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The Film Music Journal

  TEil
Liebe LeserInnen,

Selbstlob ist so eine Sache. Einerseits bestätigt bei Neidern (und die haben wir) diese

Art von positiver Selbstkritik zwar den längst befundenen Eindruck, andererseits klingt
ein „Hach, das haben wir abertoll gemacht...“ immer etwas schlüpfrig.
Sei es wie es ist, unser letztes Heft wurde vom Druckteufel auf argste Weise
heimgesucht. Fast alle Fotos wurden bei der Bearbeitung im druckerei-eigenen
Computer derart schräg eingesetzt, dass mir als zuständigem Layouter bei
Begutachtung des fertigen Heftes der Atem stockte. Nicht weil ich es etwa so
atemberauben schön fand, sondern weil die mühsamen Stunden des noch mühsameren
layoutens auf einen Schlag zunichte gemacht wurden. Dass dabei jede einzelne Seite
des Heftes ebenfalls windschief verarbeitet wurde, steigerte meinen Ärger nur noch.Ich
möchte mich im Namen der Redaktion für das „schrägste“ Heft seit Angedenken des
Film Music Journals entschuldigen. Wir versuchen unserbestes, dass so etwasnicht
mehr vorkommt.

Fast gleichentags erhöhte ein Fax von Patrick Ruf die miese Stimmung um einige
Prozentpunkte, so dass schon fast wieder Alltagswetter einkehrte. Allzu gerne möchte
ich einige Stellen aus einem Artikel von Rainer Scheer für Das Film Bulletin
wiedergeben, in dem sich der Autor im allgemeinen mit verschiedenen
Filmmusikzeitschriften und im besonderen mit dem Film Music Journal
auseinandersetzte.
So schreibt Scheer beispielsweise „die einheitliche Präsentationsform, das Cover wird
geziert vom Porträt eines oder mehrerer Filmkomponisten, spricht an“ oder „das
Magazin (...) bietet einen sehr umfangreichen Rezensionsteil, in dem aktuelle CDs

sorgfältig mit viel musikalischem Sachverstand analysiert werden...“
Recht hat Herr Scheer, wenn er meint „die Qualität von Fotos oder CD-Cover-
Abdruckenist nicht berauschend, denn das durchwegs in Schwarz-weiss gehaltene Heft
wird noch fotokopiert und geleimt‘ geht aber etwas später auch auf folgendesein: „Das
Wissen um die beschränkten Budgets und der beschränkten Zeit der Redakteure im
Nebenamtlässt den Leser gerne eine schlechtere Druckqualität oder Verzögerung beim
Erscheinungstermin in Kauf nehmen. Denn ausser Zweifel steht die inhaltliche

Professionalität. Bescheinigt werden muss (...) das Niveau der Beiträge und der
Sachverstand der Autoren.“
Vielen Dank für die lobenden Worte, die ich hiermit sehr gerne an alle Mitarbeiter von
TheFilm Music Journal weitergebe.
Wenn wir geradevon Mitarbeit sprechen: Seit fast 5 Jahren „amte“ ich nicht nur als
sogenannter Editor dieses Heftes, nein, ich musste dem Heft mit Ausnahme zweier
Ausgaben auch das Gesicht, sprich Layout, verpassen. Da sich meine berufliche
Perspektive in den letzten Monaten stark verändert hat, werde ich die Funktion des
Layouters zukünftig nicht mehr ausführen können. Jedermann/frau, der sich ein wenig
mit PCs und DTP-Software auskennt (und wer tut das heutzutage schonnicht...) und
gerne kreativ Hand anlegen möchte, melde sich doch bitte bei mir. Es wäre schön, wenn
unserkleines Team erweitert werden könnte. In diesem Sinne: ein frohes Fest.

Philippe Blumenthal
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| Mark McKenzie Ein Interview |

„Sobald du aufhörstzu lernen, ist es vorbei!“

Ein Interview mit Mark McKenzie
von Patrick Ruf

 

Mark McKenzie wurde 1956 geboren. Nach seinem

Abschluss an der University of Wisconsin ging er nach
Kalifornien, um sein Musikdiplom und -doktorat an der
University of Southern California (USC) zu machen. 1984

wurde er von der USC als herausragendster Doktorant des

Jahres gewählt und die Fakultät bot ihm einen Job als
Lehrer an, den er akzeptierte. Einer seiner Berufskollegen
war Bruce Broughton. Als McKenzie diesem von seinem

Interesse an der Filmindustrie erzählte, lud ihn Bruce

Broughton zu einigen Scoring Sessionenein,liess ihn einige
seiner Dallas Scores orchestrieren und engagierte ihn dann
als Mitarbeiter für Young Sherlock Holmes. Während
mehreren Jahren arbeitete Mark McKenzie lediglich für
Broughton, dann immer wieder für Freunde von Bruce und
schliesslich schlug er eine Karriere als vollamtlicher

Orchestrator ein. Inzwischen hat er über 80 Filme
orchestriert, unter anderem für Danny Elfman,Alan Silvestri,

Cliff Eidelman, Marc Shaiman und Randy Eldeman. (siehe
Kasten am Ende)

1991, als er den Film Son of Darkness: To Die For 2

vertonendurfte, erfüllte sich sein sehnlichster Wunsch. Zwei
Jahre später folgte ein weiterer Horrorstreifen: Warlock:

The Armageddon und 1995 vertonte er gleich drei Filme:
die Familiensaga My Family, den Western Frank and
Jesse und die Komödie Dr. Jekyli and Ms Hide. Im

folgenden Jahr ergänzte er Randy Edelmans Score zu

Down Periscope und vor kurzem beendete er sein

neuestes Werk Lorca.
DasInterview fand im Juli ‘97 per Telefon statt. An dieser

Stelle bedanke ich mich ganz herzlich bei dem
sympathischen Mark McKenzie, der mir so freimütig Red
und Antwort stand. Mein Dank gilt natürlich auch Jeff von

Intrada, der dieses Gesprächin die Wegeleitete.

? Du hast unter anderem mit John Barry und Randy

Edelman, die beide sehr melodische Scores komponieren,

gearbeitet. Hast Du durch die Zusammenarbeit mit ihnen
ihre Affinitat für Melodien übernommen?

Mark McKenzie: In Dances with Wolves habeich nur einige

wenige Cues für John Barry orchestriert. Unter anderem
habeich die Büffeljagd-Szene gemacht. Weisst du, es gibt
eine Gruppe von Leuten, die als Komponisten ein wenig auf

die Einfachheit von Johns Musik hinabschauen. Und ich
gestehe, dass ich zu einer gewissen Zeit auch dazu gehört

habe. Doch nachdem ich mit ihm gearbeitet hatte, änderte

ich meine Meinung, denn ich war von seinem eindrücklich

schönen Score zu Dances with Wolves sehr berührt.
Einfachheit hat meiner Meinung nach nichts damit zu tun, ob
etwas gut oder schlecht ist. Und Komplexität ist nicht immer
vorteilhaft. Eine Einstellung, die ich auch malhatte.

Von jedem Komponisten für den ich orchestrierte, habe ich
viel gelernt. Da gibt es nicht einen, für den ich danach nicht
enormen Respekt empfunden und eine Menge dazugelernt
habe. Es ist sehr beeindruckend zu sehen, wie

beispielsweise James Newton Howard arbeitet. Er ist ein
absoluter Prof. Und Randy [Edelman] hat eine
aussergewöhnliche Gabe für Melodie und Harmonie. Bruce
[Broughton] hat eine wunderbare Gabe für Integrität,
Orchestration und Energie in der Musik. Jeder dieser Jungs
hat was, das sehr speziell ist. Ich habe auch den grössten
Respekt vor Danny Elfman. Ich geniessse es, mit ihm zu

arbeiten, denn Danny ist so ungewöhnlich. Er verfällt in

diesen kreativen Modus,in welchem er auf Ideen kommt, die

zuvor noch niemand hatte oder zumindest hat das vorher

noch niemand so gemacht wie er. Darum ist Danny für mich
immereine grosse Herausforderung.

? In der Filmmusikgemeinschaft zirkulierte mal das Gerücht,

dass Danny Elfman ein “Summer”ist (= ein Komponist, der

nicht selber schreibt, sondern lediglich eine Melodie summt,

die dann vom Orchestrator in eine Partitur umgewandelt

wird). Was sagst Du als sein Orchestrator zu diesen

Anschuldigungen?

MM: Diese Gerüchte sind alle falsch. Danny ist ein
unglaublicher Musiker. Weisst Du, ich glaube nicht, dass er
eine mehrjährige schulische Ausbildung genossen hat. Er
hat alles selber gelernt. Doch er ist ein unglaubliche guter
Musiker.

? Das hört man in seinen Scores.

MM: Natürlich hört man das!

? Zudem bezweifle ich, dass er als "Summer” so erfolgreich

wäre.

MM: Absolut! Da gibt es keinen Zweifel. Du kommst nur bis
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zu einem gewissen Punkt, wenn andere Leute für dich die
Arbeit machen. Doch dasist nicht der Fall mit Danny. Es

wird enorm viel über Orchestratoren geredet, die

anscheinendall die Arbeit machen und dasist einfach nicht
wahr. In einigen Fällen hat der Komponist einfach nicht die
Zeit, die ganze Arbeit zu machen. Und da Orchestratoren an
der Front sind, helfen sie wo immer sie können. Doch ich
kenne keinen heute arbeitenden Komponisten, der eine

Karriere hat, basierend auf dem was sein Orchestrator

macht. Dasist einfach nicht wahr. Das passiert nicht.

? Halfen Dir Deine Jahre als Orchestrator in Deiner Arbeit

als Filmkomponist?

MM: Ich denke du machst das beste aus der Situation,

welche dir gerade über den Weg läuft. Es wäre natürlich
vorteilhaft gewesen sofort als Komponist anzufangen, doch

 



Mark McKenzie

ich bin für die Möglichkeiten, die ich hatte, mit den Leuten

zusammenzuarbeiten, mit denen ich gearbeitet habe, sehr
dankbar. Es ist ein wundervolle Sache bezahlt zu werden,

um Musik zu machen und zu lernen. Während Sister Act

hatte ich Lunch mit Marc Shaiman und ich hatte an diesem

Tag etwas über mein Streicherschreiben gelernt. Ich
erzählte ihm: „Mann, ich fand das so interessant. Ich

versuchte etwas neues mit den Streichern und es

funktionierte nicht.” Er schaute mich an und sagte: „Lerne

nicht auf meine Kosten.” (lachf) Er meinte das natürlich nicht

ernst. Selbstverständlich lernst du. Wir lernen immer. Und

sobald du aufhörst zu lernen, ist es so ziemlich vorbei. Du

hörst nie auf zu lernen. Das Orchester ist so ein

fantastisches Vehikel.

? Wie kamst Du zu deinem ersten Kinofilm?

MM: Vor ungefähr acht Jahren wurde Cliff Eidelman Son of
Darkness: To Die For 2 angeboten, den er aber nicht
vertonen wollte. Er empfahl mich den Produzenten, stellte

mich ihnen vor und ich machte meinen ersten Score als

Filmkomponist. Basierend auf diesem Scoreerhielt ich Film

Warlock: The Armageddon und dann passierte etwas

witziges. Der Music Supervisor von Warlock, rief mich an
und bot mir erneut einen Horrorstreifen an. Doch zu diesem

Zeitpunkt hatte ich entschieden, keine Horrorfilme mehr zu

machen.Also sagte ich: „Ruf mich wieder an, wenn du einen

netten Familienfilm hast. Und etwa zwei Jahre späterrief er

mich tatsächlich für Mi Familia/My Family an, eine rührende
Francis Ford Coppola Produktion, von Regisseur Greg
Nava.

? Bei Warlock erwartete ich eigentlich einen dieser atonalen
Klischee-Horrorfilmusiken. Doch zu meinem grossen

Erstaunen und meiner noch grösseren Freude hast Du da

einen ganz tollen und melodiösen Score komponiert.

MM: Danke. Das haben mir schon einige Personen gesagt

und ich schätze dein Kompliment sehr. Der Regisseur und

Produzent, eigentlich der Produzent, sagte mir: „‚Weisst Du,

Warlockist zur Hälfte fast wie ein Disneyfilm.” Es ist sehr
nett und disneyartig und erforderte von sich aus einen eher
melodischen Score.

Eines der Dinge, die ich schätze zahlreiche Filme
orchestriert zu habe ist, dass es mir die Gelegenheit gab,
mit vielen wirklich talentierten Leuten zu arbeiten. Und ich

habe immer jene Leute gewürdigt, die im Stande waren
melodisch zu schreiben. Ich selber versuche hart, melodisch

zu schreiben. Selbst in Filmen wie Lorca, wo es einige

actionorientierte Szenen gibt. Doch anstatt das Orchester

einfach eine Menge Bombastsachen spielen zu lassen,

versuchte ich eine Melodie und gleichzeitig dieser Energie
beizubehalten. Das ist eines meinerZiele.

? Für Warlock musstest Du in einer 90-minütigen

Aufnahmesession enorm viel Musik aufnehmen. Wie kam es

dazu?

MM: Es war ein Alptraum. Weisst du, einige der ersten
Filme, die ich vertonte, wurdenpraktisch ohne Geld gedreht.

Warlock war einer dieser Filme. Er wurde ausserhalb der
Stadt gemacht, in einem Studio, das nicht existierte. Es war

buchstäblich ein Lagerhaus und mein Ingenieur - der
phantastisch war - kam hin und blieb 48 Stunden wach, um
das Aufnahmestudio in diesem Lagerhaus zu installieren
(lacht). Es ist so lächerlich, wenn ich nun zurückdenke. Das

war es damals natürlich nicht. Wir hatten einige Kopierer,
die zugesagt hatten, den Score zu kopieren und sie

versuchten es wirklich sehr hart. Du weisst ja, wie es zu-

und hergeht, wenn du am Ende einer Produktion angelangt

bist und Tonnen von Musik geschrieben werden müssen.

