensionaler Gruselfilme verpflichtet
wurde, brach Chudnows große Zeit an. Um an eine
mit seiner Musik gefüllte Marco-Polo-CD der Herren
Morgan und Stromberg gelangen zu können, werden
wir allerdings noch manche Geisterstunde abwarten
müssen.

Dutzende solcher nostalgisch-spaßigen Kompositio-
nen -wer weiß, ob die beschriebenen Notenblätter
nicht irgendwo noch in einer verwitternden Kommo-
de schimmeln - ließen sich mit Genuß hier präsentie-
ren, bis hin zu Return of the Ape Man (1944),
sicher eine der schlechtesten je komponierten
Begleitmusiken zu einem Film, in welchem zudem
Bela Lugosi seiner muckerlichen Theatralik ausgiebig
frönt.

Es macht Spaß, im Untergeschoß des historischen
Hauses Hollywood nicht nur den Filmprojektor mit
entrosteten Filmspulen zu beschicken, sondern sich
auch vor einen Lautsprecher zu hocken, und immer
wieder die umwerfenden Orchesterkrämpfe über sich
ergehen zu lassen. Doch ist schon klar, daß eine
solche, von einem aufs nächste vergessene Beispiel
kommende Nacherzählung diskographisch nicht
präsenter Musik rasch zur Trockenübung mutiert. So
muß sich jeder vermeintlich Interessierte schon
selbst bemühen und die ganze Breite des Billig-
schaffensausbaldowern,
Das Kapitel enthält jedoch als wesentliche Konse-
quenz eine Mahnung. obwohl eingebürgert, erfaßt
die Bezeichnung „Golden Age of Film Music" nur
einen kleinen, wohlweislichen Ausschnitt der vergan-
genen Hollywood-Kultur. Von Tony Thomas und
Christopher Palmer haben wir als Vorgabe eine
Namenreihung erhalten wie jene, die ich eingangs
Revue passieren ließ. Doch mit Heroengeschichte
kommt man der Filmmusik, welche nie eine Aneinan-
derreihung von Namen war, nicht bei. So wenig sich
die interessanten Partituren der Gegenwart auf
sieben, acht Komponisten, welche in aller Munde
sind, eingrenzen lassen, so wenig gilt dies für die
Vergangenheit. Während jedoch aktuelle Filme mit
einiger Selbstverständlichkeit ihre Score-
Veröffentlichung nach sich ziehen und so auch dafür
sorgen, daß zwischen einzelnen Highlights massen-
weise Auslegeware zum Vorschein kommt, wissen wir
über die Jahrzehnte vor dem Filmmusikboom -also
vor 1970 -noch immer viel zu wenig. Dadurch
entgehen uns nicht nur mitreißend gute, sondern
auch mitreißend tragikomische Phänomene wie die
Musiken der kleinen Studios. Sie bildeten vielleicht
nicht gerade die Humusschicht für Korngold, Webb
und Newman, wohl aber den Kernbestand des
Alltags. Eine einzige CD-Neuaufnahme mit Western-
Serial-Musik des Republic-Studios ist aus den USA zu
beschaffen. Dabei sollte es nicht bleiben. Wer macht
sich an die Arbeit?

f~~7
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Als Kate Winslet und Leonardo di Caprio im
eiskalten Atlantik voneinander Abschied nahmen
und Millionen von Kinobesuchern zu ihren
Taschentüchern griffen; als die Titanic-Manie
weltweit um sich griff und man wochenlang keine
Chance hatte, Celine Dion zu entgehen, mag sich
manch einer gefragt haben, wie so ein Erfolg
mbglich ist. Sicherlich konnte man dieses Phä-
nomen nicht voraussehen, aber einige Faktoren
gibt es schon, die James Cameron bereits im
voraus zum sicheren Oscar-Anwärter machten.
Da ist der Titanic-Mythos an sich, der im Laufe
der Jahre stets gewachsen, zum Mahnmal für
menschliche Überheblichkeit und Ignoranz
geworden ist. Es ist aber auch das grenzenlose
Freiheit versprechende Meer in seiner ganzen
Pracht und Grausamkeit, das die Menschen
fasziniert und anzieht. Man denke nur an die
Heerscharen von Touristen, die jahrein, jahraus
Strände und Korallenriffe heimsuchen, und an die
Generationen von Künstlern jeglicher Art und
Nationalität, die dem Grossen Wasser ihre schön-
sten Inspirationen verdanken.
Dass auch die Filmemacher dieses Potential
schon früh erkannten, scheint naheliegend, da die
engen Räume auf Schiffen und der Kampf gegen
die Elemente bestens geeignet sind, zwischen-
menschliche Emotionen und Beziehungen vor
eindrucksvoller Kulisse zu intensivieren, ja zu
verklären. Und auch den Film-Komponisten
schien die Seeluft gut zu tun und sie zu ihren
schönsten Werken zu inspirieren, in denen ver-
schiedenste Einflüsse erkennbar sind, sei es
Impressionismus oder Spätromantik, klassische
britische Seemusik oder New-Age. Die Ergebnis-
se sind oft beeindruckend, und Komponisten wie
Bernard Herrmann und Jerry Goldsmith favorisie-
ren ihre maritimen Scores.
Ich möchte die Leserschaft deshalb auf eine
kleine Kreuzfahrt durch sieben Jahrzehnte
Filmgeschichte einladen, um teils wichtige, teils
eher marginale ozeanische Episoden anhand ihrer
Musik Revue passieren zu lassen. Um dem
Ganzen ein wenig Struktur zu geben, arbeite ich
mit Themen, wobei es zu beachten gilt, dass in
einigen Fällen mehrere Zuordnungen möglich
gewesen wären. Des Weiteren ist darauf hinzu-
weisen, dass der Artikel nicht im geringsten
Anspruch auf Vollständigkeit erheben kann, denn
das würde jeden Rahmen sprengen; die Auswahl
ist daher rein subjektiv. In diesem Sinne lasst uns
Anker lichten.
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Zu den ersten Völkern, die längere Seereisen
zwecks Eroberungen und Plünderungen unter-
nehmen, gehören die Wikinger. Trotz dieser
Tatsache verirren sie sich relativ selten an die
Gestade der Lichtspielhäuser. 1958 dreht Richard
Fleischer The Vikings, einen epischen Abenteu-
erfilm mit Kirk Douglas an der Spitze einer
prominenten Besetzung. Die Musik von Mario
Nascimbene trägt den rauhen Gesellen Rechnung
mit kühnen, von Timpani-Schlägen getragenen
Hornrufen im Hauptthema, kämpferischem Blech
und metgeschwängerten Mönnerstimmen, dazwi-
schen gebieten ein lyrisches Liebesmotiv sowie
ruhigere Varianten des Hauptthemas den grob-
schlächtigen Klängen Einhalt. An der Kamera
steht Jack Cardiff, und er scheint auf den Ge-
schmack gekommen zu sein, denn 1963 setzt er

sich in den Regiestuhl und inszeniert The Long
Ships, eine Mischung aus Abenteuer und Fan-
tasy,in der Vikinger und Mauren um eine gigan-
tische goldene Glocke kämpfen. Die europäische
Co-Produktion gefldllt dank dem selbstironischen
.Spiel von Richard Widmark und Sidney Poltier,
und die spektakuläre Bergung der Glocke ist
wirklich sehenswert. Zur Musik von Dusan Radic
kann man sagen, dass er sich den Grundgedanken
seines Hauptthemas bei Nascimbene ausborgt,
und die orientalischen Klänge, die er den Mauren
zuweist, sind eher zurückhaltender Natur.
Auch wenn die Entdeckung Amerikas den Wi-
kingern zugeschrieben werden kann, verbindet
man damit doch den Namen Christoph Kolum-
bus, und es verwundert nicht, dass seine legendä-
re Seereise westwärts mehrmals verfilmt wurde.
1949 verkörpert Fredric March den Titelhelden in
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einem englischen Streifen, der die Ereignisse
recht verklärt darstellt, sich aber der Mitwirkung
von Arthur Bliss rühmen darf, einem jener Kom-
ponisten, die in der ersten Hälfte des 20. Jahr-
hunderts der englischen Musik zu neuem Anse-
hen verhalfen. Seine Partitur vermeidet den sich
bei diesem Thema anbietenden grossen Pomp,
setzt auf sanftes spanisches Kolorit, hat aber auch
einen feierlichen Marsch, der unseren Helden auf
See begleitet.
1992 sticht die Santa Maria gleich zweimal in
See, und Ridley Scott's 1492 mit Gerard Depar-
dieu hat in allen Bereichen die Nase vorn. Der
vorwiegend elektronische Score von Vangelis —
angereichert mit Chören und ethnischen Klängen
— besitzt durchaus reizende Passagen, und Con-
guest dürfte nicht nur Henry Maske-Fans ein
Begriff sein.
Zu den ersten Glticksrittern, die die Neue Welt
besiedeln, gehören auch die Pilger, deren be-
rühmte Fahrt auf der Mayflower von Hollywood
nicht unbeachtet bleiben kann. Für MGM spielt
Spencer Tracy 1952 den Kapitän Christopher
Jones in Plymouth Adventure, und wer sonst als
Miklos Rozsa kann für die Musik verantwortlich
sein. Den Kern seines Scores bildet ein Psalm aus
der Zeit der Pilgerväter, der Choral und instru-
mental auftaucht und in The Mayfloiver zum
ultimativen Ausbruch ansetzt. Selten ist ein
Schiff mit mehr Grandezza und Leidenschaft auf
die Reise geschickt worden.
Zu Beginn unseres Jahrhunderts bricht man auf
zu den Eismeeren, um die buchstäblich letzten
weissen Flecken der Erde —die Polargebiete — zu
erforschen. Dramatisch entwickelt sich das
Wettrennen zum Südpol; Scott verliert knapp
gegen Amundsen und auf dem Rückweg sein
Leben. Scott of the Antarctic (1948) schildert
diese Begebenheit nach den Tagebüchern des
Engländers, halbdokumentarisch und ohne fal-
sches Pathos. John Mills führt eine Besetzung
von britischen Charakterdarstellern an, und wer
gut hinguckt, kann ein paar Blicke auf den jun-
gen Christopher Lee in seinem zweiten Film
erhaschen. Der grosse Ralph Vaughan Williams
liefert seine wohl wichtigste Filmarbeit, und er
verarbeitet die Musik später zur „Sinfonia Antar-
tica". Mit Windmaschine und Instrumenten wie
Vibraharfe, Xylophon, Celesta sowie Frauenchor
erzeugt er eine unwirtliche, beklemmende Stim-
mung, türmt die Musik zu eisbergartigen Klang-
gebilden auf, und nur kurze Augenblicke wie das
drollige Pinguin-Ballett lenken von der feindseli-
gen Umgebung ab. Wer eine geeignete Musik zur
Abkühlung an einem schwülen Sommerabend
sucht, hier ist sie!
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`Piraten, Sl~angl~aier unö
Meuterer

1935 spielt Errol Flynn den Captain Blood,
einen englischen Arzt, den es durch unglückliche
Umstände in die Karibik verschlägt, wo er zum
gefürchteten Piraten mutiert. Der Film lanciert
nicht nur die Hollywood-Karriere des australi-
schen Schauspielers, sondern auch diejenige von
Erich Wolfgang Korngold, der seinen ersten
Original-Filmscore schreibt, und zusammen
werden sie in den folgenden Jahren dem
Swashbuckler-Film zu neuer Blüte verhelfen.
Bereits die fanfarenbesetze Ouvertüre setzt den
musikalischen Standard, den wir vom einstmals
bejubelten Wunderkind erwarten durfen, und
wenn auch die Partitur noch nicht so funkelnd
und sprühend ist wie bei sp~teren Abenteuern, so
ist doch der typische spätromantische Korngold-
Stil, der auch seine Wiener Wurzeln streckenwei-
se nicht verleugnen kann, klar erkennbar.
Fünf Jahre später tummeln sich Flynn und Korn-
gold erneut auf hoher See, in The Sea Hawk
reibt der englische Captain Geoffrey Thorpe
spanische Schiffe auf, muss einige Abenteuer in
Panama bestehen und kann schliesslich die Pläne
der Armada durchkreuzen. Im Vergleich zum
Vorgänger hat Korngolds Musik an Glanz und
Gloria hinzugewonnen, erinnert mit prächtigem
Blech und rasantem Säbelrasseln an seinen Robin
Hood, hier erweitert sich das Spektrum allerdings
mit einem Matrosenchor, der „Strike for the
Shores of Dover„ schmettert, sowie ein wenig
Dschungel-Exotik. Es ist auch, zumindest für
Korngold, der Abschied vom grossen Abenteurer.
Das belegt er schon mit seinem nächsten Film
The Sea Wolf (1941), einer ausgezeichneten
Verfilmung des Jack-London-Romans um den
despotischen, selbst dem Shanghaien nicht abge-
neigten Kapitän Wolf Larsen, eindringlich darge-
stellt von Edward G. Robinson. Bereits der
dramatisch-düstere Main Title lässt uns dunkle
Wasser erahnen. Undurchdringlicher Nebel
umgibt das Schiff; auf dem sich die Handlung
abspielt, und der Komponist fldngt diese Stim-
mung hervorragend ein, indem er ein gedämpftes
Thema für die in der damaligen Filmmusik doch
eher selten gehörte Mundharmonika einbaut. Ein
ungewohnter Korngold, aber sehr eindrücklich.
In Anne of the Indies (1951) von Jacques Tour-
neur ist es mit Jean Peters zur Abwechslung eine
Frau, die in Piratenklamotten steigt, um die
Herren der Schöpfung das Fürchten zu lehren.
Musikalisch bewegt sich der Film ein wenig im
Kielwasser von Korngold, aber hier heisst der
Komponist Franz Waxman, und der achtet sorg-
fldltig auf das Gleichgewicht von Licht und
Schatten, damit in seinem Genrebeitrag die

Glorifizierung des portraitierten Berufsstandes
nicht allzu sehr ausufert.
Ein kurzweiliger Korsaren-Klamauk ohne nen-
nenswerte AbnAtzungserscheinungen ist The
Crimson Pirate (1952). Robert Siodmak lässt
neben gehSrigem Seemannsgarn auch allerlei
technische Spielereien ä la Jules Verne auffahren,
aber eigentlich dient alles nur als Aufhänger für
die akrobatischen Demonstrationen von Burt
Lancaster und seinem Kumpel Nick Cravat.
Mächtig unterstützt werden sie dabei von William
Alwyn's Musik, die ebenso spektakulär, farbig,
leichtftlssig und humorvoll ist. Leider ruht dieser
musikalische Schatz schon lange auf dem Grunde
des Meeres, und es wäre zu begrüssen, wenn er
endlich geborgen und unseren CD-Playern zu-
gänglich gemacht würde.
Nachdem sich die Piraten in den 60er Jahren
vornehmlich in europäischen Produktionen
herumbalgen und dann langsam aus den Gedan-
ken der Filmschaffenden heraussegeln, unter-
nimmt Geena Davis 1995 als Piratenbraut in
Cutthroat Island nochmals einen einsamen
Versuch, das Genre neu zu beleben, muss aber
mehr oder weniger erfolglos die Segel streichen.
Es mag viele Gründe für das Scheitern an den
Kinokassen geben, aber an der Musik kann es
eigentlich nicht liegen. John Debney vereint mit
grossem Orchester und Chor noch einmal alle
Tugenden, die die prächtigen Abenteuer-Scores
des Golden Age auszeichnen, und er vermag mit
seiner Musik diese Zeit noch einmal heraufzube-
schwören und zu beweisen, wie gut dies einem
Film auch heute noch bekommt.
Obwohl All the Brothers were valiant (1953)
im Walfldngermilieu spielt, dreht sich die Ge-
schichte hauptsächlich um die Machtkämpfe
zweier Brüder — verkörpert von Robert Taylor
und Stewart Granger —und die Frage, wer denn
nun das Kommando über das Schiff und die
begehrte Frau erhält, beantwortet sich während
der finalen Meuterei. Wenn auch das Drehbuch
ziemlich dürftig ist, lässt sich doch über die
Musik Positives berichten. Miklos Rozsa beweist
erneut sein Gespür für stimmungsvolle Meeres-
und Schiffsthemen, und er nimmt sich zwischen
atemberaubender Waljagd und dramatischer
Meuterei Zeit filr die beschaulicheren Momente
in der Südsee.
Die Meuterei auf der Bounty gehört zu den
bekanntesten Zwischenfldllen auf See und ist
dementsprechend wiederholt verfilmt worden.
1962 ist es Lewis Milestone, der eine erlesene
Besetzung um Marlon Brando und Trevor Ho-
ward zur Verfttgung hat, die gleichwohl nicht die
Intensität der Laughton/Gable-Version aus den
30er Jahren erreicht. Dafür kann der Film mit
prächtiger Fotografie und vielleicht der Seefahrer-
Musik schlechthin aufwarten. Bronislau Kaper
lässt uns schon in seinem Hauptthema die Seeluft
kräftig ins Gesicht blasen, die dann in Storm at
Sea noch einiges zulegt. Der Score ist reich an
Höhepunkten, und dennoch setzt Kaper mit
Leaving Narbour noch einen drauf. Die Hektik
der Vorbereitungen, um in See zu stechen, beflällt
das ganze Orchester, und wenn zu guter Letzt zu
blähenden Segeln und schäumenden Wellen
„Rute Britannia" aus den Lautsprechern dröhnt,
dann hält es uns fast nicht mehr im Sessel. Neben
solchen Adrenalinschüben offeriert Kaper — zu
unserer und der Meuterer Nervenberuhigung —
polynesische Musik und Gesänge.
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`Fischjäger unö Genossen
mit Eiassen

Die symbolträchtige Handlung von Herman
Melvilles Moby Dick ist schwer verfilmbar,
darum wagen sich nur wenige daran. Man muss
wohl schon ein passionierter Jäger sein wie John
Huston, um diese Aufgabe auf sich zu nehmen.
Das Drehbuch beginnt er 1953 zusammen mit
Ray Bradbury, und die abenteurlichen Drehar-
beiten, die Hauptdarsteller Gregory Peck beinahe
das Leben kosten, sind 1956 beendet. Was den
Streifen vor allem interessant macht, sind die
ungewähnliche Farbdramaturgie und die Musik
des Briten Philip Sainton, der in seiner einzigen
Filmarbeit einen fesselnden Score abliefert. Egal,
ob Hafen- oder Schiffsszenen, Waljagden oder
die Besessenheit von Kapitän Ahab, die Musik
passt sich perfekt den jeweiligen Szenen an, ist in
sich geschlossen, und ein alles andere als Opti-
mismus ausstrahlendes Orchester ahnt unter-
schwellig schon von Beginn weg die finale Tra-
gödie voraus. Einen Fischer aus Kuba beschreibt
Ernest Hemingway in seinem Kurzroman The
Old Man and the Sea. In John Sturges` Verfi-
mung von 1958 muss Spencer Tracy miterleben,
wie ihm die Haie den mühsam gefangenen
Schwertfisch wieder entreissen. Der oscar-
prämierte Score von Dimitri Tionkin gehört zu
den schönsten des Komponisten; er hat die nicht
ganz einfache Aufgabe, den über weite Strecken
alleine agierenden Tracy zu unterstützen, und er
tut dies mit teils verklärter und in sich gekehrter
Musik, wagt ein paar Ausflüge in impressionisti-
sche Gefielde und setzt beim Kampf mit den
Fischen seine typischen plärrenden Trompeten
ein; zwischendurch macht er uns immer wieder
bewusst, dass wir uns in kubanischen Gewässern
befinden.

1975 verfilmt Steven Spielberg den Peter-
Benchley-Thriller Jaws und begründet damit
nicht nur seinen, sondern auch John Williams`
Weltruhm. Dessen Hai-Thema— eine bedrohliche
Tuba, unterlegt mit tiefen, pulsierenden Strei-
chern —ist im Horror-Genre ebenso populär
geworden wie etwa Herrmann's schreiende
Psycho-Geigen. Williams beweist Humor, wenn
er in Promenade einen vollbesetzen Strand aus
der Sicht des Raubfisches beschreibt, indem er
gediegene Tafelmusik erklingen lässt, und eine
sichere Hand für Action, wenn Robert Shaw, Roy
Scheider und Richard Dreyfuss zur Hai-Hatz
aufbrechen. In den fulminanten Sea Attack Num-
ber One und One Barrel Chase beispielsweise
kämpft das Hai-Motiv gegen lebhafte, meisterhaft
verarbeitete und nach irischem Salzwasser
schmeckende Abenteuer-Musik, begleitet von
(den allgegenwärtigen) Harfenglissandi, und
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Preparing the Cage überrascht mit seinem pak-
kenden Fugato.
Ein in jeder Beziehung angenehmerer Zeitgenosse
ist die Robbe Andre, die 1994 auf der Leinwand
gastiert, und die Musik von Bruce Rowland gibt
sich sehr gefällig, sein Score schmeichelt sich mit
fragilen Klavier-, Gitarren- und Holzbläser-
Passagen in die Gehörgänge ein, besonders das
einleitende Sea[ Ba[let hat Ohrwurm-Charakter.
Da die Abenteuer des Tieres familienkompatibel
sind, erschrecken auch Tracks wie The Storm, der
lediglich als etwas steifere Brise daherkommt,
niemanden. Ähnliches gilt ftlr Flipper, der nach
etlichen Fernsehabenteuern 1996 zu seinen
cineastischen Wurzeln zurückkehrt, um einmal
mehr sein Image als Freund und Helfer aller
Notleidenden unter Beweis zu stellen. Dem
liebenswerten Naturell des Delphins verpflichtet
sich Joel McNeely mit aparter Musik. Im Main
Title dürfen Crospy, Stills and Nash mitsummen
und -hummen, und besonders hbrenswert ist The
Secret Weapon, wo das Hauptthema phantasie-
voll variiert wird. Attack of the Hammerhead
hingegen zeigt auf, dass auch das altruistischte
Tier nicht immer im Einklang mit seiner Umwelt
leben kann.
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The Thief of Bagdad (1940) ist der Film, der
Miklos Roza nach Hollywood bringt, und die
„Arabische Fantasie" geniesst heute noch einen
gewissen Stellenwert, wobei die zauberhafte
Musik, die auch ein paar schöne maritime Mo-
mente bereithält, viel zum „Touch of Magic"
beiträgt. Gleich zu Beginn beschreibt Harbour
Scene das geschäftige Treiben im Hafen von
Basra, begleitet vom einsamen Gesang eines
Matrosen, und in Storm at Sea — The Seashore
stellt Rozsa gekonnt zwei Extreme nebeneinan-
der, zuerst das vom heulenden Wind aufgewühlte
Wasser, dann die liebliche Beschreibung des
friedlichen, sonnigen Strandes.
Zu den Fantasy-Filmen von Produzent Charles
H. Schneer und Special-Effect-Guru Ray Harry-
hausen liefert Bernard Herrmann bemerkenswerte
Beiträge, es sind dies The 7~h Voyage of Sinbad
(1958), The 3 Worlds of Gulliver (1960), My-
sterious Island (1962) und Jason and the Ar-
gonauts (1963). Der Komponist kann sich unein-
geschränkt seiner Vorliebe für ausgefallene
Instrumentationen hingeben, und das Ergebnis
sind vier individuelle Scores; da deren Vielfalt
mit Worten jedoch kaum zu beschreiben ist, lasse
ich es sein und überlasse es dem neugierigen
Leser, sich auf diese lohnenden musikalischen
Entdeckungsreisen zu machen.
Kevin Costners ambitioniertes Projekt Water-
world (1995) erleidet infolge problematischer
Dreharbeiten beinahe Schiffbruch und wird von
den Kritikern gnadenlos verrissen. Aber so
schlecht ist der Film, der die nach dem Schmel-
zen der Polkappen nahezu ihrer gesamten Land-
masse verlustig geworde Erde zeigt, denn auch
wieder nicht. Zu seinen VorzAgen gehören die
prächtige Kameraarbeit und der wie gewohnt
teuflisch gute Dennis Hopper als Anführer der
piratisierenden Smoker (angesichts derer perma-
nenten Qualmerei sich die Frage nach der Quelle
all ihrer Zigaretten aufdrängt). Auch die Musik
von James Newton Howard kann sich hören
lassen, der neben Synthesizern, Panflöte und Chor
vor allem viel Percussion einsetzt, um den Puls

voranzutreiben. In Escaping the Smokers etabliert
sich ein heroisches, blechbestücktes Thema,
während Tracks wie Prodigal Child oder das
besinnliche Swimming die Aufregung, in die das
Orchester durch die Smoker jeweils gerät, unter-
brechen.