Ein Interview

Sie wurden einfach überflutet. Hier bin ich also auf der
Aufnahmebühne, welche gerade fabriziert wurde und wir
haben nur so und so viel Zeit, um all die Aufnahmen zu
machen. Ich sage dem Orchester: „Nehmt bitte das Main
Title raus.” Sie schauen mich erstaunt an und sagen: „Wir

haben kein Main Title” Also sage ich: „Nun gut, dann
spielen wir eben 9M5.” Sie schauen alle auf ihre

Notenständer und sagen: „Wir haben 9M5 nicht.” Ich sage:
„Also, in diesem Fall, lasst es uns mit 3M2 versuchen.“ Und

sie schauen mich mit grossen Augen an und haben kein
einziges dieser Stücke auf ihrem Ständer. Zu diesem
Zeitpunkt wusste ich noch nicht, dass man mit dem kopieren

des Main Title noch gar nicht begonnen hatte. Ich weiss
nicht, ob du mit dem Score familiär bist, doch das Main Title
besteht aus sechs Minuten Action. Da warenalso diese zwei

Typen im Hinterzimmer, die mit dem Kopieren noch nicht
einmal begonnen hatten und ich stand vor dem Orchester.
Wasschliesslich geschah war, dass eine Frau rein zufällig
von der Strasse reinkam, weil sie draussen Musik gehört
hatte. Es stellte sich heraus, dass sie Musikerin war und
einige Erfahrungenhatte und so fragte mansie ob sie beim
Kopieren helfen mochte. Sie setzte sich hin. Selbst der
Contractor hatte ein schlechtes Gewissen, so dass er
mithalf. Nun waren sie also zu viert und kopierten was das

Zeugshielt. Am nächsten Nachmittag waren sie noch immer
nicht fertig, doch ich hatte alle bereits vorhandenen Stücke
eingeübt. In der Mitte des Nachmittags beendeten sie dann
endlich das Main Title und in den besagten 90 Minuten

nahm ich das Main Title und 16 Minuten der
umfangreichsten Musik des Filmes auf, welche am Morgen
kopiert worden war. Ich verstand die Produzenten. Sie

hatten ihre finanziellen Einschränkungen und sagten mir:
„Schau, entweder Du nimmst in der übrigbleibenden

eineinhalb Stunden deine Musik auf und wir nehmen was
auch immer Du in dieser Dauer aufnehmen kannst und

verwendenes im Film oder wir lassen es bleiben.” Ich hatte

also die Wahl meine Musik aufzunehmen, würde dabei aber
nur mittelmässige Qualität erhalten, oder meine Musik nicht
im Film zu hören.

? Wie hast Du es fertiggebracht in dieser Situation die

Übersicht zu bewahren?

MM: Ich könn nicht behaupten, nicht gestresst gewesen zu
sein. Es war nichts weiter als der panische Versuch, jeden
dazuzubringen, sich auf seine Arbeit zu konzentrieren und

das Beste aus dieser sehr schwierigen Situation zu machen.
Danach dachte ich mich: „Es kann nicht schlimmer werden.
Es kann nur noch besser werden.” Da war ein gewisses
Vergnügen, welches ich dieser Situation abgewinnen
konnte.

? Warlock verwendetlateinische Texte, die dem Score

einen sehrspirituellen und religiösen Touch geben.

MM: Richtig. Es ist das Dies Irae aus dem lateinischen
Requiem, das in der katholischen Kirche seit Jahrhunderten

als Messe benutzt wird. Der Text kommt aus dieser Messe,
es geht um den Tod [siehe Kasten]. Es schien mir einfach
angebracht, denn dasist eigentlich auch worum es im Film
geht: Tod und der Warlock, der umhergeht und Leute für
diesenlächerlichen Ringtötet.

Dies irae dies illa

solvet saeclum in favilla

quantus tremorestfuturus

Tremensfactus sum ego

et timeo dum discussio venerit

Calamitatis et miseriae

dies magna et amara valde

Der Tag des Zorns, der Tag soll

die Welt in Asche auflösen. Was

zittert soll dort sein. Ich bin

gemacht um zu zittern und mich

zu fürchten vor der Zerstörung

die kommensoll. Unheil und

Elend, grosser und

ausserordentlicher Tag

 



Mark McKenzie

? Hast Du diesen Text ausgesucht oder baten dich der

Regisseur bzw. die Produzenten ihn zu verwenden?

MM: Nein, nein! Ich habe den Text ausgewählt. Weisst Du,
einer meiner Collegeprofessoren war der Meinung, dass ich

ein Sakrileg begangenhatte. Ich hoffe nicht. Der Text schien
so angebracht und ausserdem finde ich ihn so wundervoll

schön.

? Das ist er tatsächlich.

Reden wir über Franke and Jesse. Ich war sehr überrascht,

dass der Film grösstenteils keine typische grossorchestrale
Americana-Musik enthielt, sondern sich durch einen sehr

intimen, persönlichen Score kennzeichnete. Wurde diese

musikalische Wahl vom Film beeinflusst oder war es eine

Vorgabe des Regisseurs?

MM: Auch dasist ein Resultat von Geldmangel. Ich weigere
mich Synthesizer-Scores zu machen und sie hatten einen
Komponisten, der ihr weniges Geld nehmen und eine

Synthesizer-Filmmusik kreieren wollte. Ich sagte: „Schaut,
ich kann euch 20 Minuten orchestrale Musik für euer Geld
bieten und für den Rest verwende ich dann lediglich vier

Musiker.” Und genau darauf basiert der ganze Rest des

 

  
Scores. Eine Gitarre, eine Harmonika, eine Blockflöte und
Perkussion. Dasist alles. Die Anforderung des Filmes waren

ja so, da es sich um die Geschichte der zwei Brüder Frank

und Jesse James handelte. Frank and Jesse, die

Geschichte zweier Brüder, ist eigentlich ein Beziehungsfilm.
Frank war der Denker, Jesse der Hitzkopf, der rumging und
all diese schrecklichen Dinge machte: Banken ausrauben
und so. Im Film gab es dann Momente, die eine Art Wärme

benötigten. Aber nur gerade soviel, um die Beziehung
zwischen den Brüdern zu unterstreichen. Die Blockflöte ist
ein wundervolles, intimes Instrument. Ebenso die Gitarre.

Ich verwendete diese zwei Instrumente, um die Beziehung

zu unterstreichen. Dann gibt es Momente, in denen das

Orchester, und es ist kein grosses Orchester, eigentlich ist
es ein kleines Orchester....

?... es klingt aber recht gewaltig.

MM: Weisst du, man versuchst sein bestes, damit es

grösserklingt als es tatsächlichist.

? Wohl besonders, wenn Du nicht genügend Geld zur
Verfügung hast.

 

Ein Interview

MM: Yeah, unglücklicherweise. Es ist das Los, wenn man
solche Low Budget Filme macht, dass nie genug Geld zur
Verfügungist.

? Ich finde das irre, denn Journalisten denken oft, dass der

Komponist intensiv mit dem Regisseur über die Musik
diskutiert und sie dann entscheiden, wie der Score klingen

soll. Und dann erfährst du, dass die Musik einzig aus

Geldmangel so oder so klingt und dass es eigentlich gar

kein artistischer Entscheid gewesen war.

MM: In diesem Falle nicht wirklich. Was ich bei Franke and
Jesse mag ist, dass Regisseur Robert Boris in Bezug auf

die Instrumentierung etwas richtig ungewohntes haben

wollte. Er hatte die Absicht er für die epischen Western-

Passagen den grossorchestralen Sound einzusetzen. Doch
er wollte auch etwas wirklich ungewöhnliches und zitierte
den Zither-Score aus The Third Man. Er wollte etwas in
dieser Art haben. Darauf basierend überlegte ich mir was ich
machen könnte, das ein bisschen ungewohnt ist aber
trotzdem westernmässig. Ich entschied mich für das
Instrument Arched String Wire, eine Art
Perkussionsinstrument, das sehr aussergewöhnlich ist.

Dann hatte ich noch diesen Sample einer Flasche, der

klingt, wie wenn du in eine Flasche reinbläst, den ich

perkussionsartig benutzte. Robert schien diese zwei Sounds
zu mögen und so nahm ich diese Klänge und benutzesie,
wie erwähnt, zusammen mit Gitarre, Harmonika und

Blockflöte. Das wardie artistische Diskussion, welche wir im
Bezug auf den Film hatten. Doch schlussendlich waralles
nur eine Frage des Geldes.

? Wechseln wir zu Dr. Jekyll and Ms Hyde. In diesem

Score hast desöfteren Streicherfiguren verwendet, die bei

mir ein bisschen das Gefühl von Witches of Eastwick

hervorgerufen haben.

MM: Dafür gibt es einen Grund: Der Film wurde mit Musik
von The Witches of Eastwick unterlegt. David Price, der
Regisseur des Filmes, ist ein wirklich guter Freund von mir
und ich habe grossen Respekt für seinen Musikgeschmack.
Seinen ersten Film hatte er mit Musik aus Altered States
unterlegt und seinen zweiten Streifen - eben Dr. Jekyli and
Ms. Hyde - mit The Witches of Eastwick, ein

phantastischer Score! Es war darum für mich eine

Herausforderung zu versuchen etwas in diesem Sinne zu
schreiben, ohne es aber zu verunstalten.

? Was Dir meiner Meinung nach sehr, sehr gut gelungen ist.

MM: Ich habe mein bestes gegeben. Und ich hatte wirklich

viel Spass beim Komponieren des Scores, da es sich um

eine Komödie handelte und weil es trotzdem diese dunkle
Seite gab, die mir erlaubte, einige interessante Dinge zu
machen.Ich habe die Streicher mehrmals aufgenommen, so
dass es nach vielen Streichern klang. In jedem einzelnen
Stück habe ich die Streicher zweimal aufgenommen undin
einem Stück sogar dreimal, was zu einem viel wärmeren
und dichteren Soundführte.
Ich war sehr überrascht als dieses Jahr anlässlich der
Verleihung der Academy Awards meine Musik verwendet
wurde. Sie spielten während 2 1/2 Minuten Musik aus Dr.

Jekyli and Ms Hyde zu Bildern von Schauspielern, die
letztes Jahr gestorben waren.Ich war sehr aufgeregt, als ich

das sah. Dasist eines der tollen Dinge, die passieren, wenn

ein Soundtrack deiner Musik veröffentlicht wird. Du weisst
nie genau was passiert. Teile aus Frank and Jesse wurden
übrigens an der Sommer Olympiade 1996 verwendet. Das
war auch sehr spannend. Es macht Spass Soundtracks zu

publizieren, die dann beginnen ein eigenes Leben zu führen.

 



| Mark McKenzie

Randy Edelman hat mir mal gesagt: „Soundtracks
veröffentlichen und sehen was damit passiert ist immer sehr

lohnend.”

? Da wir gerade von Soundtracks reden: Mir ist aufgefallen,
dass auf fast allen Deiner Soundtracks das erste Stück eine

Ouvertüre ist, in der Du die wichtigsten Themen des Filmes
vereinst. Wird diese Ouvertüre im Film verwendet - wie das

früher der Fall war - oder stellst Du sie nur für das Album

zusammen?

MM: Die gehören nicht zum Film. Ich versucheall jene Teile
des Scores auszuwählen, die ich am besten mag undstelle
sie als Ouvertüre oder Suite zusammen. Dadurcherhalte ich

ein Stück und wenn du dir dieses eine Stück anhörst, weisst
du was du vom Soundtrack erwarten kannst.

? Sind es vorwiegend Marketing- und Werbeüberlegungen,

die dich veranlassen Ouvertüren zu schreiben? Um dich

besser verkaufen zu können? Es ist ja bekannt, dass sich

die meisten Produzenten nur das erste Stück anhören und

wenn sie es nicht mögen, die CD ins Regal stellen und nie

mehr anhören.

MM: Das hat sicher damit zu tun. Aber auch weil ich es

gerne mache. Rein musikalisch ist es schön, eine Ouvertüre \

oder Suite deines Scores zu haben. Als ich die Suite für My
Family gemacht habe verbrachte ich regelrecht Tag um
Tag, bis die Suite funktioniert. Das Zusammenstellen ist

nicht einfach, denn die Cues sind alle in verschiedenen
Tonarten geschrieben und im ganzen Score verstreut. Wenn
du also versuchst sie zu finden und sie zusammenzusetzen
ist das eine grosse Herausforderung.Es ist wie ein riesiges
Puzzle.

? War die Produktion deiner Promo-CD Orchestral Film

Music Vol. 1 auch von Marketingüberlegungen motiviert

oder gab es noch andere Gründe?

MM: Das war der Hauptgrund, aber auch weil es keinen
Soundtrack zu My Family gab. Ich bin sehr zufrieden mit

diesem Werk, doch der Score ist nur gerade etwa 20

Minuten lang und das war nicht genug, um einen Soundtrack
zu machen.Also ergänzte ich My Family mit einigen meiner
anderen Werke.

? Es gab aber ein Album zu My Family, welches jedoch nur
zwei oderdrei kurze Stücke deiner Musik enthielt.

MM: Richtig und ich musste sogar dafür kämpfen. Ich habe

keine Ahnung warum sie sich dagegen sträubten, doch sie
taten es. Und weisst du, die zwei Stücke auf dem Album
waren nicht einmal meine Wahl. Ich finde sie gar nicht so
gut und hätte ganz andere Cues ausgesucht. Der Regisseur,
für den ich grossen Respekt habe, ist sehr eigenwillig und
wusste was er wollte. Und was er wollte, setzte er auch auf

die CD. Er hatte die Macht dazu.

? Wechseln wir zu Down Periscope. Hierzu hast Du
zusätzliche Musik geschrieben. Wie kam es dazu?

MM: Down Periscope wurde von Randy Edelman vertont.
Er hatte einen wundervollen Score komponiert, doch die
Produzenten wollten noch einige Änderungen haben. Da er
aber bereits an einem neuenProjekt arbeitete, fand er keine

Zeit, um die gewünschten Änderungen vorzunehmen. Also
stellte er mich David Ward, dem Regisseur vor und ich
machte die Änderungen an Randys Score.

? Dein neuester Film heisst Lorca.

Ein Interview

MM: Genau. Das ist ein Film mit Andy Garcia, Edward
James Olmos und Esai Morales. Der Freund des Regisseurs
hatte eine Musik komponiert, die aber nicht funktionierte und
dank meiner Arbeit zu My Family rief man mich an undich
machte diesen Score. Der Film läuft im September in den

Staaten an; ich glaube er wurde in Spanien bereits
veröffentlicht. Keine Ahnung wann der Film in Europa ins
Kino kommt, doch es ist ein wirklich intelligenter, gut
gemachter Film über den Poeten Frederico Garcia Lorca.

Ich bin sehr stolz auf die Musik und froh, dass ich die

Chancehatte, richtig gute Dramen wie Lorca zu vertonen.