~Oer krieg zur $ee

1951 sticht Gregory Peck als Captain Horatio
Hornblower in See und verleiht der Romanfigur,
einem englischen Seehelden im Kampf gegen die
Flotten Napoleons und Spaniens, eindrucksvoll
Gestalt. Die Musik für den Rooul-Walsh-Film
schreibt der Kanadier Robert Farnon, und er
erledigt seine Aufgabe ebenso brovourös wie
Peck. HMS Lydia beschreibt mit einem erhabenen
Hornthema Hornblowers Flaggschiff, dann die
qualvolle Flaute, in die es gerät, und schliesslich
den ersehnten wiederauflcommenden Wind, alles
verpackt in wundervolle sechs Minuten Musik.
Daneben gibt es währschafte Liebes- und Ge-
fechtsthemen.
Als der amerikanische Unabhängigkeitskrieg
tobt, ist es ein Schotte, der die Vereinigten Staa-
ten zur Seemacht aufbaut. 1959 verkörpert Robert
Stack diesen John Paul Jones in einem überla-
denen Film von John Farrow. Max Steiner sorgt
für die musikalische Untermalung des Epos,
macht dem Helden mit einem patriotischen
Marsch seine Aufwartung und lässt, da dieser
auch an Land weit herumkommt, den wechseln-
den Schauplätzen entsprechend Südstaatenatmo-
sphäre, russische Klänge oder Wiener Schmäh
erklingen.
Die US-Pazifikflotte des zweiten Weltkrieges
bietet genug Stoff für die 26teilige Dokumentati-
on Victory at Sea des Fernsehsenders NBC, die
1952 auf Sendung geht. Beim Hören der Musik
mag man sich allerdings fragen, auf welche
Weise der Krieg hier dargestellt wird, denn
zuweilen hat man den Eindruck, man befinde sich
auf einer Vergnügungsreise. Und wer das Gefühl

hat, er sei auf dem Broadway, liegt nicht so
falsch, denn hier ist der profilierte Musical-
Komponist Richard Rodgers am Werk, zusam-
men mit der Orchestrator-Institution Robert
Russell Bennett. Man darf nicht zuviel Tiefgang
erwarten, aber die Collage aus tüchtiger Seemu-
sik, Märschen und Hymnen, Calypsos und
fernöstlichen Klängen, mit Tracktiteln wie The
Song of the High Seas, Theme of the Fast Carri-
ers oder The Sound of Victory, ist durchaus
hörenswert.
Ebenfalls vor dem Hintergrund des Pazifikkrieges
spielt In Harm's Way (1964) von Otto Premin-
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ger; im Spannungsfeld von Krieg und privaten
Querelen stehen sich John Wayne und Kirk
Douglas gegenüber. Der Score von Jerry Golds-
mith ist ein Mix aus Bigband-Sound, Hawaii-
Glückseligkeit und kerniger Action-Musik;
letztere ist bewaffnet mit viel Schlagwerk und
Blech, das mal martialisch, mal elegisch daher-
kommt, und verdient auch der interessanten
Holzbläser- und Klavierparts wegen unsere
Aufmerksamkeit.
1981 schickt Wolfgang Petersen Das Boot auf
seine Mission. Kommandant der vielbeachteten U
96 ist Jürgen Prochnow, der eine beeindruckende
Riege deutscher Schauspieler unter sich hat. Der
Film legt viel Gewicht auf den Seelenzustand der
Crew, ihre Ängste und Konflikte in der klaustro-
phobischen Enge des U-Bootes. Unterstützt wird
er dabei von Klaus Doldingers Musik, die mit
dumpfer Elektronik und Soundeffekten wie
Echolot und Schiffsschrauben, besonders über-
zeugend im prägnanten Hauptthema, eine be-
klemmende Wirkung erzeugt, aber auch die
Sehnsüchte der Männer einfangt, wie die melan-
cholische Akustikgitarre in Erinnerung bezeugt.
Den kalten Krieg zum Thema hat John Sturges`
Ice Station Zebra (1968), wo der amerikanische
U-Boot-Kommandant Rock Hudson und sein
russischer Gegenspieler Ernest Borgnine zur
Bergung eines sowjetischen Spionagesatelliten
eilen, der passenderweise in der Arktis niederge-
gangen ist. Michel Legrands Musik bezieht ihre
spezielle Qualität aus den extremen Temperatur-
schwankungen im Orchester. Werden die helden-
haften Hörner und Trompeten der Overture noch
von wärmenden Streichern eskortiert, findet sich
The Satellrte Falls schon weit unter dem Gefrier-
punkt. Kaum überraschend kommen immer
wieder bewährte Kälte-Indikatoren wie Celesta
und Xylophon zum Einsatz, während aus see-
männischer Sicht der mit kurzen Einwürfen der
Holzbläser gesprenkelte Russian Trawler in den
Mittelpunkt des Interesses rückt.

Tm ̀l~auscl~ öer ̀iie fe

Die Abenteuerschmonzette Beneath the 12-Mile-
Reef (1953) um eine Gruppe von Schwammtau-
chern in Key West wäre nicht weiter erwähnens-
wert, wäre da nicht die Musik von Bernard
Herrmann. Wenn uns seine neun Harfen von der
Meeresoberfläche in die Tiefe ziehen, wird der
zunehmende Druck beinahe spitrbar, und der
dumpfe Unterwasserklang liegt uns schwer in den
Ohren. Richtig ungemütlich wird es, wenn uns
tiefste Bläser und Timpani in den Kampf mit
einem riesigen Oktopus verwickeln, und wenn
zum Schluss mit dem jubilierenden Hauptthema
die „normale" Welt zurückkehrt, ist es fast wie
eine Erläsung. Eine Herrmann'scher Meister-
streich; dass ihm in der Tiefsee jemand das
Wasser reichen könnte, ist kaum vorstellbar.
Ebenfalls eine Schwammtaucherin, und zwar eine
griechische, verkörpert Sophia Loren in Boy an a
Dolphin (1956); sie entdeckt auf dem Meeres-
grund die titelgebende Statue und steht fortan
zwischen zwei Männern, einem Archäologen und
einem Kunsthändler. Hugo Friedhofer bezeichnet
seine Musik als romantisch, exotisch und impres-
sionistisch. Inwiefern wir Europäer griechische
Folklore als „exotisch" empfinden, sei dahinge-
stellt, und mit der Romantik übertreiben sowohl
Film als auch Musik zuweilen, aber die Beschrei-
bungen der Unterwasserwelt und des nächtlichen
Meeres mit Harfen, filigranem Spiel der Streicher
und Bläser sowie Chor und sphärischer Frauen-
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stimme sind in der Tat zauberhafte Stimmungs-
bilder impressionistischer Prägung, die bestens
mit den vortrefflichen Aufnahmen der Ägäis
harmonieren.
James Bond ist bekanntlich bfters an mondänen
Gestaden anzutreffen, am ausgedehntesten ge-
schieht dies in Thunderball (1965), wo es ihn
auf die Bahamas verschlägt, um zwei von SPEC-
TRE gestohlene Atombomben aufzuspüren. Wo
Sean Connery ist, ist John Barry nicht weit; der
greift neben dem bewährten Bond-Thema gerne
mal zu einem gemächlichen Calypso, und wenn
sich die Konflikte ins Meer verlagern und unzäh-
lige Froschmänner ihre Harpunen gegeneinander
richten, wird auch die Färbung der Musik natur-
gemöss dunkler, eine immer wiederkehrende
Bewegung der Flöten schwimmt durch das Or-
chester, Bläser, Harfe, Xylophon und Echolot-
Effekte ergänzen• die diffuse Atmosphäre, bis
schliesslich das langsam hervorbrechende 007-
Thema einen weiteren Erfolg des Agenten ankün-
digt.
Robert Shaw, zurückgekehrt aus dem Bauch des
Weissen Hais, kriegt es 1977 in The Deep mit
einer Moräne ohne Essstörungen zu tun und muss
ausserdem Jaqueline Bisset und Nick Nolte im
Kampf gegen einen Drogenbaron und dessen
Vodoozauberern beistehen. Die Musik von John
Barry hat besonders in der Anfangs-
Tauchsequenz einige hübsche Momente; in
Streicher eingebettete Flöten, Harfe und perlendes
Klavier ergeben eine stimmige Untermalung des
Korallenriffes, dessen Blickfang männlicherseits
jedoch nicht deren farbenprächtigen Bewohner,
sondern die Miss-Wet-T-Shirt-würdige Jaqueline
Bisset sein dürfte.
Zwei Freunde, die um den Rekord im Tiefseetau-
chen ohne Sauerstoffgerät wetteifern, stehen im
Mittelpunkt von Luc Besson's Le Grand Bleu
(1988). Die Musik schreibt natürlich sein Haus-
komponist, und wer Eric Serra kennt, der erwartet
kaum sinfonische Klänge; folgerichtig hören wir
viel Elektronik, ab und zu unterstützt von Gitarre,
Klavier und Saxophon; ein interessantes Klang-
kaleidoskop, das sich weniger um den Seelenzu-
stand der Protagonisten kümmert, sondern die
optischen Reize verstärkt und zum grossen Erfolg
des Filmes mit beiträgt.
In der Michael-Chrichton-Verfilmung Sphere
(1998) schickt Barry Levinson die Forscher
Dustin Hoffman, Sharon Stone und Samuel L.

Jackson zu einem seit drei Jahrhunderten auf dem
Meeresgrund ruhenden UFO, wo sie allerlei
Seltsames erleben. Elliot Goldenthal steht mit
seiner Unterwassermusik in Herrmann'scher
Tradition, daneben vermag er als alienerfahrender
Mann mit seinen Bläserattacken wahren Horror
zu verbreiten, welchen er auch aus dem übrigen
Orchester und den Synthesizern herauspeitscht,

so dass man den Score als eines der stärksten
Elemente des Filmes bezeichnen darf.

wüsten unö Znsein

Von einer Witwe, die in ein einsames Haus
irgendwo an der englischen Küste zieht und sich
in den nur für sie sichtbaren Geist eines Kapitäns
verliebt, erzählt Joseph L. Mankiewicz` The
Ghost and Mrs. Muir (1947). Den Score
schreibt Bernard Herrmann, und er hält ihn für
seinen Schdnsten. Dem kann man zustimmen,
wenn man nach mehrmaligem Hören alle Details
und Finessen dieser Musik erfasst hat. Zu Beginn
des Prelude steigen die Streicher über zweiein-
halb Oktaven hinauf, um die Bewegungen, das
Rauschen des Meeres kundzutun (dieses Motiv
wird uns später in den Holzbläsern wieder begeg-
nen), um dann in ein romantisches Kantabile
überzugehen, auf dem der Schleier des Unwirkli-
chen liegt und damit genau den Nerv des Films
trifft. In About Ships lässt sich Herrmann ein
Shanty einfallen, zart und mit leisem Humor,
gespielt von den Klarinetten, eine Reminiszenz an
die seemännische Vergangenheit des von Rex
Harrison verkörperten Geistes. Im Verlaufe des
Films nehmen andere Instrumente dieses Shanty
auf, mal sind es die Hörner, mal eine Flöte. Eine
beschauliche Küsten-Idylle, vermischt mit Weh-
mut, beschreibt das zärtliche The Spring Sea, das
die ruhigen Schluss-Passagen einleitet, und wir
lernen eine Seite des Koponisten kennen, die er
uns leider nur selten offenbart.
Der Main Title zu Moonlleet (1956) von Fritz
Lang, einer an der südenglischen Küste spielen-
den Schmugglerballade mit Steward Granger und
George Sanders in den Hauptrollen, ist ein gross-
artiges Tongemälde, erschaffen von Miklos
Rozsa. Eine volksliedhafte Melodie erklingt mit
voller Orchesterkraft, dazu wirbeln und rollen die
Holzblasinstrumente, und wir können uns mühe-
los eine zeklüftete Küste vorstellen, an der sich
schwere Wellen brechen. Dieses Thema ist das
Herz des Scores, und es erscheint, zwischen
Tänzen im Stil des 18. Jahrhunderts und Span-
nungsmusik in bekannter Rozsa-Manier, immer
wieder in wechselnden Stimmungen und Schattie-
rungen.
Ganz anders präsentiert sich die Musik zu Vin-
cente Minellis The Sandpiper (1964), wo sich
Elisabeth Taylor und Richard Barton einmal
mehr vor Publikum ihrem üblichen Beziehungs-
stress aussetzen, diesmal an der kalifornischen
Küste. Johnny Mandel, bekannt geworden als
Arrangeur (z.B. für Frank Sinatra), wandelt auf
den Spuren des legendären Sounds von Miles
Davis und Gil Evans, namentlich deren „Scetches

Das Meer und die Filmmusik

of Spain". Die sanft irisierende Musik überwindet
jegliche Schwerkraft, und darüber kreist Jack
Sheldons Trompete mit The Shadow of your
smile. Andere Solisten und Instrumentengruppen
tlbernehmen den bestbekannte Song von Zeit zu
Zeit und verarbeiten ihn weiter, bewahren aber
stets das zarte Klanggewebe.
George Roy Hill nimmt sich 1965 den Roman
Hawaii von James A. Michener vor, um ihn
episch zu verfilmen mit Max von Sydow, der als
eifriger Missionar zu Beginn des 19. Jahrhunderts
das friedliche Inselvolk heimsucht. Elmer Bern-
stein kann aus dem Vollen schöpfen und lässt uns
mit exotischen Trommel-Batterien und polyne-
sisch angehauchten Holzbläsern in Main Title,
Hawaii und Hawaiian Welcome keinen Moment
zweifeln, wo wir uns geografisch befinden.
Der autobiografische Hemingway-Roman Islands
in the Stream erzählt von Thomas Hudson,
einem in den Jahren des zweiten Weltkriegs auf
den Bahamas lebender Künstler, der noch einmal
die von ihm getrennt lebende Familie sieht, bevor
er beim Versuch, eine Handvoll verfolgter Juden
nach Kuba zu schleusen, ums Leben kommt.
1977 entsteht die Verfilmung mit George C.
Scott, und Regisseur Franklin J. Schaffner setzt
seine erfolgreiche Zusammenarbeit mit Jerry
Goldsmith fort. Der in warmen Farben gehaltene
Score ist des Komponisten liebstes Kind in
seinem Oeuvre. Schon das eröffnende The Island
macht klar, was uns erwartet. Die sonnige Insel-
welt wird impressionistisch wiedergegeben, das
Meer taucht in den Auf- und Abwärtsbewegungen
der Holzbläser auf, Gitarre, Klarinetten und
Trompeten vermitteln karibisches Feeling. Der
friedliche Calypso, der zu Beginn von Is ten too
o[d die badenden Hudson-Söhne begleitet, wird
jäh von einem Haiangriff unterbrochen; dies
gehört zusammen mit Teilen vom 12minütigen
Marlin, das in der eindrücklichste Passage des
Films den stundenlangen Kampf mit einem
riesigen, an der Angel zappelnden Schwertfisch
unterlegt, zu den wenigen dynamisch hervorge-
hobenen Stellen der ansonsten sehr ruhigen,
atmosphärisch dichten Musik. Vielleicht hat
Goldsmith beim Komponieren die Worte von
Hudson im Ohr, der an einer Stelle im Film sagt:
„[ch liebe die See, sie ist meine Heimat, meine
Religion".
Einen Abenteuer-Urlaub ä la Robinson Crusoe,
zusammen mit Amanda Donohoe als attraktivem
Freitag, unternimmt Oliver Reed in Nicolas
Roegs Castaway (1987). Nach anfldnglicher
Euphorie massen die beiden bald erkennen, dass
es mit der Insel-Romantik nicht weit her ist, und
nach einem Jahr voller physischer und psychi-
scher Qualen gelangen sie zu der Erkenntnis, dass
man die Segen der Zivilisation nicht so einfach
entbehren kann. Der optisch reizvolle Aussteiger-
Trip erhält sein musikalisches Gewand vom Team
Stanley Myers/Hans Zimmer. Die beiden setzen
auf Elektronik, die sie mit Streichern, Flöte,
Harfe, Saxophon und Meeresrauschen new-age-
mössig aufpeppen — wobei sie sich auch Debus-
sys Clair de Lune bedienen — und damit wenig-
stens musikalisch das Insel-Klischee aufrechter-
halten. Zum Träumen und Entspannen ist herzlich
eingeladen.

Tm mampf BeBen ö~e
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Alfred Hitchcock ist nebst seinen Thrillern auch
für seine Experimentierfreudigkeit bekannt. So
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wagt er es 1943 mit Lifeboat, die Handlung des
ganzen Films ausschliesslich auf ein Rettungs-
boot und die damit verbundene Hackordnung der
Insassen (u.a. Tallulah Bankhead und Hume
Cronyn) zu konzentrieren; das Resultat ist recht
überzeugend. Hugo Friedhofer setzt gleich zu
Beginn den musikalischen Hbhepunkt, im Pre[u-
de kommentiert das Orchester zunächst panikge-
schüttelt das Sinken des Passagierschiffes, um
dann, wenn es vorbei ist, in tiefem Schweigen
leise zu verklingen. Das isYs dann auch schon,
denn der Film verzichtet fortan, abgesehen vom
Schluss, gänzlich auf musikalische Untermalung.
13 Jahre später übernimmt ein gewisser Richard
Sale das Konzept von Hitchcock, und obwohl
Seven Waves Away Schauspieler wie Tyrone
Power und Stephen Boyd aufweisen kann, ist der
Streifen längst im Meer des Vergessens versun-
ken, die einzigen Überlebenden sind Teile des
musikalischen Pans von Arthur Bliss. Seine
kraftvolle und strenge Komposition vermittelt das
Bild einer feindlichen und unerbittlichen Umge-
bung, Eigenschaften, die wahrscheinlich auch auf
die Bootsinsassen zutreffen.
Im katastrophengeschüttelten Hollywoodfilm der
siebziger Jahre ist es vor allem Irvin Allen, der die
Erde beben, Hochhäuser in Flammen aufgehen
und Luxusdampfer mitten im Ozean kieloben
treiben lässt, um dann bedauernswerte Stars um
ihr Leben kämpfen zu lassen. Treuer musikali-
scher Begleiter ist ihm dabei John Williams.
Seinem Main Title für The Poseidon Adventure
(1972), der von besagtem Luxusdampfer handelt,
fehlt vielleicht noch ein wenig der Charakter
späterer Werke, nichtsdestotrotz versteht er es,
sein Publikum mit einem Konglomerat aus Maje-
stät und Fatalismus raffiniert auf das zu Erwar-
tende vorzubereiten.
Spätestens seit 1998 kommt man auch filmmusi-
kalisch gesehen nicht mehr an der grössten

Schiffskatastrophe vorbei, und
wenn man sich die Vertonungen
der früheren Titanic-Filme
anhört, hat man den Eindruck,
dass die Komponisten das
Thema mit Ehrfurcht behandeln.
Sol Kaplan für Titanic (1953),
William Alwyn für den selten
gezeigten A Night to remember
(1958) und Clint Eastwoods
Hauskomponist Lennie Niehaus
für die TV-Miniserie Titanic
(1996), sie alle versehen ihre
Musik mit einer gewissen Ele-
gie; vielleicht denken sie an die
legendäre Bordkapelle mit ihrem
letzten Choral kurz vor dem
Sinken.
Dieser Bestandteil des Titanic-
Mythos fehlt erwartungsgemäss
auch in der jüngsten Verfilmung
nicht, und es sind „I Salonisti"
die für James Cameron zum
Tanz aufspielen. Sie profitieren
wie alle Beteiligten vom Mega-
Blockbuster, und wahrlich
titanisch ist der Erfolg von
James Horners Musik. Die
stammt wie die Filmbilder zu
einem beträchtlichen Teil aus
dem Computer und vermag
vielleicht deshalb das über
achzig Jahre zurückliegende
Ereignis adäquat zu begleiten.
Irische Volksmusik und Sissel's
wortloser Gesang tragen das
ihrige zum Wechselbad der
Gefühle bei, und der orchestrale

Todeskampf des Schiffes rüttelt gehörig an den
Nerven. Vom Auftauchen des Eisberges in Hard
to Starboard bis zu Death of Titanic, als das
Schiff nach dem letzten Aufbäumen in einem
musikalischen Inferno endgültig sinkt, trägt
Horner einen wichtigen Teil zu der sich kontinu-
ierlich aufbauenden Panik und Ohnmacht an
Bord bei. Der ergreifendste Moment ist jedoch
dem Schweizer Salonorchester vorbehalten; um
dem unvermeidbaren Nearer my God to Thee
mehr Gewicht zu verleihen, werden sogar die
Geräusche kurz ausgeblendet.
Ob der Film und seine Musik nach der ersten
Euphorie den Status von Klassikern wie Gone
with the Wind oder Doctor Zhivago erreichen
werden, bleibt abzuwarten, jedenfalls hat Ca-
meron kurz vor der Jahrtausendwende die See als
heimliche Hauptdarstellerin noch einmal glanz-
voll in Szene gesetzt, und damit stehen die Chan-
cen gut, dass uns diese launische Diva mit ihren
zahlreichen Facetten auch in Zukunft ab und zu
im Kino begegnen wird. Es muss jedoch nicht
unbedingt in Titanic II — The Return of Jack
sein.

meine ~~eine ~~skagra f~e

Bis auf eine Ausnahme beziehen sich alle bespro-
chenen Scores und Themen auf CD- und LP-
Ausgaben, letztere haben inzwischen grösstenteils
ihre Reinkarnation als Silberling erfahren, ob aber
alles noch erhältlich ist, entzieht sich meiner
Kenntnis. Sollte es Leser geben, die jetzt das
Fernweh gepackt hat, und die darum (trotz
Castaway) eine einsame Insel aufsuchen wollen,
dann sei ihnen Folgendes ins Reisegepäck emp-
fohlen.