Für Komödien zu schreiben macht wirklich Spass und sie

sind auch sehr lohnend auf ihre eigene Art, doch Dramen,

denke ich, interessieren mich am meisten, weil sie eine

seriöse Seite in der Musik haben,die ich wirklich geniesse.

? Mich hat besonders der Flamencogesang fasziniert.

Kommtder im Film auch vor?

MM: Nein, nein. Der hat nichts mit den Geschehnissen auf
der Leinwand zu tun. Lorca lebte aber in der Gegend von
Grenada, was eine Art Zigeunerregion in Spanien ist. Und in

dieser Gegendist natürlich Flamencogesang, Gitarrenspiel
und Tanz eine Volkskunst. Es ist ein so erstaunlich

ungewöhnlicher musikalischer Stil und so enorm
ausdrucksvoll, dass ich Flamencogesang unbedingt in
meinen Score miteinbeziehen wollte. Der Regisseur hatte
mich mit Enrique Morente in Verbindung gesetzt, der
scheinbar der Frank Sinatra von Spanien ist. Doch leider
kam die Zusammenarbeit nicht zustande. Statt dessen
benutzten wir einen Spanier, der am Labour Day Week-end
hier war. Wir hörten ihn am Ford Theater singen und
dachten, dass er der richtige sei, riefen ihn an und fragten
ihn: „Könntest Du uns heute nacht nach deinem Auftritt im
Aufnahmestudio treffen?” (lacht) Er flog nämlich bereits am
nächsten Tag wieder nach Spanien zurück. Als er zusagte
riefen wir in ganz LA an und fandenschliesslich ein freies
Tonstudio. Wir begannen um Mitternacht und nahmen bis

um 2 Uhr morgensauf. Weisst du, für einige ist Gesang der
totale Absteller, doch für mich ist es einfach die emotionalste
Art von Musik, die je ich gehört habe. Esreisst dir das Herz
raus.

? Du hast recht, es ist sehr emotional. Ich war jedenfalls

sehr erstaunt plötzlich Stimmen zu hören, denn ich hatte das

überhauptnicht erwartet.

MM: Weisst Du, Jerry Goldsmith ist meiner Meinung nach
einer der Komponisten, der jeden herausgefordert hat, in

jedem Score mindestens eine Sache zu versuchen, die

ansatzweise ungewöhnlich ist. Und darum versuche ich in
jedem meiner Scores mindestens eine Sache zu integrieren,

die ein wenig ungewöhnlichist.

? Kamst Du nie in Versuchungfür Lorca eine mehr spanisch
beeinflusste Musik zu schreiben? Weisst Du, diese typische

spanische Klischee-Musik.

MM: Ich denke, der Regisseur wäre vielleicht glücklich

gewesen mehr davon gehabt zu haben, doch ich wollte

einen Score, der emotional ist. Doch er durfte nicht so
Spanisch sein, dass er nicht mehr universalist. Ich habe das

gleiche in My Family gemacht. Dort wollte ich ebenfalls

Musik schreiben, die eine Färbung hat, jedoch nicht so

ethnisch ist, dass sie ein Absteller für den Rest der Weltist.
Für My Family und Lorca wollte ich einfach Musik
komponieren, die universal ist und zu der Leute aus
Deutschland, Spanien, Russland und den Staaten eine
Verbindung haben können.

? Du konzentrierst Dich also in Deinen Kompositionen eher
auf die psychologische Ebene der Geschichte, die

 



Mark McKenzie

Emotionen und Beziehungen zwischen den Personen und

lässt dich somit nicht von den Lokalitäten beeinflussen?

MM: Exakt. Das Orchesterist dieses universale Instrument.
Wenn du also Sibeliuss, Wagner oder Mozart an
verschiedenen Orten der Welt hörst, sind sie überall genau
gleich. Sie verwenden das Orchester und drücken damit
Emotionenaus.

? Du schreibstja auch Konzertwerke.

MM: Ich arbeite gerade an einer Auftragskomposition. Esist
ein symphonisches Werk. Eigentlich ist es ein Werk für
Kinder. Wir werden sehen was damit geschieht.

? Dasistja nicht dein erstes Konzertwerk.

MM:Nein, ich habe schon mehrere geschrieben,seit einigen
Jahren aber keine mehr. Also muss ich mich zuerst wieder
daran gewöhnen. Ich habe eine Kammer-Symphonie

geschrieben, die in LA aufgeführt und eine Symphonie, die
nie gespielt wurde. Ausserdem habe ich eine Anzahl von
Chorwerken sowie kleinere Sachenhie und da komponiert.

? Denkst Du, dass einige deiner Konzertwerke auf CD

veröffentlicht werden.

MM: Ich denke, irgendwann mal werdensie auf CD erhältlich

sein. Doch zur Zeit versuche ich meine Karriere als

Filmkomponist zu fördern.

? Du konzentrierst Dich also ausschliesslich auf Filme?

MM: Ja, ich will mich auf Filme konzentrieren. Ich will
wirklich gute, von Kritikern angesehene Filme vertonen. Da

ist was im Tun und ich versuche mein möglichstes, um sie
zu kriegen.

? Du hast bisher sehr unterschiedliche Filme vertont, und bis

nicht schubladisiert worden...

MM: Bis jetzt. Und ich bin ja so dankbar dafür. Ich habe
Freunde, die es irgendwie bedauern, schubladisiert worden

zu sein. Das geschieht so schnell. Und es ist nicht einmal
etwas, worüber du Kontrolle hast. Wenn du einen Film
vertonst, der ein Kassenschlager wird, dann denken die
Leute plötzlich, dass du nur diese Art von Filme vertonen

kannst.

? Kannst Du mir etwas über Deine anstehenden Projekte

erzählen?

MM: Weisst Du, es wird sich zeigen was die Zukunft bringen
wird. (lachf) Ich wünschte jedenfalls, ich könnte diese Frage

beantworten.

Ich habe Danny Elfman in letzter Zeit bei mehreren
Projekten geholfen, unter anderem auch bei seinem letzten

Film Menin Black, der dieses Wochenende rauskommt[2.

Juli 97]. Ich habe ihm auch beim Perversion with Science
Thema geholfen, das wirklich interessant ist. Und letzte

Woche habe ich ein Thema für die geplante TV-Show
namens Case Closed komponiert. David Price, für den ich

Son of Darkness und Dr Jekyll and Ms Hyde vertont habe,
hat diese TV-Show gemacht, die sehr interessant aussieht.

Harry Weinstein von Miramax unterstützt die Show sehr und

wir werden ja sehen, ob sie ins Programm aufgenommen
wird. Falls dies der Fall ist, dann wird es ein wirklich

interessantes Main Title. Ich habe eine Art Gesang

verwendet, nichts was du je gehört hast...!

? Das klingt ja sehr interessant. Hoffentlich wird die Show

ausgestrahlt.

  
   

Ein Interview

MM: Yeah. Ich habe ein gutes Gefühl. Doch wir werden
sehen.

? Die Zeit ist leider schon um. Bevor wir aber das Interview
abschliessen, möchte ich Dir zum Schluss noch einige
Stichworte geben und Du sagst mir einfach was Dir dazu als

erstes in den Sinn kommt.

MM: Wie interessant.

? Das erste ist Hollywood.

MM: Aufregung und Kreativität.

? Der Oscar?

MM: Ausserordentliches Talent.

? Erfolg?

MM: Die Möglichkeit nur das zu tun, was du tatsächlich
machenwillst.

? Und zum Schluss: die Schweiz?

MM: Skifahren. (lacht)

? Mark McKenzie, herzlichen Dank für Deine Zeit und das

interessante Interview.

Discographie:

SonofDarkness: ToDieFor2(1991 - PrometheusPCD110)
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Jerry Goldsmith Ein Gespräch

IELRLT

Jerry Goldsmith
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Planet of the Apes, Chinatown, The Wind and the Lion,
The Omen, Poltergeist und viele, viele mehr. Das ist die

Musik von Jerry Goldsmith.
Die einmalige Gelegenheit mit einer Legende der

Filmmusikszene zu sprechen, wenn auch nur für ein paar

Minuten, erhält man nicht alle Tage. Schon gar nicht mit
Jerry Goldsmith, der bekannterweise Interviews und den
üblen, ach so neugierigen Journalisten eher skeptisch

gegenübersteht.
In meinen 5 Jahren der journalistischen Tätigkeit im
Rahmen der Filmmusik habe ich bisher immer gesprächs-
und auskunftswillige Personen befragen können, so dass

mich die Konversation mit Herrn Goldsmith doch vor einige

Probleme stellte. Was frage ich ihn, das er nicht schon

hundertmal anderswo beantworten musste, so ähnlich etwa

waren meine Gedanken. Schliesslich aber konnte ich froh

sein, dass er mir wenigstens auf mehr als die Hälfte meiner

Fragen nicht nur mit einem simplen „Ja“ oder „Nein“

geantwortet hat.
Jerry Goldsmith gibt sich eher verschlossen, das ist so seine
Art. Er kann den Rummel um seine Person kaum begreifen
und wundert sich schon mal, wenn er nach einem Konzert

fragt, von wo man komme. „You travelled that far to see
me?“ Nun, nicht unbedingt nur um ihn zu sehen, vielleicht
auch der Musik wegen. Aber nein, so etwas hätte ich ihm

natürlich nie geantwortet. Das entgegenkommendste
Gespräch hatte ich nach seinem Konzert in Nottingham, das
ich wegen der unglaublich zuverlässigen britischen Bahn zur
Hälfte versäumte,als er sich herzlichst für den Score of the

Year-Award 1992 für Basic Instinct bedankte. Dort hatte

ich zum ersten Mal das Gefühl, ein bisschen hinter die

Fassade des kühl und etwas schüchtern wirkenden

Komponisten sehen zu können.

Patrick Ruf, der mit Jerry Goldsmith' Assitentin Lois Carruth

dieses Gespräch arrangiert hat, sei hier ganz herzlich
gedankt.

Wenige Tage vor unserem Gespräch hat Jerry Goldsmith
die Musik zu Deep Rising beendet. „Der Film ist eine

Mischung aus Horror und Action. So klingt denn auch die
Musik, viele Actionelemente und haufenweise Elektronik. Ich

bin sehr zufrieden mit dem Resultat.”

Andersals zuletzt bei Air Force One (Joel McNeely) Star

Trek: First Contact (Joel Goldsmith) teilte er sich diesmal

den „Komponistenposten” nicht. Angesprochen auf das

Arbeitsverhältnis mit McNeely gab Goldsmith zu Bedenken:
„Er schrieb rund 27 Minuten Musik, basierend auf meinen

Vorlagen. Es ist schon interessant wie sehr sich die ganze
Sache zu einem Diskussionsanlass ausschlachten lässt, nur

weil ich es jedermann wissen liess. Dabei ist es eine

heutzutage übliche Arbeitsweise. Der Grund wieso Joel

[McNeely] mir aushalf war weil ich für 90 Minuten Musik

ganze 3 Wochen Zeit zur Verfügung hatte, eine
Unmöglichkeit.”
Ob es denn nicht faszinierend sein könne mit anderen
Komponisten zusammenzuarbeiten, war meine nächste

Frage. „Ich mag die Idee nicht, nein. Ich hätte es lieber nicht

so getan, aber es wardie einzige Möglichkeit. Bloss machte

ich den Unterschied, damit an die Öffentlichkeit zu gehen.”

Angesprochen auf die im Sommer erschienene

Neueinspielung von Patton / Tora! Tora! Tora! erzählte
Goldsmith, dass die Plattenfirma, Varese Sarabande, ihn
darauf angesprochen hatte und die Idee eine
Neueinspielung zu dirigieren nicht von ihm kam. „Patton ist
ein populärer Score, fast ein Klassiker, und die LP dazu ist

längst vergriffen. Dazu kam, dass Tora! noch nie auf
Tonträger erhältlich war, also integrierten wir Auschnitte
daraus auf der CD.” Möglichst darum bemühtihn nicht auf
die Tsunami CD von Patton anzusprechen, aber dennoch
beim Thema zu bleiben, beschloss ich mich der Spielweise

des Royal Scottish National Orchestra zu widmen. „Ja, es ist

ein wirklich gutes Orchester”, bestätigte Goldsmith. Ich kam
natürlich nicht umhin ihn auf den Echoplex-Disput

anzusprechen. „Jetzt erklär mir bitte mal, was es da wieder

für eine Kontroverse gab...”, ärgerte sich Goldsmith.

Flugs erzählte ich ihm von denKritikern, die das Weglassen
des elektronisch reverbierenden Effektes bei den

Trompetentripleten bemängelten. „Diese Leute sind so

dumm. Hör zu, ich habe es schon so oft in Konzerten auf

diese Weise, ohne Elektronik, gespielt, nie hat sich jemand

beklagt. Würde ich Patton heute vertonen, so würde ich auf

den Einsatz der Elektronik verzichten, so wie ich es in dieser

Aufnahmetat. Es wird soviel Unsinn geredet. Ich wünschte,

diese Leute würden einfach nur der Musik fröhnen und

relaxen.”

Zur selben Zeit wie Patton erschien die dritte Aufnahme in
der Alex North-Serie, wiederum dirigiert von Jerry Goldsmith,

Who's Afraid of Virginia Woolf. „Das ist eine herrliche

Musik. Mein persönlicher Favorit von Alex North ist aber A

Streetcar Named Desire, ein Score der die amerikanische

Filmmusik völlig geändert hat, die bis zu diesem Zeitpunkt

hauptsächlich auf Musik aus dem 19. Jahrhundert basierte.

Streetcar änderte das völlig, eine sehr zeitgenössiche

Musik, die den Filmkomponisten sozusagen die Lizenz gab,

neue Wege zu gehen. Viva Zapata, auch eine meiner

 



Jerry Goldsmith

Lieblingsmusiken, ist übrigens der nächste Score den ich in

der North-Reihe mit dem Royal Scottish aufnehmen werde,

gemeinsam mit The Agony and the Ecstasy.“ Und wie
steht es mit Spartacus? „Vielleicht später, ist noch nicht

ganz sicher.“ Ausserdem bestätigte mir Goldsmith, dass die

verwendeten Partituren für die Aufnahmen der North-Serie

die Originalnoten der Filmscores sind. Zur lang
herbeigesehnten Aufnahme von 2001 meinte er: „Alle waren

neugierig wie Alex’ Score klingt und Alex selbst häfte
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sicherlich auch gewollt, dass man seine Musik schliesslich

und endlich als Album präsentieren kann. Ich durfte einmal

bei ihm zuhause 2001 hören und war sehr beeindruckt

davon.“

Angesprochen auf seine Filmmusikkonzerte meinte

Goldsmith: „Ich spiele sehr gerne meine Musik vor einem

Publikum in einer Konzerthallenatmosphäre, einfach weil ich

die Faszination und Herausforderung schätze, dass man es

nur einmal spielen kann und es perfekt sein sollte.