Erich Wolfgang Korngolds The Sea Hawk ist
vom Utah Symphony Orchestra unter Varujan
Kojian eingespielt worden (Varese Sarabande
VCD 47304), empfehlenswerter ist aber die
Interpretation von Charles Gerhardt mit dem
National Philharmonic Orchestra, die das Essen-
zielle des Scores in einer runden Viertelstunde
zusammenfasst. Erschienen auf dem Sampler
„The Sea Hawk — The Classic Film Scores of
Erich Wolfgang Korngold", der auch ein paar
Minuten von The Sea Wolf enthält (RCA Victor
GD87890). Bei The Ghost and Mrs. Muir von
Bernard Herrmann hat man die Wahl zwischen
Elmer Bernsteins Neueinspielung aus den achzi-
ger Jahren (Varese Sarabande VCD 47254) und
der Originalversion unter dem Dirigat des Kom-
ponisten (Varese Sarabande VSD 5850), die
leider ein kleines Manko aufweist: der letzte
Track wird ausgeblendet. Von Captain Horatio
Hornblower hat Robert Farnon eine dreiteilige
Konzertsuite erstellt, die seinerzeit auf LP veröf-
fentlicht wurde; mir ist nicht bekannt, ob sie auch
auf CD erschienen ist. Der Komponist hat sie
jedoch 1991 mit dem Royal Philharmonic Orche-
stra nochmals aufgenommen, zu hören auf „Ro-
bert Farnon: Concert Works" (Reference Recor-
dings RR-47CD).
Miklos Rozsas Plymouth Adventure mit dem
herrlichen Portrait der Mayflower ist bei tickerta-
pe (tt 3014) erschienen, wer es klanglich besser
wünscht, der greift zu Elmer Bernsteins Rozsa-
Sampler „Classic Film Music" (Colosseum CST
34.8027). Beneath the 12-Mile Reef gibt es
leider nur in Auszügen, und zwar auf dem super-
ben „Citizen Kane — The Classic Film Scores of
Bernard Herrmann", dirigiert von Charles Ger-
hardt (RCA Victor GD80707) sowie, etwas
weniger eindrücklich, auf „The marvellous Film
World of Bernard Herrmann" (Tsunami TCI
0605). Ob das Original von Philip Saintons
Moby Dick auf CD greifbar ist, kann ich nicht
mit Bestimmtheit sagen, aber das ist nicht weiter
schlimm, denn 1998 erschien eine digitale Neu-
einspielung in kompletter Form bei Marco Polo
(8.225050), deren Film-Musik-Serie immer
imponierendere Masse annimmt.
Hugo Friedhofers Boy an a Dolphin hat LP-
Veröffentlichungen bei Decca und Varese erlebt
und ist auch auf CD erschienen (MCA MVCM
171). An Rozsas Moonfleet dürfte schwer heran-
zukommen sein; das Titelthema findet man auf
der limitierten Pressung „Miklos Rozsa, A Musi-
cal Autobiography Vol. 2 (Soundstage Records
630), und jüngst ist eine Gesamtaufnahme mit
zusätzlichem Bonusmaterial erschienen, die
eigentich nicht tilr den öffentlichen Verkauf
bestimmt ist. Einfacher hat man es mit The Old
Man and the Sea von Dimitri Tiomkin (Varese
Sarabande VSD 5232). Schon wiederholt hat
Bronislau Kapers Mutiny an the Bounty die CD-
Wiederveröffentlichung erlebt (HMS 02395.65),
(EMI CDP 79 4876 2, gekoppelt mit Franz
Waxmans Taras Bulba). John Williams oscar-
prämierten Jaws gibt's natürlich auch auf CD,
erschienen bei MCA (MCDO11660 MCAD1660)
und nächstens soll eine Neuaufnahme mit Joel
McNeely* am Dirigentenpult sowie erscheinen,
Intrada bietet Goldsmith` Islands in the Stream
an (ITR 6003 D) und bei Silva Screen findet man
Cutthroat Island von John Debney (FILMCD
178).

*Nachtrag: Neben McNeelys Neueinspielung ist
auch eine CD mit dem Originalscore geplant, also
der tatsdchlich verwendeten Filmmusik. Die bisher
erhdltliche MCA CD ist eine von Williams eigens
für die Veröffentlichtmg ouf Tontrdger arrangierte
A2ifnahme.



Die Peter Thomas Distance Call

Nebel. Schüsse fallen. Sirenen heulen. Eine
Tilr knarrt. Eine Frauenstimme kreischt:
"Neeeiiin!!!" Der wahnsinnige Klaus Kinski
fldllt mit verdrehten Augen vornüber aus
einem Wandschrank -ein Messer im Rücken.
Und mittendrin - unerschütterlich wie ein
Turm in der Schlacht -der spleenige Eddi
Arent mit seinem unbeugsamen Humor. Das
sind alles typische Szenen aus Edgar-
Wallace-Filmen und ähnlichen Streifen. Aber
da fehlt noch etwas: Die schräge wie schrille,
melodische wie melancholische Handschrift
eines Filmkomponisten, der zuweilen brutal
dissonant hetzen, dann süßromantisch betö-
ren, aber auch swingen und grooven kann -
Peter Thomas. Durch seinen charakteristi-
schen Klangteppich verschaffte er sich ein
Abonnement auf den Platz im Vorspann.

Musik: Peter Thomas
"Musik: Peter Thomas". Das mochte ich ja
nun gar nicht lesen! Die Edgar-Wallace-
Filme liefen bei uns damals immer dienstags,
und als kleiner Junge und erklärter Martin-
Böttcher-Fan fand ich es damals zugegebe-
nermaßen immer schrecklich, wenn hinter
dem Wort "Musik" nicht Böttchers Name,
sondern eben der von Peter Thomas stand.
Hatten die beiden doch - meiner damaligen
Meinung nach - überhaupt keine Ähnlichkeit
miteinander, und Martin Böttcher klang doch
auch viel schöner! Folglich war Peter Thomas
für mich lange Zeit so etwas wie der grSßte
Konkurrent zu Martin Böttcher.

Das sollte sich im Sommer 1984 schlagartig
ändern. Mitten in Innsbruck starrte mich ein
weit aufgerissenes Auge an. In der Pupille
spiegelte sich ein Totenschädel, und die
hellrote Schrift des Plat-
tencovers -denn ich hielt
eines in der Hand -war
verzerrt gedruckt. Das
ansprechende Cover war
betitelt "Original Filmmu-
sik Edgar Wallace", und
die katastrophal weil
falsch zusammengestellte
LP vereinte für 179 Schil-
ling Musik von Martin
Böttcher wie Peter Tho-
mas. Mich störte nicht,
daß die Titel der Tracks
fast nie zu den Filmen
paßten, aus denen sie
stammen sollten. Teilwei-
se hatte der Beschrifter
sogar die Komponisten
vertauscht -dabei gab's da
ja nur zwei. Wie auch
immer, die Musik hatte es

mir angetan. Die Musik von beiden.

Seit einigen Jahren erlebt Peter Thomas'
"Zukunftsmusik aus der Vergangenheit", wie
Dirk Zacharias sie einmal nannte, nun ein
"Comeback" sondergleichen. Die Easy Li-
stening-Welle umspült und trägt ihn immer
noch. Doch wer ihn deswegen einmal treffen
und befragen will, wird feststellen, daß der
Mann die Rastlosigkeit in Person ist. Und wer
als nebenberuflicher Autor des Film Music
Journal nicht "so 'mal eben" zu Herrn Thomas'
siebzigster Geburtstagsfeier nach Marrakesch
kommen kann (das war Ende 1995), ist froh,
wenn von seiner Seite der Vorschlag kommt,
mir meine Fragen auf einem Tape zu beant-
worten. So also ergibt sich ein "Ferngespräch"
mit Peter Thomas.

Wir fangen anders an
Ich schicke also brav einen Haufen Fragen
nach Lugano, wo Peter Thomas unter anderem
residiert. Dort hat es ja schon mehrere Kolle-
gen hingezogen, keiner weiß mehr so recht,
wer der erste war, Herrn Thomas' Blick falle
einleitend auf die Thyssen-Villa, er entschul-
dige sich für die Nebengeräusche des Lauf-
werks, und Gordon sei ja auch ein schSner
Vorname. Vielen Dank. Aber die Reihenfolge
müsse er umkrempeln. "lch bin es leid, ge-
fragt zu werden: Wo kommt es her? Ich
verstehe, jemand wie Sie interessiert das.
Aber ich möchte voranstellen: Mich interes-
siert das Gewesene nicht. Ich gucke stets nur
nach vorne. Es heißt nämlich sonst immer, ja,
was haben Sie denn gemacht, denn heute
machense nichts mehr. Das stimmt bei mir
nicht, und deshalb fange ich an wie die ameri-
kanischen Lebensläufe. Die fangen nämlich

auch immer mit dem Jetzt an. Ich bin für's
Jetzt!"

„Ich bin für's Jetzt!"
Und da gibt's 'ne Menge zu berichten: Für den
Aidsevent RED HOT hat Peter Thomas einen
Auftrag bekommen, mit 16 weltbekannten
Künstlern etwas auf die Beine zu stellen.
Dabei liegt der Reiz darin, bekannte Stücke
alternativ zu interpretieren. "Zum Beispiel
sang George Michael in Rio das "Desafinado"
von Jobim. Rockgruppen spielen Smoothly-
Titel. Vor dreißig Jahren hätt' ich mich mehr
drüber gefreut, aber man soll nicht undankbar
sein."

Neue Scheiben sind auf den Markt gekom-
men, und während Peter Thomas sie aufzählt,
klingt das wie eine gelungene Retrospektive
von allem, was er so in den letzten Jahrzehn-
ten gemacht hat. In Amerika ist die CD "Futu-
re Muzik" erschienen, ein Peter-Thomas-
Sampler für den internationalen Markt. Die
Raumpatrouille ist neu aufgelegt worden,
diesmal mit drei Bonus-Tracks und einer
Maxi mit tollem Cover. "Hegte glauben die
Filmemacher von der Bavaria, daß das so ist,
weil der Film so toll war. Ich behaupte mit
dem Verweis aufs Ausland das Gegenteil."
Eine Doppel-CD mit Jerry-Cotton-Musik,
ein Kriminalfilmmusik-Sampler, er sei froh
über das Re-release von Chariots of the
Gods (Musik zu dem Däniken-Film Erinne-
rungen an die Zukunft), einem Soundtrack,
der 1970 in den USA schon angekündigt war,
ehe er auch nur eine Note komponiert hatte.
Brandaktuell sei gerade die Wiederveröffent-
lichung seines "liebsten Kindes", die Filmmu-
sik zu Onkel Tom's Hütte.



Die Peter Thomas

Dann sei er gerade zum zweiten Mal bei
Vivasion gewesen, weil Stefan Raab wirklich
etwas von Musik verstehe. Und er berichtet
von der Gruppe Pulp, die in ihrem Titel "This
Is Hardcore" einen Ausschnitt aus seinem
Bolero an the Moon Rocks gesampelt habe
und damit überall in den Charts vertreten
gewesen sei - in Deutschland zwar wohl nur
unter den ersten Dreißig, aber wir seien ja in
dem Land musikgeschmacklich sowieso nicht
so trendy. "Dafür hatten wir Beethoven."

"Sie sehen," sagt Peter Thomas, "es ist also
interessanter Ihre Fragen zu beantworten vor
eben diesem Hintergrund, daß man sieht, man
ist gefragter als je zuvor. Woran das liegt,
weiß ich nicht, aber es freut mich natürlich
sehr. Zwei Generationen später ergötzt man
sich plötzlich an Klängen... und vor allem im
Ausland! Da kannte man ja diese Filme gar
nicht. Auf einmal ]bst sich die Musik. Sie
wirkt ohne jeglichen Bezug zum Film. Sie
wirkte im Film, war aber zweckgebunden.
Daß sie nun ohne diesen Zweck Beine hat, ist
natürlich für mich besonders schSn."