Ausserdem klingt es immer etwas anders mit einem anderen

Orchester, in einer anderen Umgebung. Ich habe das
Konzert in Finnland (1993) sehr genossen, wo ich The

Omen zum allerersten Mal spielte. Das Orchester und der

Chor waren zwar relativ klein, aber sie haben wirklich ihr

bestes gegeben.“ Leider wird es in absehbarer Zeit kein

weiteres Konzert in Europa geben. Der Komponist wird aber

einen seiner nächsten Filme, Lost in Space, in England
aufnehmen.

Mitte der Achtziger führten Filme wie Lionheart oder King
Solomon’s Mines Goldsmith in die alte Welt: „Ich nehme

gerne in Europa auf, speziell mit dem National Philharmonic.

Einer der Gründe dafür liegt natürlich auch in den

sogenannten re-use fees, die man in den Staaten für die

Wiederverwendung der Musik, beispielsweise für eine CD,

den Musikern bezahlen muss. Viele Leute beklagen sich
immer, dass einige Alben so kurz sind. Dasliegt eben an

diesen re-use fees. In Europa gibt es diese Regelung ja

nicht. Zum Beispiel Air Force One: Wir hatten ein 100

Mann-Orchester. Hätte man 45 Minuten [anstatt der 35

Minuten, die tatsächlich auf der CD sind] der Musik

veröffentlicht, würde das runde $ 100000 kosten. Da
Filmmusik-CDs ja nicht gerade wahre Verkaufsrennersind,

könnte das ein ruinöses Unternehmen werden. Im Falle von

Air Force One darf ich aber sagen, dass sich das Album

ausgezeichnet verkauft. Der Film warein toller Erfolg in den
USA.“

Leider war die Zeit schon um, vielen Dank Jerry Goldsmith
für dieses kurzweilige Gespräch.  

I Love Film Music

/ Love Film Music...
Die Liebe zur Filmmusik

von Andre Egli

 

Film war schon von Kindesbein an eine aufregende Sache

für mich. Im Alter von sechs Jahren bekam ich meineerste

Film-LP, Winnetou Melodien. Von da an ging es mit
Sammelnlos.

Die Pink Panther-Sammlung wurde auf fünf Alben erweitert,
dann verliebte ich mich in die 007 James Bond Lieder,

obschon ich damals dachte, dass 2 oder 3 LPs weitaus
genug seien. Heute habe ich die gesamte Filmreihe
zusammen...

Obwohl ich bald merkte, dass ich da ein teures Hobby
begann, ging es frohen Mutes weiter.

Ennio Morricone wurde meinem Ohr bekannt und ich fing an
seine Kompositionen zu sammeln. Zufälligerweise befindet
sich in meinem Wohnort ein Superladen, nämlich der von

Herrn Froschmayer, war ich in den besten Händen und

wurde bei ihm zum Stammgast.

So besorgte er mir zum Beispiel aus den USA die Filmmusik

zu Duell in Diablo. Es dauerte zwar etwa ein Jahr bis sie
hier ankam, aber die Riesenfreude war garantiert. An dieser
Stelle meinen besten Dank an Herrn Froschmayer, der
einiges zu meiner Sammlung beigesteuert hat.

Irgendwann Endesiebziger Jahre kam dann die Welle mit

Liedern aus Bud Spencer/Terence Hill-Filmen auf mich zu

und die Gebrüder Guido und Maurizio DeAngelis erweiterten
meine Anthologie.

Mit zunehmendem Alter wurde der Weg frei für Actonfilme
im Kino, wobeiich immerein Ohrfür die Musikfrei hatte. Als
The Wild Geese in der Schweiz anlief, verhalf mir Roy
Budds Score dazu auch in Sachen Kriegsfiimen eine

musikalische Ausweitung vorzunehmen.

Mein Bruder schenkte mir die LP zu Bandolero und ich

verliebte mich sofort in einen damals für mich neuen

Namen: Jerry Goldsmith. Ich hatte einen Komponisten

entdeckt, dessen Musik mich packte. Papillon, The Wind

and the Lion, Under Fire kamen unter anderem in den

darauffolgendenJahrenhinzu.

Wennich mir meine Filmmusiksammlung anschaue,sofällt
mir auf, dass Goldsmith heute mit den meisten Alben

vertreten ist. Für mich ist klar: dieser Mann kann alles und
machtalles...

Hans Zimmer, Mark Mancina, John Barry, Vladimir Cosma,

alle finden sie bei mir einen Stammplatz, ebenso wie James

Horner oderBasil Poledouris.

Nur zu schade, dass wie beispielsweise auf Bad Boys (Mark
Mancina) - obwohl dasTitelstück enthalten ist - heutzutage
desöfteren der Songanteil einer CD überwiegt. Ich liebe nun
einmal die instrumentalen Teile, auch wenn hin und wieder
ein gutes Lied enthalten ist.

Was soll's. Ich blicke auf eine schöne, mit zum Teil heute

nicht mehr erhältlichen Filmmusiken ausgestattete
Sammlung, die ich mir in langen Jahren zugelegt habe,
zurück - und freue mich darauf diese erweitern zu können.

 



| Max Steiner Schau mir in die Noten, Kleines!

Max Steiner
„Schau mir in die Noten, Kleines!“ (Teil 1)

von Patrick Ruf

 

EINLEITUNG
Angesichts der angekündigten Wiederveröffentlichung von
King Kong (deren Erscheinungstermin leider wieder
verschoben wurde) durch Marco Polo und des Klassikers

Casablanca durch Rhino, erschien es mir sinnvoll, dem

preisgekrönten Komponist dieser Soundtracks einige Zeilen
zu widmen.

Neben den biographischen Daten geht der Artikel lediglich
auf einige ausgewählte Partituren von Max Steiner ein, da

 

   
 

das Behandeln des über 300 Scores umfassenden
Repertoires den Rahmen dieses Beitrages bei weitem
gesprengt hätte. Der passionierte Fan möge mir darum bitte
verzeihen, falls seine Lieblingskomposition nicht erwähnt

wurde. Ausserdem war ich bemüht, ein ausgewogenes
Verhältnis zwischen Anekdoten und Fakten zu finden.
Letzter waren teilweise widersprüchlich und obwohl ich

versucht habe, sie bestmöglichst aufeinander abzustimmen,
könnten sich möglicherweise einige Fehler eingeschlichen,
für die ich mich entschuldige. (Berichtigungen nimmt der
Autor natürlich gerne entgegen!phb)

Ich möchte mich an dieserStelle ganz herzlich bei Jim D’Arc
des Max Steiner Register an der Brigham Young University

für seine grosszügige Unterstützung bedanken, welche
diesen Beitrag erst ermöglicht hat.

JUGEND
Max(imilian Raoul Walter) Steiner wurde am 10. Mai 1888

an der Praterstrasse 72 (heute Hotel Nordbahn) in Wien
geboren.

Grossvater Maximilian Steiner leitete das renommierte
Theater an der Wien und hatte Johann Strauss Jr. dazu
ermuntert, Operetten zu komponieren, welche er in seinem

Etablisement aufführte. Gabor Christian Steiner, der Vater,
arbeitete ebenfalls am Theater und leitete mehrere der
bekanntesten Wiener Theater. Er genoss die Gunst von
Kaiser Franz Josef, der ihm den Franz Josef-Ordenverlieh,
die höchste Ehre, die einem Zivilisten zuteil werden konnte.
Mutter Maria Hollman stammte aus Graz und lernte ihren
zukünftigen Mann Gabor am Theater an der Wien kennen,
wo sie im Chor sang.
Nach einigen Ehejahren initiierte Gabor den Bau des
Vergnügungsparks Venedig in Wien, eine Imitation der Stadt

Venedig, wo auch das Riesenrad stand. Er leitete auch den
im Sommergeöffneten Vergnügungspark, in dem seine Frau
die zwei Restaurants Der Römer Saal und Theater
Restaurant mit grossem Erfolg führte.
Da die Familie sehr stark am kulturellen Leben der Stadt
teilnahm, war fast jeder renommierte Komponist und

Musiker in Wien ein Freund der Steiners und niemand war
erstaunt, als Max Junior bereits in jungen Jahren
musikalisches Talent aufwies.
Mit sechs Jahren nahm der Junge mehrere Klavierstunden
pro Woche, hasste es aber, da ihn Bach, Beethoven,
Czerney und die Fünf-Fingerübungen langweilten. Um nicht
üben zu müssen, klimperte er stundenlang andere Werke
oder reicherte seine Aufgabe mit Improvisationen an. Dank

eines psychologisch klugen Schachzuges seines nächsten

Lehrers Edmund Eisler verflog Max’ Langeweile. Im Alter
von nur neun Jahren publizierte er seinen ersten Song
"Lasse einmal noch Dich küssen” mit Text von Carl Lindau,

den er seinen Eltern widmete. Ein Jahr später trat er dem
Franz Josef Gymnasium bei, komponierte im April 1903 die

Einakt-Operette Ein Kosestündchen undentschied sich im

September des folgenden Jahres das Gymnasium zu

verlassen, um ans Kaiserlich-Königliche Konservatorium zu

wechseln. Hier studierte er Harmonie bei Hermann
Graedener, Kontrapunkt bei Robert Fuchs, Komposition bei
Felix Weingartner, Orgel bei Josef Brenner, Violine bei

Arnold Rose und Bass bei Professor Wottawa. Zudem
absolvierte er einen Dirigentenkurs bei Gustav Mahler. Max
Steiner war ein ausgezeichneter Schüler und beendete den

vierjährigen Lehrgang in nur zwei Semestern. Die
Abschlussprüfung beschrieb er folgendermassen:

"Der Professor schrieb für jeden Prüfling eine
Melodie an die Wandtafel, von welcher der Schüler eine
Fuge erarbeiten musste. Nachdem der Student das Beispiel
abgeschrieben hatte, wurde er in einen Raum begleitet und
hatte drei StundenZeit, um die Aufgabe zu lösen. Als ich an
der Reihe war, fragte ich: "Professor Brenner, wieso muss

ich drei Stunden hier belieben? Könnte ich die Fuge nicht
einfach an die Wandtafel schreiben und dann gehen?” Er
war sehr erstaunt und antwortete: "Das schaffst du nicht.
Man braucht Zeit, um eine Fuge zu erarbeiten.” Ich
entgegnete: "Ich glaube ich krieg es hin, Professor.” Brenner
lächelte wohlwollend über mein jugendliches

Selbstvertrauen und sagte: "Das will ich sehen.” Ich

arbeitete an meiner Fuge und schrieb sie in ungefähr 20
Minuten hin. Er traute seinen Augen nicht und sagte: "Ich
hätte es nicht besser machen können.” Meine Fuge war
korrekt und ich wurde mit der Kaiserlichen Medaille
ausgezeichnet.”
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1906, nach dem Abschluss seiner Ausbildung am

Konservatorium, arbeitete Max Steiner bei seinem Vater als
Sekretär im Vergnügungspark Venedig bei Wien und war
unter anderem für die Löhne der 1'500 Angestellten
verantwortlich. Im gleichen Jahr reiste er nach Moskau und

führte seine Operette Der Kristallpokal während sechs

Wochen mit grossem Erfolg auf. Wieder in Wien
komponierte er die Operette Die Schöne Griechin und bot

sie seinem Vater zur Aufführung an, doch dieser fand das

Werk nicht gut genug. Also ging der Sohn zur Konkurrenz,
welche die Vorstellung produzierte und höchst erfreut war,

als sie über ein Jahr lief.
Etwa zu dieser Zeit fiel Der Römer Saal, das
Familienrestaurant im Vergnügungspark Venedig bei Wien,
den Flammen zum Opfer. Dies wäre nicht so schlimm

gewesen, wenn das Gasthaus versichert gewesen wäre.

Doch unglücklicherweise war Maria Steiner am Vorabend
derart mit den Vorbereitungen zur Saison-Eröffnungsgala
beschäftigt, dass sie den Versicherungsvertreter gebeten

hatte, am nächsten Morgen wiederzukommen. Dieser
Unglücksfall und ein paar verregnete Sommer führten zu
erheblichen Finanzproblemen, welche schliesslich im

Bankrott von Gabor Steiner endeten.
Um zu helfen verkaufte Max seine Pferde, sein Auto,
Motorrad, Segelboot und Schmuck. Er versuchte auch Arbeit

zu finden, doch war dies nach dem finanziellen Fiasko
seines Vaters sehr schwierig. Also entschied er sich 1909

sein Glück in London zu versuchen.

LONDON
Max Steiners Umzug nach London war aber nicht nur aus
beruflichen Gründen, sondern auch aus amourösen
Gefühlen für ein Showgirl, welches er in Wien kennengelernt
hatte, motiviert. In London angekommenerfuhr er jedoch,
dasssie in der Zwischenzeit geheiratet hatte.
Obgleich Wiener und ungarische Musik sehr gefragt waren,
fand Max Steiner weder als Orchestrator noch als Dirigent
oder Komponist eine Stelle. Und da ihn seine Eltern

finanziell'nicht unterstützen konnten, waren seine Reserven

schon nach sechs Wochen aufgebraucht. Obwohl er das
kleine möblierte Zimmer in Soho nicht mehr bezahlen
konnte, liess ihn die nette französische Landlady weiterhin
dort wohnen und versorgte ihn auch, als er fast am
Verhungern war, mit einigen übriggebliebenen Patisserien
der eigenenBäckerei.

Ein alter Freund der Familie erkannte Max Steiner vor dem
Restaurant Appenrodt im Londoner West End undstellte ihn

Tommy Wray, dem Assistenten des Theaterproduzenten

George Dance, vor. Dieser fand den jungen Musiker
äusserst sympathisch und engagierte ihn sogleich als
Rehearsal-Pianisten für die Show The Girls of Gottenburg.