Arzt oder Musiker?
Meine erste Frage "Was bedeutet Ihnen Mu-
sik?" beantwortet Thomas kurz mit "Eine
ganze Menge." Schon im zarten Alter von
fünf Jahren habe er sich, von Opa (der von
Beruf Militärkapellmeister war) und Mama
gleichermaßen beeinflußt, ans Klavier gesetzt.
Oder setzen müssen, um nicht im Haushalt...
Das hbre sich natürlich doof an, aber so war's,
"und das Resultat habe ich ja gerade ausge-
breitet." ln den amerikanischen Clubs von
Berlin spielte der gebürtige Breslauer dann
Jazz, während er tagsüber am Mohrschen
Konservatorium Dirigieren, Kontrapunkt,
Instrumentation und Blasmusik studierte
(1949 bis 1954).

Ja, es stimmt, leidenschaftlich gern sei er
Kinderarzt geworden. "Ich liebe Kinder. Ich
habe jetzt zwei Enkelkinder, Thibaud und
Tiano. Beide singen gar kräftig Opas Num-
mern von der Stop-and-Go-Platte. Es ist eine
der schönsten Aufgaben für einen Menschen,
wenn man einem kleinen Wesen helfen kann,
das sich nicht artikulieren kann. Und da in
diese Wesen reinzuhorchen, das war an sich
mein Traum. Es klappte nicht, weil, als ich
aus dem Krieg kam, zuviele auf der Warteliste
der Medizinstudenten standen. Und so bin ich
- nota bene -aber deswegen bin ich jetzt nicht
gram - zum Musiker mutiert." Und ganz
nebenbei auch ein ausgezeichneter Posaunist
und Violinist geworden.

Kleinkinder zwischen null und achtzehn
Monaten seien immer noch interessant für
Peter Thomas -als Zielgruppe. "Ich kompo-
niere für diese Neugeborenen, weil nach 18
Monaten das Hören der Obertöne abnimmt.
Die Idee ist, damit Babies zu beeinflussen im
Sinne einer im Raum liegenden sphärischen
Herzschlag-Musik. Weil die guten Mütter die
Babies ja nur mit ihrem eigenen Geschmack
konfrontieren, und der ist weltweit babyhaft
im Umfang von vier, fünf Tönen. Das Ohr ist
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das einzige Organ, das zu 100 %entwickelt
ist, wenn das Baby auf die Welt kommt."

Der Tatsache, daß er dann doch nicht Arzt
geworden ist, verdanken wir nun ein Repertoir
origineller Film- und Fernsehmusik, das sich
über mehr als vierzig Jahre erstreckt. Und es
waren die ausgefallensten Projekte darunter,
vom Schwarz-Weiß-Grusel-Krimi (man kann
Die seltsame Gräfin von 1961 wohl als

OMKEL TOM'S HÜTTE
Peter Thomas
Bear Family Records 16238 AH
(72:35/ 39 Tracks)
Sein liebstes Kind leitet Peter Thomas swingend
mit ein paar Jerry-Cotton-Eiäsern ein, bevor es
dann südstaatlich bluesig wird. Eine ganze Reihe
namhafter Interpreten hat er da um sich geschart:
Juliette Greco, Eartha Kitt und der von Thomas
entdeckte George Goodman singen zu Songtex-
ten von Aldo von Pirelli, und die Streichersektion
der Münchener Philharmoniker verstärkt (wegen
des Zeitdrucks im Frack spielend) das Peter-
Thomas-Sound-Orchester. Eigene Worksong-
Kompositionen mischen mit wohibekannten
Traditionals zu einer solchen Einheit, daß man
nachher gar nicht mehr weiß, was nun von Tho-
mas ist und was nicht. In einem Tcack "singt' der
Meister gar selbst. Ein bunt bebildertes Booklet
mit einem Interview von Arild Rafalzik runden das
angenehme Erscheinungsbild ab.
Gordon Piedesack + + y~

ERINNERUNGEN AN DIE ZUKUNFT
Peter Thomas
Polydor 557 350-2 (35:04/ 2 Tracks)
1969 ging Harald Reinl mit einem Filmteam
Thesen von Erich von Däniken über vorzeitige
Invasionen Außerirdischer nach und förderte
allerhand Diskutables zutage, aber auch reichlich
Unsinn. Was uns interessiert, ist die musikalische
Begleitung des Allrounders Peter Thomas. Und
das einzig Unsinnige daran mag der Umstand
sein, daß die alte LP hier eins zu eins übernom-
men worden ist (siehe Anzahl der je 17minütigen
Tracks). Man hört jedoch f6rmiich heraus, wie es
diesem musikalischen Chamäleon Spaß gemacht
haben muß, sich in die verschiedenen Kulturen
und Musikformen hineinzuwuseln. Ob barocke
Chörchen zur Charakterisierung früher Völker oder
ein an Hardrock erinnerndes Klanggewitter bei der
Zerstbrung Sodoms -Peter Thomas Gberrascht
einen immer wieder.
Gordon Piedesack + +

KRIMINALFILMMUSIK
Peter Thomas
8SC Rough Trade 398 6533 2
(66:57/ 30 Tracks)
Der Versuch, ein durchgehend easy konsumierba-
res Best-of-Edgar-Wallace-Album herzustellen, ist
Arild Rafalzik gründlich gelungen. Der "Hexer der
Filmmusik" himself, besser bekannt unter dem
Namen Peter Thomas, läßt ein wahres Feuerwerk
swingender und eingängiger Melodien abbrennen.
Darunter sind Klassiker wie Der Zinker (mit dem
pfiffigen Walking Dandy), Thomas' Durchbruch-
Musik zu Die seltsame Gräfin oder eben Der
Hexer (auch ganz interessant die Version für Chor
und Gitarre, also ohne Schüsse und Schreie),
aber auch Erstveröffentlichungen wie die Jazz-
Version des Chopin'schen "Fantasie Impromptu"
aus Das indische Tuch. Einziger Nicht-Wailace-
~ilm ist Die weiße Spinne, aber das mindert die
Qualität der Musik nicht im geringsten. Ein abso-
luter Hörspaß!
Gordon Piedesack ++++

seinen großen Durchbruch bezeichnen) bis zur
Erkennungsmelodie der Unterhaltungssen-
dung Der große Preis, von der endsechziger
Sexklamotte bis zum international hochkarä-
tig besetzten Antikriegsfilm, von den ersten
Derrick-Folgen, die Thomas fast im Allein-
gang vertonte, bis zu den verkehrserziehenden

Distance Call

Ampelmännchen, vom TV-Straßenfeger
(Verräter, Melissa oder Das Halstuch) bis
zur entglorifizierenden Indianerserie Mein
Freund Winnetou frei nach Karl May.

Kopf oder Bauch?
Wo entstehen Melodien, und wie? Im Kopf
oder im Bauch? "Im Bauch ist bei mir noch
nichts entstanden, höchstens Bauchweh.
Manchmal kbnnen Melodien angeflogen
kommen, dafür kann man nichts. Sie kommen
nicht angeflogen, wenn man einen Auftrag
hat. Dann muß man hart arbeiten. Und das
kann man nur machen, wenn man es richtig
gelernt hat. Also: der Kopf. Es gibt aber wohl
beides - auch den Bauch. Ich persönlich
präludiere gern am Klavier. Ich spiele mich
lieber ein, und dann kommt eine Melodie.
Zehn Fingerchen inspirieren mich mehr, als
wenn man da sitzt und guckt und wartet, daß
eine Melodie kommt."

Zur Erschaffung einer Melodie benötige Peter
Thomas also auch nicht unbedingt eine Szene.
"Bei den "Neuen Bildern einer Ausstellung"
hab' ich mir meinen Film im Kopf gemacht.
lch dachte an einen Saal der Naiven und habe
da naive Musik gemacht. Und dann futuristi-
sche. Und dann Kubismus. So ist daraus ein
Ballett von über 30 Minuten geworden, mit
großem Orchester. Da konnte ich zeigen: Das
kann ich alles. Deswegen hab' ich's nicht
gemacht, aber es ergibt sich nachher als Fazit,
daß sich da eine ganze Palette eines partitur-
schreibenden Peter Thomas zeigt. Es heißt
sonst immer, der Thomas komponiert auf
Bierdeckeln. Den Bierdeckel will ich sehen,
wo ich das alles untereinander geschrieben
haben will. Der muß entweder sehr dick sein,
oder es gibt davon mehrere..."

"Komm, leg deinen Arm um
mich"
... war der Titel eines Liedes, das er spontan
zu seinen Lieblingsmelodien zählen würde.
Gesungen hat es damals Esther Ofarim. Der
Text stammte, wie fast immer, aus der Feder
seiner Frau Cordy. "Sie ist geschmacklich die
pointensicherste Texterin. Sie weiß, was sie
will. Mit jedem anderen ist es einfacher.
Leider haben wir nicht viel Vokalmusik
gemacht. Da waren nur ein paar Interpreten,
mit denen wir gearbeitet haben. Also Esther
und Abi Ofarim zum Beispiel. Oder Senta
Berger. Die sang in dem Dreiteiler Babeck
unser "Vergiß mich, wenn du kannst". Dann
die Dame, die später als Donna Summer
berühmt wurde. Daisy Door hat gesungen "Du
lebst in deiner Welt". Das war im Kommissar
damals einer der ersten Millionenceller."

Sonst seien Stimmen für ihn Instrumente, die
er oft verzerrt oder verhallt und sphärisch als
Chor einsetzt. So etwa in der Ouvertüre zum
Hexer, die er (laut einer Rezension des Film
Music Journal) in ein "Konglomerat aus
Herrenchor, Todesschreien und Gitarrenosti-
nato" münden ließ. Bei seinem berühmten
Countdown vor der Raumpatrouillen-Musik
habe er dann auch seine eigene Stimme durch



Die Peter Thomas

einen Vocoder gejagt. "Das war im Krieg ein
Nachrichtenübermittlungsverzerrungsgerät,
um das 'mal so zu sagen. Bei Siemens stand
so ein Teil herum. Und wir haben uns da
herangewagt, und ich denke, kein Track ist so
oft kopiert worden wie dieser Countdown."
Die Space Patrol kam sogar zu Techno-
"Ehren".

Die lieben Kollegen
Uberhaupt sei Peter Thomas für musikalische
Innovationen immer offen. Wenn sich die
Musiker eingeben, passiere es schon 'mal, daß
im Kollektiv bessere Ideen entstehen. "Wir
spielen dann eine rhythmische Phrase anders.
Oder wir lassen einfach 'was weg. Das ist
sowieso besser, als daß nachher zuviel auf
einem Band drauf ist." Und bei der Frage, wer
da so alles mitspielt, verlasse sich Peter Tho-
mas nur auf die Besten der Besten. "Ein
Stamm, der musikalisch zusammen lebt, ist
schon sehr wichtig. Viele meiner Musiker
sind qualitativ international gleich verwend-
bar. Und die kommen dann auch dahin, wo
ich gerade arbeite. Also ich habe in Mailand
zum Beispiel ein international eingerichtetes
Studio. Oder vieles mache ich auch in Mün-
chen. Es ist dann zwar immer recht heftig, mit
mir zu arbeiten, weil ich nur Pausen mache,
wenn ich müde bin. Die schönste Art von
Diktatur ist die, wenn man Musikmacher ist:
Ich sage, wann's losgeht, ich sage, wann
Schluß ist. Aber den meisten macht's Spaß,
sonst würden sie nicht so gerne wiederkom-
men."

Renommierte Jazz-Trompeter wie Benny
Bailey oder Charlie Tabor hat Thomas schon
beschäftigt, Lothar Meid von Amon Düül
spielte bei ihm Baß, Siegfried Schwab (selbst
ab und an Filmkomponist) die Gitarre. Von
Organist Ingfried Hoffmann bis hin zu Saxo-
phonist Klaus Doldinger hat sich bei Peter
Thomas schon die komplette deutsche Jazz-
Elite getroffen. "50 Prozent meines Erfolges
besteht aus guten Musikern. Und die habe ich,
Gott sei Dank." Bei großen Abenteuerfilmen
wie Der letzte Mohikaner oder Winnetou
und sein Freund Old Firehand habe man
das sogenannte Peter-Thomas-Sound-
Orchester natürlich aufstocken müssen. "Bei
den Streichern ist es wichtig, daß es die al-
lerallererste Garnitur ist. Für Üben ist keine
Zeit. Zuweilen singe ich gewisse Rhythmen
kurz vor, aber dann müssen sie's drin haben."
Und die kämen in Hamburg dann vom NDR-
Rundfunkorchester, in Berlin von den Sinfo-
nikern, in München aus der Philharmonie - je
nachdem.

Mit den Münchener Philharmonikern konnte
Peter Thomas erstmals 1965 bei der Musik für
Onkel Tom's Hütte zusammenarbeiten -ein
Soundtrack, den er zu seinen besten Werken
zählt. "Ein großer Film, der in Europa erst
nicht so ging, aber später, als dann Black
Power kam, da zog er. Heute gehSrt er zu den
hundert besten Filmen, hab' ich gelesen. Und
wenn als Nummer hundert, das ist mir egal."
Und am Rande: "Noch ein Film, den ich sehr,
sehr mag, war Erinnerungen an die Zu-

kunft, erster und zweiter Teil.
Und drittens ein Film, bei dem
kein Wort gesprochen wird, bei
dem die Musik also sehr führend
ist, war der Gunther-Sachs-Film
Happening in White."

Ob mehr Geld tür mehr Musiker
automatisch zu besserer Musik
filhrt, betrachtet Peter Thomas
skeptisch. "Die Frage ist nett
gemeint, aber da müßte man ja die
gleiche Musik zweimal machen,
um das zu beantworten. Wenn
man weniger Musiker zur Hand
hat, muß man sich halt mehr
einfallen lassen."

Hausaufgaben
"Ich bin ein matinaler Mensch.
Wenn die Kellnersonne aufgeht,
ist bei mir Schluß. Lieber stehe
ich um sieben Uhr morgens au£"
Peter Thomas komponiere ohne
Bild. Vorgaben von Regisseuren
hole er sich nur einmal bei der
gemeinsamen Filmbesprechung.
Er hasse es, am Drehort dabeizu-
sein. "Da ist man fünftes Rad am
Wagen. Ich lese auch keine Bü-
cher. Ich liefere die Glasur, den
Puderzucker. Das kann ich erst,
wenn der Film fertig ist. Den seh'
ich mir zusammen mit dem Regis-
seur an. Vielleicht auch mehrmals.
Und dann wird notiert. Ich halte
nichts davon, das Ding neumodischerweise
auf Video mit nach Hause zu nehmen. Das
macht den Film nicht besser, und die Ideen
kommen dadurch auch nicht schneller."

Distance Call

Wie schnell ist er denn in der Regel? "Mein
Notenschreiber ist auch gleichzeitig mein
Orchesterbesteller. Ich schreibe eine Woche
bis zehn Tage. Dann kriegt der Schreiber noch
fünf Tage. Und an drei Tagen nehmen wir
dann auf -live auFs Bild." Apropos live:
Auch heute ist Peter Thomas noch live unter-
wegs, so zum Beispiel auf einigen Edgar-
Wallace-Parties.

Für den Wallace-Film Das indische Tuch
ließ der Pianist Peter Thomas einmal seine
Vorliebe für den Pianisten Frederic Chopin
durchblicken. Dessen Fantasie Impromptu zog
sich wie ein Leitmotiv durch den gesamten
Film, in dessen Vorspann Thomas das Thema
ouvertürenartig intonierte und dabei "auf
Recht eigenwillige Weise, wie ich merke,"
verjazzte. Eine weitere klassische Anleihe gab
es 1961 bei dem österreichischen Krimi Ein
Alibi zerbricht, wo die berühmte Bach-
Toccata in c-uroll quasi als Motiv für den
Mörder diente. Doch die Arbeit anderer zeit-
gencissischer Kollegen läßt Peter Thomas
beim Komponieren wohl kalt. "Ich bin kein
Epigone. Ich mache auch nicht bewußt nach.
Der liebe Gott hat mir die Fähigkeit gegeben,
selbst zu erfinden."

Seine Ausflüge in die deutsche Western-Welt

lassen so auch jeden Bezug zu Martin BStt-
cher vermissen. "Wir haben ja damals sehr
häufig ähnliche Filme gemacht. Aber wir
konnten und können noch gut miteinander und
nebeneinander. Von meiner Seite aus war da
nie Konkurrenz. Auch kein Nachahmungsbe-
dürfnis. Bei Old Firehand waren die Co-
Produzenten Amerikaner. Die wollten meine
Musik. Die haben sie bekommen." Auch mit
Preisen ausgezeichnete Werke (1961 und
1963 jeweils das Filmband in Gold für zwei
Arbeiten mit Will Tremper) verleiteten ihn
nicht dazu, sich zu wiederholen. Was ihn
höchstens 'mal richtungweisend beeinflußt
hätte, seien -wie er im Booklet zu Onkel
Tom's Hütte verrät -gern gehörte Kollegen
wie Percy Faith, Andre Kostelanetz, Hugo
Winterhalter, Leroy Anderson oder David
Rose, der ja später durch seine Musik zur
Western-Serie High Chapparal weltberühmt
wurde.

Als Sam Peckinpah Steiner -Das eiserne
Kreuz drehte, habe es nicht so viel Freiraum
fdr den Komponisten gegeben, wie er es
gewohnt war. "Er wußte genau, welcher
deutsche Klassiker da zu nehmen war, und hat
mir alles mögliche erklärt. Wahrscheinlich
habe ich mich da falsch benommen, und
Ernest Gold schrieb die Musik. Beim zweiten
Teil war ich dann dran. Andrew McLaglen
war als Regisseur auch ein ganz anderer Typ.
Er hat mich gelassen. Amerikaner lassen dich
generell viel selbst machen, während europäi-
sche Regisseure einem viel aufzwingen wol-
len. Ich hatte das Glück, immer Regisseure zu
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haben, mit denen ich konnte."

The next generation
Mit wem er noch gut könne, das seien seine
jungen Anhänger. Dazu gehörten die, die ihn
hören und sich an seinen Sounds "ergötzen",
aber auch die, die ihn gewissermaßen promo-

RHODAN 2000 (HYMNE

Peter Thomas
Universa1562 558-2 (20:58/4 Tracks)
... und pünktlich zum Millenniumsende trudelt
noch der Astro-Clou des Jahres ein: Eine
intergalaktisch poppige, orchestral live zum
Beat eingespielte, die Original-Perry-Rhodan-
Hörspiel-Stimme (Uwe Friedrichsen) sam-
pelnde und von Peter Thomas und Pop-Papst
Ramon Zenker verursachte Hymne an die
Zukunft setzt der anniversierenden Kult-Serie
ein Denkmal (wobei wir Denkmal nicht als
Imperativ verstehen) und verhilft dem legen-
dären (und vereinzelt neubesetrten) Peter-
Thomas-Sound-Orchestra zur gebrannten
Wiederauferstehung. Diese Maxi-CD mit drei
Versionen des marschierenden Thomas-
Themas und einem fiktiven Love Theme for
Mondaa Diamond verdient in Wirklichkeit den
Titel "Peter Thomas 2000", was selbiger
sicher als veraltet bezeichnen würde, ist er
doch nach eigenen Angaben gerade auf der
Suche nach dem Sound des Jahres 3000.
Kuriosum am Rande: Weder zur Europa-
Hörspielreihe noch zum endsechziger Film-
versuch mit Lang Jeffries komponierte Peter
Thomas seinerzeit auch nur eine einzige
Note.
Gordon Piedesack + + +

ten, wie zum Beispiel der Hamburger CD-
Compiler Matthias Künnecke, der auch 'mal
B-Seiten alter Singles aus den Simmel-Filmen
der siebziger Jahre auskramt, um sie auf
einem Sampler unterzujubeln, so etwa ge-
schehen mit einem Thema aus Der Stoff, aus
dem die Träume sind. "Der hat, glaube ich,
von meiner Musik mehr Ahnung als ich
selbst. Und er versteht es, Konzepte über die
Grenzen hinaus populär werden zu lassen. Es
gibt nicht viele Künneckes im Ausland. Aber
der trifft dann Leute von derselben Honorig-
keit oder Wertigkeit, ebenfalls mit viel Hu-
mor, und die stellen ganz fantastische Sachen
auf die Beine." Oder Arild Rafalzik. "Ihm
verdanke ich ja nun die Onkel Tom-CD und
vorher die Kriminalfilmmusiken. Auf seine
Weise ist er ein akribischer Verfechter von
Originalen."
Die neue Generation von Filmmusikern in
Deutschland wolle er gar nicht kommentieren.
Am Telefon sagte er mir, bezogen auf einen
großen deutschen Fernsehfilm, er bekomme
jedesmal das Grausen ("Sehen Sie normal
fern?"), wenn er mitkriege, daß da ein Plastik-
Wagner ausgebreitet werde. Wo das hinführe,
frage ich. "1ch kann musikalisch futuristisch
arbeiten. Aber ich kann nicht seherisch über
die Entwicklung einer Musik antworten."

„Stillstehen ist wie sterben"
"Und das will ja keiner. Ich habe jeden Tag
Freude, daß ich lebe. Ich habe jeden Tag
Freude, daß ich mit meiner Familie bin. Ich
danke dem lieben Gott, daß er mir die Gabe

gegeben hat zu komponieren und mich zu
freuen. Und ich hoffe, das bleibt noch 'ne
Weile." Er mache immer viele Sachen neben-
einander. Man könne also gar nicht konkret
sagen, was es Neues anzukündigen gebe. So
sei er auch jetzt wieder an vier, fünf ungeleg-
ten Eiern zugange, aber darüber rede man
besser noch nicht.

Allerdings seien ihm im Fragenkatalog einige
Dinge aufgefallen, die er 'mal wieder aufgrei-
fen müsse. Anfang der achtziger Jahre ent-
stand einmal eine Platte mit zwei Orchestern,
auf der Peter Thomas klassische Melodien
arrangierte. "Das klingt sehr schön. Aber mir
gefldllt ja normal nichts, was bloß gut klingt.
Ich werde mit den Mastern etwas Neues
machen. Auch in einem anderen Fall, beim
"kleinen Mozart", das war vergleichbar." Und
wo das ZDF zur Zeit die alten Folgen der
Krimireihe Der Alte wiederhole, deren Chef-
komponist Peter Thomas ja von 1977 bis
1985 war, stelle sich natürlich die Frage nach
einem Tonträger. "Da müßte man wieder eine
Plattenfirma finden. Aber ich greife das 'mal
auf. Vielen Dank für den Tip." Gern gesche-
hen.