Als Tommy kurz darauf zu einer anderen Produktion
wechselte, wurde Max zum musikalischen Direktor der Show
ernannt. George Dance war derart von Max’ Arbeit

begeistert, dass er ihm im September neben einer
Lohnerhöhung auch die Verantwortung für Veronique,

Dance’s grösster Produktion, übertrug. Die Show erhielt

ausgezeichnete Kritiken und wurde während mehreren
Wochen erfolgreich in London, Piymouth, Nottingham,
Cardiff und Newcastle aufgeführt.
Basierend auf George Dance’s persönlicher Empfehlung
wurde Max Steiner im November von Edward Moss, dem

legendären Impressarionisten und Direktor des
renommierten London Hippodrom, eine gutbezahlte Stelle

als musikalischer Direktor in dessen Etablissementofferiert,

welche der Österreicher annahm. Bereits im März des
folgenden Jahres 1910 wechselte Max zum Ballettlehrer und
Gründer unzähliger Tanztruppen JohnTiller, bei dem er als

Musikdirektor und Komponist für die Produktion Amsterdam

arbeitete und die Show auch auf der Tourneebegleitete.
Im April 1912 folgte Max dem Hilferuf seines Vaters, der

wieder ein Theater führte, aber erneut in finanzielle

Schau mir in die Noten, Kleines!

Schwierigkeiten geraten war. Der Filius übernahm die
Leitung des Ronacher Theaters, hatte jedoch auch nicht
mehr Erfolg als sein Vater und musste das Theater im
November schliessen. Kurze Zeit später wurde er des

Betruges angeklagt und verhaftet. Wie sich herausstellte
hatte Gabor Steiner und dessen Rechtsanwalt mit einer
Möbelfirma einen Werbevertrag für die ganze Saison
abgeschlossen. Als das Theater geschlossen wurde, fühlte
sich das Unternehmen natürlich betrogen und verlangte

Geld zurück. Da das Etablissement aberpleite war, leitete

die Firma rechtliche Schritte gegen den Theaterdirektor Max
ein. Da der Vertrag aber vor seiner Ankunft in Wien
abgeschlossen worden war, sahen die Behörden bald ein,

dass Max in diesem "Betrug” nicht impliziert gewesen sein
konnte und entliessen ihn im Januar aus dem Gefängnis.
Wieder auf freiem Fuss hatte Max Steiner grosse

Schwierigkeiten in Wien Arbeit zu finden und so nahm erdie

Stelle als Musikdirektor beim Familienfreund Clifford Fisher,

der die American Extravaganza Come Over Here am
London Opera House vorbereitete, gerne an. Die Premiere
vom 19. April 1913 erhielt enthusiastische Kritiken; das

Stück wurde bis zum 15. November aufgeführt.

Drei Tage später dirigierte Max Steiner eine am London
Opera House durchgeführte Benefizveranstaltung für die
Olympischen Spiele, die unter dem Patronat des Duke of
Westminster stand. Nach der Show bedankte sich dieser
sowohl beim Dirigenten als auch bei jedem Musiker
persönlich für die Teilnahme an der Veranstaltung und ihre
tolle Leistung. Eine Begegnung, die sich für den
österreichischen Künstler schon in naher Zukunft als sehr

nützlich herausstellen sollte.
Gleich anschliessend dirigierte Max Steiner den von
Fisher/Stanley konzipierte Society Circus, der ebenfalls am

London Opera House aufgeführt wurde. Die Show erhielt
aber gemischte Kritiken und musste bereits Ende November
eingestellt werden. Danach arbeitete er als Musikdirektor bei
der Produktion Tillie’s Nightmare, die aber ebenfalls nicht
sehr erfolgreich war.
Als England am 4. August Deutschland und Österreich den
Krieg erklärte, änderte sich Max Steiners Leben sehr, da er

nun als feindlicher Ausländer betrachtet wurde. Gegen

Oktober wurden schwarze Listen publiziert, welche Berufe

aufzählten, die weder Deutsche noch Österreicher ausüben

durften. Die Situation wurde immerkritischer und Steiner
entschloss sich schliesslich nach Amerika auszureisen.

Freunde sammelten für ihn das nötige Geld und dank der
Hilfe des Duke of Westminster erhielt er auch rasch eine
Ausreisebewilligung. Die beschränkten Geldressourcen
erlaubten es jedoch nicht, dass seine englische Frau
Beatrice Tilt, die er am 12. September 1912 in Wien

geheiratet hatte, ihn nach Amerika begleitete. Sie sollte in

England bleiben,bis er sich in den Staatenetabliert hatte.
Am 16. Dezember 1914 verliess Max Steiner an Bord der
”Lapland” den Hafen von Liverpool.

NEW YORK
Am 25. Dezember 1914 erreichte Max Steiner New York, wo

er die erste Zeit bei seinem Onkel "Doc” Steiner und dessen
Familie lebte. Es dauerte aber nicht lange und Max zog in
eine kleine, möblierte Wohnung an der 44th Street nahe der

8th Avenue, die er sich mit Emmanuel Listy und Otto Gigy
teilte.
Da Max keine staatlichen Papiere besass und durch die
Gewerkschaftsregeln sehr benachteiligt wurde, fand ertrotz

ausgezeichneter Referenzen praktisch keine Arbeit und
musste sich mit Gelegenheitsjobs als Copyist und später

auch als Arrangeur über Wasserhalten. Schliesslich fand

Steiners Agent aus Londoner Tagen für seinen Schützling
einen Job im Reisenweber's Restaurant, Coney Island. Die
Show Too Much Mustard fiel George LeMaire auf, der sie

dem Manager des Riverside Theaters Samuel Rothafel
weiterempfahl. Der wiederum war von Steiners Leistung
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derart beeindruckt, dass er ihn engagierte und ihn sowohl

für das 43-köpfige Orchester als auch für die
Musikzusammenstellungen, welche die Filme untermalen

sollten, verantwortlich machte. Der Österreicher musste den
Job recht erfolgreich ausgeübt haben, denn William Fox bot

ihm später die Stelle als General Music Director seiner
sechs Kinos an. Max blieb bei Fox bis dieser - samt all

seiner Angestellten - der Gewerkschaft beitrat, was Steiners
Lebenerheblich vereinfachte.

Um 1916 hatte sich Steiner als Dirigent am Broadway

etabliert und während den nächsten 13 Jahrenarbeitete er-
in New York oder auf Tournee - für unzählige Shows. Diese
Jahre waren die Blütezeit der Musicals und so lernte Max

nicht nur zahlreiche grossartige Talente der amerikanischen

Musical-Komödien kennen, sondern arbeitete auch mit

renommierten Künstlern wie Victor Herbert, George
Gershwin, Vincent Youmans, Sigmund Romberg, Jerome

Kern oder bekannten Theaterproduzenten wie Florenz

Ziegfeld, die Shuberts oder George White zusammen.
Sobald es Steiners finanzielle Lage ermöglichte, liess er

seine Frau Beatrice und deren Mutter nach Amerika

nachkommen. Doch seine ständige Abwesenheit, begründet

durch Theatertourneen und der Umstand, dass sie sich

auseinandergelebt hatten, führte nach einigen Jahren in

New York zur Scheidung.

Die erste Musical-Komödie für die Max 1916 arbeitete war
The Masked Model, produziert von John Cort. Während der

Tournee durch Kalifornien, kümmerte er sich um einen
Tänzer namens Rudy, welcher später als Rudolph Valentino

weltweit Erfolge feierte. Im Januar des folgenden Jahres
dirigierte er Have a Heart, doch die Show war kein Erfolg.
Am 1. April 1918 feiert Rainbow Girl

Schau mir in die Noten, Kleines!

Einspielung, etc.) verantwortlich sein sollten. Doch leider war

ich nicht so weitsichtig wie er.” Wer weiss, wie sich die
Filmmusik entwickelt hätte, wenn der Plan tatsächlich

realisiert worden wäre.

1925 arbeitete Max als Musikdirektor für Tell me More,

Holka Polka und ab Oktober für die Show Castles in the

Air, die fast ein Jahr lang in Chicago aufgeführt wurde. Im
November 1926 wechselte er zu Twinkle Twinkle und im

März 1927 zu Rufus Le Maires’ Affairs, welche er beide als

Musikdirektor überwachte.. Im April ersetzte Max

Musikdirektor Paul Lanin bei Hit the Deck und heiratete am

27. April Audree van Lieu. Im Mai übernahm er Oscar

Badleys Stelle als Musikdirektor bei Rio Rita und ab

Oktober 1927 war Steiner als Musikdirektor für The Love
Call tätig. Nachdem die New Yorker Premiere von Rainbow
im November 1928 von technischen Schwierigkeiten

überschattet und die Show danach annulliert wurde, ging
Max im Dezember als Musikdirektor zu Hello Daddy. Im

darauffolgenden Jahr wurde er zum Musikdirektor von Sons

O’Gunsernannt, blieb aber nur drei bis vier Wochen, da ihn

RKO nach Hollywood holte.

RKO, HOLLYWOOD
Als RKO die Filmrechte für Rio Rita kaufte, verlangte

Komponist Harry Tierney Max Steiner, der für ihn bereits das

Broadwaystück orchestriett und dirigiert hatte, als
Orchestrator zu engagieren. Wegen seiner Reputation am

Broadway offerierte das Studio dem Österreicher gleich
einen Jahresvertrag. Max akzeptierte und zog um die
Weihnachtszeit 1929 nach Hollywood.

 in New York mit Max Steiner als

Dirigent Premiere. Die Show war sehr

erfolgreich und lief 20 Wochen.

1920 erlange Max Steiner die

amerikanische Staatsbürgerschaft und
arbeitete für die Show Dere Mable,
die erstmals am 20. Februar in

Baltimore aufgeführt wurde. Max

erkrankte aber und musste die Show
jemanden übergeben. Ausserdem

arbeitete er in jenem Jahr auch als
Orchestrator für Ed Wynn’s Carnival,
als Musikdirektor für Kissing Time,
Yes Madam und Good Times. Im
folgenden Jahr war er für das
erfolglose Phoebe of Quality Street
tätig und wurde als Musikdirektor für

The Rose Girl sowie Tangerine
engagiert.
Im August 1922 wurde er zum

Musikdirektor der Show George

White’s Scandals ernannt und im

Januar des folgenden Jahres feierte

das von Steiner komponierte Stück    
 

Peaches in Philadelphia Premiere,

war abernicht erfolgreich. Ab Mai war Max als Musikdirektor
für Adrienne tätig und im nächsten Jahr arbeitete er für
Lady Be Good, Sitting Pretty und Ed Wynn’s Grab Bag.
Bei Grab Bag wurde Max Steiner übrigens entlassen, als er
während einer Probe in schallendes Gelächter ausbrach.
Sein Freund Ed Wynn hatte nämlich hinter dem Rücken des
Produzenten Grimassen geschnitten und benötigte danach

zwei Tage, um diesem zu erklären was vorgefallen war,

damit Max wieder engagiert wurde.
”In den frühen 20er Jahre”, so erzählt Max Steiner,

”schlug mir Louis Silvers vor, in Hollywood eine Firma zu
gründen und allen Studios unsere Dienste als
Filmkomponisten anzubieten. Ihm schwebte vor, dass wir für

alle Bereiche der Filmmusik (Budget, Orchester,

Max Steiner beendete seine Arbeit zu Rio Rita in ungefähr
drei Monaten und da ihm RKO einen Jahresvertrag
angeboten hatte, beauftragte ihn das Studio danach einige
Rod La Rocques Filme zu vertonen. Zusammen mit Roy

Webbarrangierte er die Musik für diese billigen Filme, die er
höchstens mit 10 Musikern und innerhalb einer

dreistündigen Aufnahmesession einspielen musste.

Die mit dem Börsenkrach 1929 eingeleitete Depression, der

Mangel an guten Geschichten und der wechselnde

Publikumsgeschmackliessen einen Musicalfiim nach dem

anderen floppen. Die Studios entschieden sich aus diesem

Grunde keine weiteren Musicals mehr zu verfilmen, sondern
wieder dramatische Filme zu drehen. Der Score für solche
Filme bestand aber praktisch nur aus dem obligaten Titel-
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und Endthema. Zusätzliche Musik wurde nur komponiert,

wenn das Drehbuch es verlangte, sprich wenn die Herkunft

der Musik im Film gezeigt wurde (Radio, Band oderso). Im

September 1930 informierte RKO alle seine Komponisten,

Arrangeure und Orchestratoren, dass ihre Dienste nicht

länger benötigt würden und sie entlassen seien. Max Steiner
blieb praktisch als einziger übrig, da sein Vertrag erstin vier

Monaten auslief. Durch diese Massnahme - die auch von
den anderen Studios ergriffen wurde - sanken die
musikalischenAktivitäten in Hollywood praktisch auf Null.

Etwa einen Monat nach dieser musikalischen
Haussäuberungteilte das Studio Max Steiner mit, dass man

auchfür ihn keine weitere Verwendung mehr habe und man
einigte sich schlussendlich darauf, den Vertrag in sechs
Wochen vorzeitig zu beenden. Max steckte in der
Zwickmühle, denn der Stellenmarkt in New York war ebenso
schlecht wie jener in Hollywood. Sein Agent in New York
fand schliesslich einen Job in Atlantic City bei einer Arthur
Hammerstein Operette und riet ihm sogleich hinzufliegen.
Als Steiner bei RKO anfragte, ob man seinen Vertrag sofort
auflösen könne, wurde ihm mitgeteilt, dass man der Sache
nachgehen würde. Doch anstatt Max freizustellen, offerierte
ihm das Studo einen Job als Direktor des
Musikdepartementes auf monatlicher Basis ohne fixen

Vertrag. Noch am gleichen Tag sagte er in Atlantic City ab.
Als die Arbeiten an Cimarron beendet waren, versuchte
RKO den Komponisten Frank Harling zu engagieren, doch
dieser arbeitete gerade für Paramount. Also versuchte das
Studo einen anderen der wenigen (offiziellen)
Filmkomponisten für das Projekt zu gewinnen, hatte aber
leider keinen Erfolg. Schliesslich beauftragten die
Verantwortlichen Max Steiner damit die Musik zu schreiben.
"Gib uns einfach einen Score, den wir für die Preview
verwenden können und achte darauf, dass er nicht teuer
wird. Falls er uns nicht gefällt, können wir ja nachher immer

noch eine neue Musik in Auftrag geben.” Max, der bis dahin
noch keine einzige Filmmusik komponiert hatte, vertonte
den 90-minütigen Film so gut er konnte und schrieb etwa 25
Minuten für ein kleines Orchester. Die Preview war sehr
erfolgreich und am nächsten Tag wollten die beiden
Branchenzeitschriften Variety und The Hollywood Reporter

wissen, wer diese wunderbare Filmmusik geschrieben hatte
und wieso der Komponist nicht kreditiert wurde.
In den folgenden sechs Jahren bei RKO vertonte Steiner
über 130 Filme. Allein 1933 waren es deren 36. Der
Komponist war somit ohne Zweifel sehr beschäftigt, doch
wie bereits erwähnt, erforderten die meisten Spielfilme
lediglich ein Haupt- und Schlussthema. Doch nach und nach
wurden auch Liebesszenen und andere wortlose Sequenzen

vertont. Diese Entwicklung führte 1932 schliesslich zum
ersten Wall-to-Wall Score (durchgehende Vertonung) in

Bird of Paradise und im Thriller The Most Dangerous
Game.
Für die exotische Südseeromanze Bird of Paradise
verlangte Max Steiner, dass niemand den Film mit Musik
sehen könne, bevor er sein Einverständnis dazu gegeben
habe. Er war dementsprechendverärgert, als man ihm eines

Morgens mitteilte, dass Produzent David O. Selznick, dem
er noch nie begegnet war, sich die ersten paar Filmrollen

angesehenhatte. Max Steiner stürmte zu dessen Büro und
verlangte den Produzenten zu sehen. Ein junger Manntrat
aus dem Büro und fragte: "Wieso wollen Sie Herrn Selznick
sehen?” Steiner war ausser sich und schrie: ”Ich bin
dermassensauer, dass ich kündigen will!”