Bis wir wieder etwas von Peter Thomas
hören, wird er weiter das schSne Leben in der
Schweiz genießen. "Ich bin hier voll inte-
griert, auch als Deutscher. Das Klima ist gut,
und ich habe Ruhe." Und ist es nicht eines der
schönsten Komplimente, die ein Musiker
machen kann, wenn er sagt: "Ich kann hier
komponieren."?

län Haas, D-Schwalmtal-Waldviel

Zunächst einmal möchte auch ich die üblichen Lobhu-
deleien Ioswerden, die Ihr aber auch redlich verdient.
Die Komponisten Interviews sind echtsuper lesenswert,
bekommt man doch von dem betreffenden Komponisten
sowohl einen persönlichen Eindruck, als auch einen sehr
informativen Einblick in dessen Arbeitsweise. Vor allem
das in der letzten Ausgabe erschienene "Hans Zimmer"
Interview fand ich äußerst lesenswert, zumal ich dem
Meister vor ein paar Monaten höchst persönlich die
Hand schütteln durfte. Es bestätigt mein Bild von einem
sehr menschlichen und gefühlvollen Menschen, der
Musik nicht einfach schreibt weil es sein Job ist, sondern
seine Leidenschaft. Sehr gut gefallen mir auch die
diversen Specials, wie beispielsweise die "lerry Golds-
mith" Story, oder der Artikel über Trailermusiken.
Leider gibt es jedoch auch Anlaß zu Kritik, die ich nun
ein paar Ausgaben für mich behalten habe, aber nun
doch nicht hinterm Berg halten möchte. So sind die
Rezensionen einiger Schreiberlinge meiner Meinung
nach doch arg subjektiv geraten. Ich weiß, daß jeder aus
Spaß an der Freud seine persönlichen CD's bei Euch
bewertet. Mir scheint aber, daß einige Ihren Frust
Ioswerden wollen über eine persönliche Fehlinvestition,
anstatt sich kritisch dem Werk gegenüber zu stellen.
In Eurem "Best of 1998, Die Redaktionsfavoriten"
Kasten taucht unter der Kategorie "Enttäuschendster
Komponist", der Satz "Verbrauchte alte Männer" zur

Charakterisierung von Filmmusik Legenden wie lerry
Goldsmith und lohn Williams auf. So etwas muß doch
nun wirklich nicht sein, für ein Magazin, daß fachlichen
Anspruch erhebt und durchaus auch vertritt. So etwas
zeugt nicht gerade von fachlicher Kompetenz, sondern
vielmehr von der mangelnden Fähigkeit objektive
Berichte zu verfassen und eine objektive Position
einzunehmen. Gut, in einem Kasten, der die persönliche
Meinung der Redakteure wiederspiegelt lasse ich mir so
etwas ja noch gefallen, doch leider beschränkt es sich
wie bereits gesagt nicht auf diesen Kasten. Auch in
Rezensionsberichten findet man häufig negativst Kritik,
die schon bald an perönliche Beleidigung des betreffen-
den Komponisten grenzt. Ich denke man kann ein Werk
auch als einfallslos und nicht sonderlich kreativ bewer-
ten, ohne so unbedachte Worte wie beispielsweise
"überschwengliche Großkotzigkeit' zu verwenden. Daß
es auch anders geht beweisen einige durch ihre generell
objektiv verfassten Berichte, die ohne beleidigend zu
wirken das Werk zunächst kritisch und objektiv betrach-
ten um abschließend eine kleine Wertung zu geben.
Sehr schön. Natürlich sollte auch jeder seine Meinung in
der Rezension kundtun, aber bitte schön doch ohne die
Komponisten in der LuR zu zerreißen.
Umso bedauerlicher ist dieser kleine Schandfleck, da ich
sonst wirklich sehr zufrieden bin ! Na ja, vielleicht habe
ich auch eine kleine Abneigung gegen Kritiker, vielleicht
muß das ja so sein, aber ich verstehe es ehrlich gesagt
nicht, zumal es genügend anderweitige Rezensionsbei-

spiele in Eurem Heft gibt die das Gegenteil beweisen.
Insgesamt zieht aus Eurem Magazin aber sicherlich
nicht nur der Filmmusikinteressierte seinen Nutzen,
sondern auch der etwas anspruchsvollere Leser, der wie
in meinem Fall selbst Musik schreibt. Nur weiter so, bis
auf das kleine Manko

Danke für Deinen interessanten Brief.
!(ritikersind arme Schweine, ~echtmachen können sie
es eigentich niemandem. Aus eigenerErfahrunq weiss
ich, wie schweres einem fallen kann, negative Rezen-
sionen zuschreiben. Und da ich ja auch a/s Komponist
tätig bin, schlagen immerzwei Herzen in der Brust. Darf
ich nun also den „Kol%gen"kritisieren oder nicht?Aus
journalistischer Sicht auf jeden Fall, das bin ich dem
Leserschuldig. lmmernurnettund freundlich sein und
dem Lieblingskomponisten kein Haarkrummen istsicher
auch der falsche Weg. Meine Zuneigung gegenüber den
Werken von lerry Goldsmith dürfte wohlschon einigen
Lesern aufgefallen sein, aber wenn die CD mich eben
nichtbegeistern kann, so sage ich das auch. Über die
Art und Weise wie eine Rezension verfasst wird, kann
man immer diskutieren, ich versuche allerdings schon
daraufzu achten, dass be%idigende Äusserungen nicht
Überhand nehmen. Die Bestoff Tabel%schliesslich ist
pure Subjektivität. Hier darf wirklich einmal jedersagen
was erdenkt. Darfja auch mal sein. phb



Diesmal geht es um eine Mission.
Denn eigentlich stand Michel Magnes
Filmmusik zu Les Miserables (Hor-
tensia 887788) noch nicht ganz oben
auf meiner Liste für diese Rubrik.
Aber wie kürzlich bekannt wurde, ist
die CD vor ein paar Monaten endgül-
tig gestrichen worden; mit einer Neu-
auflage darf so bald nicht gerechnet
werden. Weil aber um französische
Filmmusik insgesamt wenig Aufhe-
bens gemacht wird, könnten sich viele
Sammler dieses Meisterwerk aus den
achtziger Jahren entgehen lassen,
zumal die Auflage nicht sonderlich
hoch war.
Wer sein Sammelterrain nicht völlig
auf neueste Ware eingrenzt, hat ver-
mutlich nach wenigen Jahren eine
gute Vorstellung von der stilistischen
Palette amerikanischer Filmscores
einst und jetzt gewonnen. Unter den
französischen Kollegen allerdings
haben nur wenige - Georges Delerue
und Maurice Jarre vor allem - größere
Breitenwirkung erzielt. Und so wird
auch der 1984 durch Freitod aus dem
Leben geschiedene Michel Magne
wohl am ehesten von speziellen Fans
französischer Soundtracks wahrge-
nommen. Zu hoffen steht immerhin,
daß die Doppel-CD, die ich in Heft
17/18 (S. 51) rezensiert habe, einige
Interessenten auf sich zieht. Wer
danach komplette Magne-Scores
erwerben möchte, hat die Katalogli-
sten rasch durchgearbeitet. Angeli-
que etwa, thematisch sehr reizvoll,
aber wenig abwechslungsreich, bietet
sich in verschiedenen Versionen an,
ein paar Einzeltracks anderer Filme
sind auf Samplern versteckt, die sich
französischen Schauspielern wie Jean
Gabin widmen, außerdem gab es
früher ein paar Schallplatten. Um so
wichtiger aber, das Hauptwerk der
späten Jahre jetzt noch rasch zu
erwerben, ehe es im Filmmusik-Orkus
verdampft ist. Les Miserables, das
glaube man bitte, gehört zu den Film-
kompositionen, die über ihre Funktion
hinaus auf Tonträgern ein fesselndes
Eigenleben führen und mit jedem
Hörvorgang weiter an Faszination
zunehmen.
Robert Hossein drehte seine Version
des vielfach verfilmten Stoffes 1982,
und Michel Magnes romantisch-
emotionsbeladene, unheilschwangere

Partitur unterscheidet sich stark von
den sonstigen Begleitmusiken, deren
aktuellste bekanntlich Basil Poledou-
ris beigesteuert hat. Zu einigen histo-
risierenden Cembalostücken und
langsamen Tänzen sowie der unter-
gangssüchtigen Nostalgie dune Ten-
dresse kommen zwischendurch die
literarischen Segmente des liturgi-
schen Requiems als strukturelles
Korsett hinzu.
An finanziellen Mitteln scheint es der
Produktion nicht gebrochen zu haben,
denn Magne konnte außer dem Or-
chester auch einen Chor von 130
Mitwirkenden verpflichten, und die
wogende Sängermasse verbreitet den
düsteren Glanz der Totenmesse,
nicht nur im Dies Irae (Track 3), son-
dern besonders nachhaltig in den
knapp acht Minuten des zu Beginn
der CD erklingenden Requiem des
Barricades, das als Introitus im
schweren Tritt seine morbide Bot-
schaft hinausruft. Ganz stilecht über-
nimmt Magne den lateinischen Text
des „Requiem aeternam dona eis
Domine -Herr, gib ihnen die ewige
Ruhe" und reiht sich in eine fünfhun-
dert Jahre alte Tradition ein, wobei
seine Mittel durchaus an die monu-
mentalen Vorgänger des 19. Jahr-
hunderts, Berlioz und Verdi vor allem,
anknüpfen. Man muß keineswegs
religiös veranlagt sein, um sich von
der Wucht der Aussage in Bann zie-
hen zu lassen. Das Orchester setzt
seine Akkorde wie schwere Steine in
den Untergrund, während der Chor in
immer expressiveren Gesten aufwärts
strebt und verzweifelte Steigerungs-
wellen durchläuft. Im halligen Kir-
chenklang verschmelzen die einzel-
nen Elemente zu einer finsteren
Klangkugel, und der Hörer sitzt mitten
im Geschehen. Eines der ergreifend-
sten, unvergeßlichsten Filmmu-
sikstücke aller Zeiten nimmt seinen
Lauf. Aber wie gesagt: dem Album
muß man nun schon - in Europa,
andernorts macht es wenig Sinn -
hinterhertelefonieren und dort zu-
greifen, wo noch Restexemplare
warten.

Fortsetzung folgt...
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Mat~irias Steve Anttette Patriek Phitippe

American Beauty (Thomas Newman) + + +'/z + + + + + + + +

Anna and the King (George Fenton) + + + y2 + + +

Bernard Herrmann at Fox Volt ++++ ++++ +++ %z +++'/z

Bicentennial Man (James Horner) ++++ %z +++ +++

Bite the Bullet (Alex North) ++++ +++'h ++++ %z

Bone Collector (Craig Armstrong) + + + + + +

Cardinal (Jerome Moross) + + + + + + +

Christmal Carol, A (Stephen Warbeck) +++ +++

Cider Flouse Rules (Rachel Portman) + + + + + + %z

Citizen Kane(Bemard Hemmann) ++++ +++++ +++ %z ++++

Cleopatra (Trevor Jones) + + + +

Dogma (Howard Shore) + + +'/z + + +

Egyptian, The (Bernard Herrmann/A. Newman) + + + + + + + + + + + + + + + + + + +

EndofDays(JohnDebney) ++++ +++'/z ++ +++%z

Est-Ouest (Patrick Doyle) + + '/z

Eye of the Needie (Miklos Rozsa) + + + + + + + +

Film Music of Georges Auric + + + %z + + + +

For Love of the Game (Basil Poledouris) + + + + + + + -1- + + %z + + +

General Sutter (Philippe Blumenthai) +++'/4 +++'/2 ++++ ++++'/2

Great Composers: Eimer Bernstein + + + + + + + y2

Himalaya (Bruno Coulais) + + + + + + %z

House an Haunted H ll (Don Davis) + + + + + + yz + +'/z + + %2

MiklosRozsaatMGM +++++ ++++ +++++

Mmnmy (Fraiaz Reizenstein) + -F + + + + -I- + -1-

Ogniem i Mieczem (Debski) +++ ++++

Princess Mononke(Joe Hisaishi) ++++ +++ +++ %z

Raise the Titanic (John Barry) ++ %2 +++

Snow Fal9 ng an Cedars (James N. Floward) + + + + + + + +'/z + + + + '/z

Stir of Gchoes (James Newton Howard) + + + %2 + + ~/Z

Straight Story (Angeto E3adalamenti) + +'/z +++

Theatre of Blood (Michael J. Lewis) + + + + + + + + '/z

Toy Story 2 (Randy Newman) +++ ++ %z

Twilight Zone (2 CD Varese, Bernard Herrmann) + + + '/z + + + + + + +

Die Doppe/ausgaiie 22/23 kommt im August 2000!
Clnter anderem mit fo/genden Themen:

Interviews mit Eimer Bernstein
Discografie: Michael Kamen -Sexy Soundtracks Tei12

Filmmusikhändler: Tops und Flops
Dle besten Scores des vergangenen Jahrtausends

Filmmusikgenre: Horror (Tei12) -Schweizer Filmmusikszene
Isolated Scores: Wo gibt's was auf DVD?