"Wieso?”
"Ich habe erfahren, dass sich Herr Selznick Bird of
Paradise ohne mein Okay angeschaut hat. Ich habe den
Streifen selber noch nicht gesehen. Nun wird er ihn
beurteilen, bevor ich die Chance hatte, meine Musik zu
überarbeiten und zu verbessern. Ich finde das nichtfair. Ich
schufte mich halbtod und wollte, dass man mir erlaubt das

Okay zu geben, bevor irgend jemand den Film sieht.

Schau mir in die Noten, Kleines!

Verdammt, nun hat Herr Selznick den Film schon gesehen.”

Der junge Mann entpuppte sich als David Selznick und

beruhigte nicht nur Max Steiner, sondern lobte ihn auch für
seine Arbeit, die er als das beste bezeichnete, das er jemals

gehört hatte.

Für Bird of Pardiese kreierte Max Steiner mit Vibraphone,
Marimbas, Ukelele und Steel Guitar erfolgreich eine Südsee-
Ambiente, die bald zum Klischee avancierte. Der Film
verlangte zudem nach einem hawailanischen Song, wobei
Max von David Selznick beauftragt wurde, selber einen

Song zu schreiben, anstatt "Aloha” oder sonst ein anderes
bekanntes Hawaii-Lied zu verwenden. Steiner komponierte

also einen Song und erfand dazu irgendwelche
hawailanische Wörter. Als er dem Hawaii-Chor bei der
Probe die Notenblätter verteilte, brachen die 50 Sängerinnen

und Sänger in schallendes Gelächter aus. Der Komponist
hatte keine Ahnung wasvor sich ging, bis ihn sein Assistent

lachend aufklärte, dass er es fertiggebracht hatte, jedes nur
erdenkliche Fluchwort in seinem Song zu benutzen.
Selbstverständlich wurde der Text geändert.
Ende 1932 liess der Executive Producer von RKO Max
Steiner in sein Büro kommenundteilte ihm mit: "Max, bisher
hattest du keinen Vertrag als Vorsteher des
Musikdepartements. Ich möchte dir nun einen solchen

geben und dich für 3 Jahre unter Vertrag nehmen. Doch
leider steht RKO finanziell sehr schlecht da. Du musst also
eine Lohneinbusse in Kauf nehmen.Ich werde das gleiche
auch von allen anderen verlangen. Bist du gewillt auf 30 %

zu verzichten? Ich verspreche dir aber wieder deinen vollen

Lohn zu bezahlen, sobald es der Firma möglich ist.” Dieser

Abstrich war für Steiner sehr hart zu verdauen, doch er
willigte ein. Dank dem Erfolg von King Kong im folgenden
Jahr konnte RKO mehrere Monate später nicht nur die 30

%-ige Kürzung aufheben sondern belohnte Steiner auch
noch mit einer Lohnerhöhung.

KING KONG
King Kong, der am 2. März 1933 in New York Weltpremiere

feierte, hatte nicht nur eine grosse Auswirkung auf Steiner's
Karriere, sondern veränderte auch die Filmmusikgeschichte.

Und dabei wäre dieser Klassiker, so wie wir ihn heute

kennen, fast nicht zustandegekommen. ”Als der Film fertig

war”, erzählte Max, "hatten die Produzenten keine Ahnung,
welche Reaktionen sie vom Publikum zu erwarten hatten.

Sie dachten, der Gorilla sehe unrealistisch aus und dass die
Animationen primitiv seien. Sie teilten mir mit, dass sie sehr
besorgt seien. Sie hätten so viel Geld ausgegeben, um den
Film zu produzieren, dass sie praktisch keines mehr für die
Musik übrig hätten. Ob ich nicht bereits vorhandene Musik
verwenden könnte? Ich erklärte ihnen, dass wir nichts

passendes hätten. Produzent Merian C. Cooper, der am

meisten für den Film verantwortlich war, nahm mich zur

Seite und sagte mir: "Maxie, vertone den Film so gut du
kannst und sorge dich nicht um die Kosten, denn ich werde

für das Orchester oder irgendwelche zusätzlichen
Aufwendungen aufkommen.’ Sein Vertrauenin den Film war
sicherlich berechtigt.”
Der Kinostart wurde vorverschoben und so blieben Steiner

nur zwei Wochen, um die Musik zu schreiben und zwei

weitere Wochen, um sie aufzunehmen. Dabei beabsichtigte

er, die Musik vollständig mit dem Geschehen auf der

Leinwand zu synchronisieren. Dieser Effekt, auch Mickey

Mousing genannt, kommt eindrucksvoll zum Zuge, als King

Kongin der Schlucht die Schlange erschlägt oder wenn der

Eingeborenenhäuptling die Treppen runterläuft. Um diese

Präzision zu erreichen, liess Max Steiner ein Cue Sheet

anfertigen, das auf die Sekunde genau angab, wann eine
Handlung stattfindet oder ein Wort gesprochen wird. In der

Zwischenzeit schaute sich Steiner den Film Rolle für Rolle

an und erarbeitete Themen für die Hauptcharaktere wie

auch Stimmungen für die verschiedenen Szenen, ohne

Rücksicht auf das Timing. Als er dann die Motive komponiert
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| Max Steiner Schau mir in die Noten, Kleines!

 

hatte, nahm er Stoppuhr und Cue
Sheets zur Hand und passte seine

Themenden entsprechenden Szenen
an. Dabei überliess er nichts dem
Zufall und notierte am Rande seiner
Sketches Instruktionen für seinen

Orchestrator Bernard Kaun wie zum
Beispiel: "Das Orchester soll hier

ausrasten”, "Bernard! Erinnere dich
an ‘Kol Nidrei’ aus Symphony of Six

Million” oder "Guter Bass hier! Zur
Hölle mit dem Flugzeugeffekt!”

Max Steiner komponierte insgesamt

75 Minuten symphonische Musik, die
von einem 42-köpfigen Orchester
eingespielt wurde, welches man für

die _Oper-Zeremonie und die

Eröffnungssequenz sogar durch

zusätzliche Schlagzeuger ergänzte.
Nach dem dramatischen Titelthema
verstummt die Musik während fast 20
Minuten, erklingt erst wieder in der
Nebelsequenz und ist von da an

praktisch ständig zu hören.
King Kong ist ohne Zweifel ein    Szene aus The Informer (1935) von John Ford
 

Meilenstein der Filmmusik, auch

wenn er nicht, wie fälschlich oft

behauptet, der allererste Wall-to-Wall Score ist. Max

Steiner's Werk bewies, dass Musik die Macht hat, einer
prinzipiell unrealistischen Situation - in diesem Falle das
Überleben eines prähistorischen (von Willis O’Brian

kreiertes) Monsters in einer modernen urbanenZivilisation -

eine realistische Dimension zu verleihen und somit liess der

Film keinen Produzenten mehr daran zweifeln, dass
originale Filmmusik ein äusserst wertvolles Element eines

erfolgreichen Filmesist.

1934 vertonte Max Steiner unter anderem The Little

Minister wobei er nicht nur den Score, sondern auch einen

Song für Katherine Hepburn komponierte. Nachdem er das

Lied mit der Schauspielerin eine Wochelang geprobt hatte,
brach ihm am Abend vor der Aufnahme ein Parking-Boy mit
der Autotüre den Finger. Als er am nächsten Tag ins Studio
kam, zeigte er Katherine Hepburn seinen gebrochenen

Finger und erklärte ihr, dass er nicht spielen könne. Sie war
völlig ausser sich und verlangte von ihm, dass er spiele, da
sie nicht mit jemandem anderen singen könne. Er

versicherte ihr, dass sein Ersatz genauso gut sei, doch sie

weigerte sich. Also setzte sich Max schliesslich selber ans
Klavier und begleitete die Diva. Die Aufnahme war aber
nichts wert, da seine Bandage Nebengeräuscheproduzierte.
Der Regisseur bat Max den Verband zu entfernen, doch der

Komponist protestierte. "Versuch es”, insistierte der

Regisseur. Da Steiner nicht die gesamte Produktion
aufhalten wollte, entfernte er schliesslich den Verband und

ertrug die Schmerzen. Dies war weder das erste nochletzte

Mal, dass er seine persönliche Gesundheit einer

Filmproduktion opferte.
Im Verlaufe des Filmes The Lost Patrol greifen Araber
wiederholt Britische Infanteriesoldaten an, welche sich in der

Wüste verlaufen haben,und töten einen nach dem anderen.

Da man die Araber aber bis am Schluss nicht zu Gesicht

bekommt, ist Max Steiner's Musik der einzige Indikator für
deren Präsenz. Steiner's cleverer Einsatz der Musik brachte

ihm nicht nur viel Lob sondern auch eine Oscarnomination

ein.
1935 vertonte Max Steiner The Informer von John Ford, der

ihm seinen allerersten Oscar einbrachte. Damals bestand

dieser Preis - der zweite jemals verliehene Musikoscar -

noch aus einer Urkunde in goldenem Rahmen, auf dem

obenin der Mitte ein kleiner Oscar thronte. Besonders stolz
war Max auf die Vertonung der Szene, in welcher Gypoin

der Zelle gefangenist und Wasserhinuntertropft. Gemäss

Steiner's Angabenhatte er einen bestimmten musikalischen
Effekt im Kopf: ”Ich wollte jeden dieser Tropfen musikalisch
einfangen. Zusammen mit dem Requisiteur versuchte ich
also tagelang den Wassertank so zu regulieren, dass er
regelmässig tropfte. Schliesslich schafften wir es und ich

denke, dies war einer der Gründe, wieso mein Score den

Oscar gewann.” Sieht man sich den Film an, so ist dies
wahrlich eine eindrückliche Szene.

Max Steiner komponierte für den Film einen weitgehend

düsteren, unheimlichen und bedrohlichen Soundtrack, wobei

das intensive Main Title drei Aufgaben gleichzeitig erfüllt:

Erstens verkörpert das marschartige Tempo sowohl das

tyrannische, militärische Element der Geschichte als auch

die unausweichliche Tragödie von Gypo. Zweitens versetzt
das ernste und düstere Thema das Publikum in die richtige
Stimmung und drittens definiert das Main Title mit den
melodischen und rhythmischen Andeutungen irischer
Folksongs den Handlungsort. Weitere Leitmotive sind ein
Fragment eines irischen Volksliedes, vorgetragen von
fanfarenartigem Waldhorn für Frankie McPhillip, ein warmes

und mitfühlendes Streicherthema für Dan Gallagher und
Mary McPhillip sowie ein trauriges Englischhornthema mit
pulsierender Harfenbegleitung für den Blinden. Genau wie
das Main Title verfügen auch diese Motive über kleine aber

unmissverständlich irische Volksmusik-Elemente. Das
wichtigste und beherrschendste aller Themen ist aber das
"Blutgeld”-Motiv, welches aus einer einfachen, fallenden
Vier-Noten Harfenfigur besteht. Das erste Intervall besteht
dabei aus dem "Diabolus in Musica” (grosse Quarte), dem

am unheimlichsten und finstersten klingenden aller
Intervalle. Eindrücklich ist auch die spirituelle und erlösende

Chorkomposition Sancta Maria am Ende des Filmes.

Fortsetzung im nächsten Heft!

 

 

The Steiner Library

Diese private Institution verkauft über 80 Max Steiner Scores für $ 7.-

bis $ 12.- pro MC. Die Klangqualität ist natürlich nicht mit derjenigen
einer CD zu vergleichen, doch jeder Steiner-Fan wird das Rauschen

gerne in Kauf nehmen. Schliesslich bietet The Steiner Library zahlreiche

Soundtrack-Perlen an, die gar nicht oder nur auf raren LPs zu finden
sind. Der Steiner Library Katalog kann unter folgender Adresse
angefordert werden:
The Steiner Library; P.O. Box 1392; Northbrook, Illinois 60065-1392;
USA
 

 

 



Die andere Rezension eine todernste Satire

Die andere Rezension
Eine Satire von Ivan Arnold

 

Mir ist aufgefallen, dass die berühmt berüchtigte
Soundtrackrezension, mit der ich im grossen und ganzen
eigentlich zufrieden bin, in letzter Zeit sehr ins Kreuzfeuer
der Kritik gerät. Es scheint so, als wäre die ganze Sache
manchmal Todernst. Wenn beim einen oder beim anderen
Score, mal zuviel, oder mal zuwenig bewertet wird, schreien

mancheentsetzt auf, andere dagegen jauchzendin die Höh.
Es wurde mir also klar, am späten Abend, als ich schon im

Bett lag, und verdammt, eigentlich hätte schlafen sollen, es

ist endlich Zeit für eine neue, eine verrücktere, eine andere

Rezension:

 

 

ALFRED HITCHCOCK’s

THE BIRDS
FIRST RELEASEIN DIGITAL

ORIGINAL MOTITION PICTURE SCORE

CONDUCTED BY LARRY GOLDSCHMID   
Endlich, endlich ist sie da, die lang ersehnte, bisher nie

offiziell veröffentlichte, grandiose Filmmusik zu Hitchcocks

einmaligem Horror-Klassiker Die Vögel. Exakt
vierunddreissig Jährchen lagerte dieses Goldstück in den
staubigen Kellern der Universal Studios, ...bis heute. Der

Meister der Filmmusik, Larry Goldschmid, der aktiv Scores

schreibt wie nie zuvor, wurde engagiert, mit Freude
selbstverständlich, den vielseitigen Score, actiongeladenen,

mit dem National Wildpigs Orchestra of Los Angeles, in
digitaler, makelloser Tonqualität, neu, für “Intrada a la Lama

Records’ aufzunehmen. Der perfekte Soundtrack, der

dreissig Minuten länger geht als das scherbeinde,

rauschende und knackende, auf ein Stück limitierte Bootleg
aus den Achzigern, das übrigens zu dieser Zeit, zu den

meistgesuchtesten Scores überhaupt gehörte, und nach

Informationen sogar von Händlern zwischen sechs- und

achthundert Franken herum gedealt worden soll, beweist die

unglaubliche Vielfalt der Filmmusik.

Beginnen tut die CD mit dem eineinhalbminütigen,

flatternden Main Title, das bereits dem Hörer eine Kostprobe
schenkt, was ihn 76:58 Minuten lang erwarten wird.
Fortgesetzt wird der Soundtrack mit dem Stück The Drive to
the Bay, das die ungleichmässige Fahrt in einem Auto, mit

herrlichen Motorgeräuschen - etwas überschlagendleider,

vermischt mit dem sausenden Küstenwind, akustisch

köstlich darstellt. In On the Sea erklingt dann die ratternde
Bootsmaschine, die Schiffsschraube, die nach drei Minuten
und einundzwanzig Sekunden abrupt verstummt, und eine

mordlüsterne, aggressiv kreischende Möwe, untermalt vom

plätschern des Wassers. Der musikalische Höhepunkt ist

aber zweifelsohne Track Nummer acht, Attack of the
Schoolchildrens. Das aktionsreiche, neunminütige Stück
wird beherrscht von Gerenne, wildem Geschrei und
zahlreichem Geflatter, begleitet von verstopften Bläsern und
seitengerissenen Streichern, Krähen, die in der Mehrzahl zu
hören sind, sowie wenigen Möwen, die aber nur aus der

vierten Lautsprecherbox einer Dolby-Surround tauglichen,

mindestens achzig Watt leistungsfähigen Stereoanlage
kreischen. Beendet wird das ganze dann mit dem End Title,

das alles so wunderbar geräuschreich ausklinken lässt, und

einem Exklusivinterview mit Larry Goldschmid, der seine

unbändige Begeisterung über dieses musikalische
Meisterwerk ausschöpfend ausdrückt. Das einzige, was an
diesem Soundtrack etwasstört, ist die Länge. 76:58 Minuten
kreischende, raunende, sowie Flügel schlagende Klänge,ist
dann doch zuviel des Guten. Weniger wäre mehr gewesen.
Aber ansonsten muss man einfach sagen, wow! Absolut
bombastic. Damals, 1963, als man einen Komponisten

suchte, der die Filmmusik zu Die Vögel schreiben sollte,

rissen sich namhafte Meister um diesen Job. Unter anderen
auch der leider verstorbene Miklos Sforza, der noch vor
seinem Tode in der Schweizer Fussballnationalmannschaft
mitspielte und grosse Filmwerke wie El’s Lied und Ben’s

Schnur vertonte, ...ja ja, was es nicht alles gibt auf dieser
Welt! Auch um die Neuaufnahme des Scoresstritten sich
Hollywoods grösste Filmmusikkomponisten. Es sah lange
Zeit so aus, als würde Tom Kirsch - oder ein ähnliches
alkoholhaltiges Gesöff, der schon Georg Schluckhasses
morbide, heftig einschampoonierte Haarwasch-Trilogie
untermalte, die Neuaufnahmedirigieren. Aber die Wahl ging
dann schlussendlich doch an den Routinier Goldschmid, der
mit seiner Musik zu Stirn Schlips - der schönste Kontrast,

die er mit seinem Sohnemann Joey komponierte, einen

riesigen Erfolg landen konnte. Aber nicht nur Komponisten,
nein, auch Scorekys (humanuide Lebewesen mit

leidenschaftlicher bis krankhafter Neigung zu Filmmusik),
zeigten sich äusserst begeistert. Pat Wuff und Snipp Snipp

Blumenkohl zum Beispiel, die beiden Hauptverantwortlichen
und leider Tag und Nacht von allen Seiten angeprangert
werdenden Dauerschufter der Zeitschrift “S’ saundli usäm
Föumli” (für unsere nordischen Nachbarn die Übersetzung:

Der Sound aus dem Film), versprachen,sie werden mit Hilfe

von Manipulationen, den Score of the Jear-Preis, an

Goldschmid überreichen, ganz bestimmt.
Zum Schluss kann man nur noch eines sagen: Hitchcocks
Die Vögel ist ein MUSS!! für jeden Filmmusik-Fan und
gehört einfach in jede Sammlung. Oh Gott, jetzt hätte ich
beinahe noch was vergessen, das Bocklet! Ja, das ist

selbstverständiich was ganz besonderes bei diesem
Soundtrack, nämlich in de Luxe Version, limitiert natürlich,
mit qualitativ hochwertigen, farbigen Schwarzweissbildern,
und wenn man die CD-Hülle kräftig schüttelt, so soll, nach

Angaben des Geschäftsführer von Intrada, echt
kalifornisches Vogelfutter aus der Box, durch’s ganze
Wohnzimmerspicken, ...Klasse was?

BEWERTUNG: +++ + + “Meilenstein”

Die Redaktion lehnt keine Verantwortung für niederträchtige
Ironie ab und bezichtigt sich der gütlichen Mithilfe dieses
Artikels. Gewidmetist er allen Rezensionisten unserer Zeit!

Blumenkohlist übrigens ein geschützter Begriff.phb
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Reading the Score Bücher zum Thema

Bücherzum Ihema
von Patrick Ruf

 

NO MINOR CHORDS

Andre Previn

Doubleday, ISBN 0-385-41341-6, 148 Seiten, ca. Fr. 45.-

Andre Previn lasst uns in seiner Autobiographie an seiner
Karriere in Hollywood teilhaben, angefangen bei seiner
Jugend und seinen ersten Arrangements, die zur Anstellung
durch MGMführten, über seine erste Filmmusik für The Sun
Comes Up und seine Entdeckung des Jazz bis zu seiner
Arbeit bei der bekannten Freed Unit und schliesslich seinem
Ausstieg aus dem Filmgeschäft. Dabei gibt er nicht nur
zahlreiche Anekdoten und Erinnerungen preis, sondern
gewährt uns auch einen interessanten Blick hinter die
Kulissen. Einige davon handeln von Berufskollegen wie
Rosza, Copland und Raksin während andere von Nat King
Cole, Fred Astaire, Gene Kelly oder verschiedenen
Regisseuren und Produzenten erzählen.
No Minor Chordsist somit weder ein sentimentaler Blick in
die Vergangenheit, noch ein Loblied auf die eigene Arbeit.

Vielmehr handelt es sich um ein informatives und
interessantes Buch, weil der 14 mal für den Oscar
nominierte Komponist mit kritischem Blick auf sein Leben

und das Goldene Zeitalter der (MGM-)Musicals
zurückschaut.

WRITINGS ON GLASS

Richard Kostelanetz

Schirmer Books, ISBN 0-02-864657-6, 370 Seiten, ca. Fr.

60.-

Richard Kostelanetz hat in diesem Buch 29 Kritiken,

Analysen und Essays über sowie Interviews mit dem

amerikanischen Komponisten Philip Glass
zusammengestellt. Ergänzt werden diese Beiträge durch
eine Werkübersicht und eine Discographie des Künstlers.
Von all den Artikeln beschäftigt sich aber lediglich einer mit
Glass’ Arbeit für das Medium Film, während sich die
restlichen seinen Opern, Konzert- und Theaterwerken

widmen. Die Ausbeute für pure Filmmusik-Fans fällt somit
sehr mager aus.Während die Interviews nicht nur sehr
aufschlussreich, sondern auch einfach zu lesen sind,

zeichnen sich die restlichen Artikeln (z.T. mit Noten- und
Strukturanalysen) dagegen überwiegend durch eine sehr
komplexe, musikwissenschaftice und theoretische

Sprache aus, welche das Lesenbei einigen Beiträgen schon

fast zur Qual werden lassen. Aus rein akademischer Sicht

sind solche Ansätze sicher sehr lobenswert, doch der

durchschnittliche (Filmmusik)Leserist hier überfordert.
Ein interessantes, stellenweise sehr anspruchsvolles Buch,

das ich allen empfehlen kann, die sich vertieft mit den
unterschiedlich Werken des Komponisten Philip Glass

befassen möchten.

KEEPING SCORE

James Limbacher

Scarecrow Press, ISBN 0-8108-1390-4, 510 Seiten, ca. Fr.

100.-

Limbacher’s Buch, welches sich mit der Filmmusik aus den
Jahren 1972 - 1979 beschäftigt, kann mit gutem Gewissen

als Vorläufer des heutigen Film Composer Guides
bezeichnet werden.

Das Nachschlagewerk unterteilt sich in sieben Kapitel, wobei
die drei ersten sehr kurz sind und die Oscargewinner von
1935 - 1979, die im Buch erwähnten Komponisten sowie

Zusatzliteratur auflisten. Das vierte Kapitel zählt Filme aus
der Zeitperiode 19721979 auf, alphabetisch geordnet mit
Jahresangabe, jedoch ohne den Komponisten zu nennen.
Im nächsten Teil werden die Filme aus besagter Zeitperiode
in alphabetischer Reihenfolge samt Herkunftsland und

Komponist angegeben. Das sechste Kapitel enthält die
Filmographien der einzelnen Komponisten und im letzten

Kapitel werden schliesslich alphabetisch geordnet

Soundtrack-Albenaufgelistet.
Fazit: Finger weg! Für dieses Geld kauft man sich viel lieber
den übersichtlicheren, umfassenderen und besseren Film
ComposerGuide.

FILM COMPOSER GUIDE

VincentJ. Francillon

Lone Eagle, ISBN 0-943728-93-2, 416 Seiten, ca. Fr. 110.-

Die neueste und vierte Ausgabe dieses ausgezeichneten
Nachschlagewerkes wurde nicht nur aktualisiert, sondern
auch layoutmässig ein bisschen verändert.

Nach wie vor unterteilt sich das Buch in Filmographien
lebender und verstorbener Komponisten. Beide Kategorien
sind alphabetisch geordnet und die Filme eines Künstlers

sind chronologisch aufgeführt. Da die vorliegende Ausgabe
für 1997-1998 gültig ist, wurde die Zuordnung noch nicht
veröffentlichter Filme anhand der Angaben der Komponisten
bzw. Agenturen vorgenommen. Da Projekte aber
bekanntlich nicht immer von den ursprünglich engagierten

Komponisten vertont werden, sind einige Akkreditierungen

bereits falsch (z.B. Randy Edelmanfür Selena). Die Zukunft

wird zeigen, wieviele Angaben tatsächlich fehlerhaft sind.
Ausserdem wurden diverse Einträge korrigiert, so unter
anderem der peinliche “Verlust” der Komponisten Miklos
Rozsa und HansJ. Salter in der dritten Ausgabe.
Layoutmässig wurdeeinerseits eine neue Schrift eingeführt,
die ich klarer, leserlicher und sogar ein bisschen grösser

finde, und andererseits der Filmindex neu gestaltet, der

meiner Meinung nun übersichtlicher und angenehmer zu
lesenist.
Ohne Zweifel eine höchst Iohnende Anschaffung für jeden
Filmmusik-Fan.

THE ALBUM COVER ART OF SOUNDTRACKS

Frank Jasttfelder / Stefan Kassel

Little, Brown & Co, ISBN 0-316-48240-4, 128 Seite, ca. Fr.

60.-

Mit der Zusammenstellung von circa 300 Soundtrack-Covers

aus den Jahren 1950 - 1975 ist den beiden Autoren ein
interessanterhistorischer Abriss dieser Kunstform gelungen,
der nicht nur die reichhaltige kreative Vielfalt sonder auch
Stilrichtungen und Modeströmungen der Plattencovers
offenbart. Auf den farbigen Hochglanzbildern findet man
sowohl Soundtracks von berühmten Komponisten wie John
Williams, Ennio Morricone, Jerry Goldsmith, Henry Mancini

und John Barry als auch von unbekannteren Künstlern wie
Mike Curb, Pete King, Charles Fox oder Don Randi. Beim

Druchblättern entdeckt man Raritäten wie Barbarella aber
auch heute noch erhältliche Soundtracks wie Thunderball
oder Breakfast at Tiffany’s.
Ein toller, genussvoller Bildband, bei dem lediglich das
Format von 30x30 cm zu bemängelnist.
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Action Scores Musik, die kracht

Auf CD und LP:

Aussergewöhnliche Action Scores

Die 8Oer und "90er (Teil 2)
von Philippe Blumenthal

 

Zur Erinnerung: In Heft 11 ging ich einleitend und allgemein

auf das reizvolle des musikalischen Aktionsgefildes sowie

kurz auf die im angesprochenen Genre desöfteren

arbeitenden Komponisten ein und wählte folgende Scores
als Mittelpunkt des ersten Teiles des Artikels: Die Rambo-

Trilogie, Extreme Prejudice, Gorky Park, The Fugitive und
Red Dawn.

Total Recall (Varese VSD-5267)
Composed and Conducted by Jerry Goldsmith

Total Recall ist doch eigentlich ein Science Fiction-Film,
oder? Richtig, aber die Musik könnte nicht deutlicher im hier

besprochenen Genre angesiedelt sein. Ausserdem enthält
Paul Verhoevens höchst unterhaltsamer Film eine Fülle von

genretypischen Elementen, so dass man in diesem Falle

getrost von einem in die Zukunft versetzten Actionreisser
sprechenkann.

Vielerorts zum letzten grossen Actionscore des Jerry
Goldsmith hochstilisiert, vermag diese atemberaubende

Arbeit das versprochene auch zu halten. Noch nie habe erin
seinem Leben soviele Noten für einen Film geschrieben,

liess der Komponist selbst verlauten. Total Recall ist denn

auch eine tour-de-forcee an waghalsigen Blech- und
Perkussionsattacken, furiosen Streicherpassagen und

blendend eingesetzten elektronischen Effekten. Es gibt
kaum ein Stück auf der CD, das einem zum Ausruhen

kommenlässt. Bereits mit dem inzwischen wohl legendären
Titelthema The Dream bläst Goldsmith zum grossen Hallali.

Weitere umwerfende Tracks sind beispielsweise Clever Girl

(mein Lieblingsstück!) Where am I? oder The Big Jump.

Total Recall ist ein durch und durch markerschütterndes

musikalisches Erlebnis, grandios eingespielt vom National
Philharmonic Orchestra. Ein Score, der einfach in jede

Sammlung gehört und für Fans ohnehin ein Meilenstein des
Genresdarstellt.

Dragon: The Bruce Lee Story (MCAD-10827)
Composed and Conducted by Randy Edelman

Weniger orchestral „gewalttätig“ als der oben geschilderte
Soundtrack verwöhnt Randy Edelmans Musik unsere Ohren.

Dragon ist ein für Edelman an und für sich typisch

gestalteter Score. Da hätten wir zunächst einmal das
energievolle, besondersreizvolle Titelthema Dragon Theme,
das mit demjenigen des aktuelleren Daylight zweifellos
standhalten kann, sowie all die elektronisch untermalten, mit
asiatisch anmutender Perkussion ergänzten Momente der
Spannung, die Edelman mit seinen bekannten Blechhits
versetzt. Hinzu gesellen sich im Hintergrund elektronische

Toms und Rhythmik-Pattern der Synthesizer, die ohnehin
den Rückgrat von Edelmans Actionmusik bilden.

Edelman, der mich seit diesem Score für die biografisch

angehauchte Story um Karatekämpfer Bruce Lee mit all

seinen eher eintönig gestalteten Verfolgungsjagden und
triefenden Synthieanstriche eher enttäuscht hat, vermochte

mit dem behutsamen Mix aus Aktion, eingehender Melodie

und Suspense eine äusserst unterhaltsame Genremusik zu

schaffen, die mit zum besten gehört was der Komponist
bisher erstellt hat. Der grösste Reiz an Dragonliegt denn
schlussendlich auch in dieser wohlgeformten Mischung aus
behaglich warmen Melodien und Elementen der Spannung.

Clear and Present Danger
(Milan-CD 73138 35679-2)
Composed and Conducted by James Horner

 

 

 

 
 

Eine der bemerkenswertesten, weil durchaus melodischen,

und atemberaubend spannendsten Genremusiken dieses

mehrteiligen Artikel stammt von James Horner. Seine
Partitur zur dritten Verfilmung eines Tom Clancy Romanes,
Clear and Present Danger, vereint brachiale

Orchesterbreaks, ausgefeilte Perkussionsmuster und

elektronische Beigaben zu einer kraftvollen, energischen
Musik mit patriotischem Einschlag.

Das dritte Filmabenteuer von Jack Ryanspielt sich zu einem

grossen Teil in Kolumbien ab. Horner zolit dem
Dschungelambiente (das sowohl für den Urwald als auch die
nicht ungefährlicheren Stadtgebiete gilt) mit einem Pan
Flöten-artigen staccato eine Art ethnische Einfärbung bei.
Grossartig untermalt ist vor allen Dingen die
schweisstreibende Szene The Ambush, in der auf den Chef
des FBl ein heimtükischer Anschlag verübt wird. Auf CD
eines der „längsten“ crescendi der Filmmusikgeschichte...
Der Komponist verknüpft geschickt Elemente aus seinen
vergangenen Filmmusiken wie Gorky Park (Tubular Bells,
die aggressiven Klavierrhythmen und Cluster), Sneakers
(Schlaghölzer) und Willow (das Blech) ohne dabei aber in

selbstgefälliges Zitieren zu geraten. Clear and Present
Danger ist eine der schwungvollsten Actionmusiken der
90er Jahre, präsentiert auf einer hörenswerten, 51 Minuten

dauernden CD.

Waterworld (MCA 11282)
Composed by James Newton Howard

Als einer der grössten Flops der Kinogeschichte proklamiert

und quasi mit fliegenden Fahnen abgesoffen, bleibt als
einzig erwähnenswertes „Relikt“ gerade noch die Musik von
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James Newton Howard übrig. Das ist die Geschichte von
Waterworld.
Geschrieben für grosses Orchester, Chor, Perkussion und

Synthesizer offenbart Howards Score epische Themenä la
Korngold (Escaping the Smokers), gepaart mit massigen,
von Perkussion unermüdlich vorangetriebenen
Orchesterattacken, die den spannungsgeladenen Teil des

Filmes schmücken. Als guten Ausgleich zu den desöfteren
auftauchenden, überfallmässigen Aktionspassagen stehen
die weichen, mysteriös verzaubernden Momente, die unter

anderem die Tauchgänge des Mariners veranschaulichen
sollen.
Waterworld ist ein vollmundiger Abenteuer-Actionscore mit
viel Abwechslung, der an Klasse gewinnt, wenn man die
kurze Arbeitszeit des Komponisten einberechnet, der Mark

Ishams Musik innerhalb weniger Wochenzu ersetzen hatte.

Midnight Run (MCAD-6259)
Composed by Danny Elfman

Für wahr in eine etwas andere musikalische Stilkiste griff
Danny Elfman für seinen Score zu Martin Brests
Actionkomödie Midnight Run mit Robert DeNiro als
Kopfgeldjäger und Charles Grodin als Kautionsflüchtigen,

wobei die Betonung speziell bei dieser Musik eher auf
Komödie als Action liegen sollte. Selbst ausnahmlos
aktionsträchtige Stellen werden gewitzt und mit einem
leichten Hang zur Ironie „verfilmmusikalisiert‘, pfiffig

unterlegt mit einer Mischung aus Folk, Pop und

Countryelementen. Gitarrenlasig und mit Schlagzeug
bestückt kommen die Spannungspassagen daher. Elfman
ergänzt seine Orchestrationen häufig mit Harmonika
(Dorfler's Theme) und Mundharmonika (Package Deal).

Das Prunkstück des Scores jedenfalls ist das mit einem

Blues Brothers-mässigen Blechbläsersatz bestückte
Hauptthema, zu hören vornehmlich im Main Title und
variantenreich in Actiontracks wie Mobocopter eingebettet.

Für einmal eine durchaus andere und unversehens

vergnügliche Seite der Abteilung Spannung und Action aus
der Feder eines Komponisten, der Jahre später mit Mission:

Impossible einen weiteren differenzierten musikalischen

Aspekt des Genresabliefern wird.

Quigley Down Under(Intrada MAF 7006D)
Composed and Conducted by Basil Poledouris

 

 

   
Simon Wincers in Australien spielender Western (ein
Austern?) ist ein an und für sich sehr unterhaltsamer Film

mit Tom Selleck in der Hauptrolle als texanischer

Scharfschütze, der nach Down Under geholt wird um die
Eingeborenen Aborigines aufs Korn zu nehmen. Natürlich

weiget sich unser Held und eine spannende

Musik, die kracht

Verfolgungsjagd durch die Weite des fünften Kontinents
kann beginnen.
Basil Poledouris’ Musik ist eine herrliche Mischung aus
verklärend, mit zeitgenössischem Ambiente angehauchtem
Hauptthema für Klarinette und tollen Actionmomenten.
Zweifellos eine der besten und abwechslungsreichsten
Musiken des Komponisten, steht sie dennoch, nicht ganz zu

recht, im Schatten seiner bestens bekannten Conan-
Melodien.
Die aktionsbetonten Passagen werden vorzüglich mit
elektronischen Beigaben und kraftvollem Orchester, allen
voran Perkussion und Hörner, ausgestattet, wobei

Poledouris nie das Westernelement vergisst und

Dreingaben wie das Banjo in die Kämpfe und Shoot-outs
integriert und als Spannungsinstrument verwendet.
Derartige Ideen sind zwar nicht neu aber in Quigley Down
Under in besonderem Masse, da überaus originell
eingebunden, zu hören. Ein überaus amüsanter und
mitreissender Score mit einem witzigen Hauptthema für
Matthew Quigley.

 

 

 

  
BAT 21 (Varese VSD 5202)
Composed by Christopher Young

Die spannendeabernicht sonderlich erfolgreiche Kriegstory
mit Gene Hackman und Danny Glover hat Chris Young
vorwiegend mit elektronischen Klängen untermalt. Dazu
gesellt sich, um dem Film auch musikalisch ein asiatisches
Ambiente zu verschaffen, die japanische Shakuhachi, die in

ihrer Verwendung wiederum an James Horner Gebrauch

dieses Instrumentes erinnert, sowie ein Vielzahl von
Schlaginstrumenten.
BAT 21 ist ein kraftvoller, mit Blechbläsern aufgepeppter

Actionscore, derstilistisch etwas an 48 Hrs. und Red Heat

erinnert. Dabei ist für den Hörer nur schwer zu

unterscheiden was denn nun aus dem Elektronikbaukasten

und was wirklich aus dem Orchesterteil stammt.

Die von Young hier mit Vorliebe eingesetzte fernöstliche
Perkussion benutzt der Komponist sowohl in reinen

Suspensestücken wie Big Sky oder vorantreibend in den
aktionsbetonten Stellen wie in BAT 21.

Die warmen, melodiösen Passagen von BAT 21 sind, im
Gegensatz zu den oben erwähnten Spannungstracks, ganz
nach westlichem Muster gestrickt. Stücke wie Bonding und

The Lesson leichtern die teilweise beklemmend wirkende

Ruhelosigkeit des Scores auf.

BAT 21 ist ein häufig unterschätzter, recht spezieller
Actionscore.

Fortsetzung folgt...
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Die mit einem * gekennzeichneten Titel sind
sogenannte Promotional Releases und nicht im
normalen CD-Handel erhältlich. Mail Order

Outlets wie Intrada, Screen Archives oder BFS
führen diese CDs, jedoch in oft limitierter

Auflage.

ALIEN: RESURRECTION

EM0r7421

TESTEIH EFRFENTTEERERIETENSD)
Mit seinem atmosphärisch kalten Score zur

abermaligen Fortsetzung der Alien-Saga

erweist John Frizzell seinen musikalischen
Vorgängern Jerry Goldsmitn und Elliot

Goldenthal eine Referenz, Anleihen zu Horners
militärisch dominierten Actionscore sind kaum
zu hören. Frizzell, in unseren Breiten nur für

seine Musik zum Vulkanspektakel Dante’s

Peak bekannt, knüpft an Goldsmith' düsteren,
grauenerweckenden Meilenstein zum ersten

Film der Reihe fast nahtlos an. Main Title straht
eine Ausweglosigkeit und gleichzeitige

Schönheit aus, die Goldsmith geplanter
Titelmusik gefühlsmässig sehr nahe kommt.

Bekannterweise musste Goldsmith diese
durchdachte Komposition aber ersetzen. Hier
also obsiegt Frizzell, der dem schauerlichen

Vergnügen einen Hauch Menschlichkeit
einflössen kann - in wohl dosiertem Masse
versteht sich. Sein Hauptthemagilt Ripley, oder
besser deren genmanipulierter Reinkarnation

und verbindet die schauerlichen, ohne
melodische Bezüge gestalteten Elemente der
Musik mit vertrautem.
Ein nicht uninteressantes musikalisches

Exiperimentist in The Aliens Escape zu hören,

ohnehin schon ein Höhepunkt, wenn Frizzell zu
Beginn kurz etwas Technosound in den
orchestraien Klangkörper integriet. Das
Orchester natürlich dominiert den Score. In den

Chasepassagen lauthals und rhytmisch betont,
mit viel Perkussion und sehr dezenter Addition

elektronischer Klänge unterlegt. Ripley Meets
Her Clones vollführt wieder die Wendung zum

bekannten Ripley-Thema. Hier ist ein gewisser

Einfluss von Chris Youngs Hellraiser zu
vernehmen.

Herausragende Stücke der CD sind dasfetzig-
pulsierende, finale The Battle with the
Newborn, das greulich atonal unterlegte They
Swim... sowie das bereits erwähnte The Aliens
Escape.

Alien: Resurrection, mag man vom Film

halten was man will, ist eine prächtige
musikalische Zugabe zu Goldsmith, Horner und
Goldenthal. Frizzels Grossangriff aufs

Trommelfell darf sich denn auch ohne
Einschränkung in einem Zuge mit obigen
Namennennenlassen.

Philippe Blumenthal + +++

L.A. CONFIDENTIAL

Jerry Goldsmith / Various Jazz

Regency/Restless (35:52 Min / 14 Tracks)
Bevor jetzt jemand in den Laden rennt und
nach dem neuen Goldsmith schreit, sollte er

sich lieber in Geduld hüllen und noch ein
bisschen zuwarten. Die CD zu L.A.

Confidential, die Verfilmung von JamesEllroys
Kultroman beinhaltet nämlich nur gerade

schlappe 3 Minuten Score, der Restist ein Mix
aus Johnny Mercer, Dean Martin, Betty Hutton
und Chet Baker, um nur ein paar wenige zu
nennen. Die vorhandenen Scoreminuten

erinnerten mich stark an City Hall, vor allem

der Einsatz der Bläser und die lässige Trägheit.
Zur Zeit der Drucklegung dieser Ausgabe
erschien der Score auf Varese, Rezenison im
nächsten Heft, phb!

Steve Logan Krebs + + + + für Goldsmith

BLEEDING HEARTS
Stanley Clarke

Laserlight 12829 (23 Tracks)
Der renommierte Jazzbassist komponierte für
diese Beziehungsgeschichte einen romantisch-
schwelgerischen, stellenweise leicht jazzig

angehauchten, Soundtrack, dessen süffige
Melodien den Gehörgang des Zuhörers
bezirzen. Die Partitur wird dabei stark durch

den Klang der Gitarre geprägt, welche in den
Solopassagen (z.B. Shearwater, Conch)
besonders bezaubernd zur Geltung kommt.

Neben den zahlreichen Schmusestücken
enthält das Album aber auch ein Latinjazz-

artiges Motiv (Un Hombre Feliz, Complicado,
Flavor,, eine traditionelle Jazzkomposition

(Jazz Tune), ein Rockjazz-Stück (Use the
Whip) zu welchem im Hintergrund
Stimmengewirr und Partysound erklingen,
sowie die zwei Songs “Walktall” und “ls it

Wrong?”.

Patrick Ruf +++

ul Keil]
William Ross

Promo(29:57 Min / 11 Tracks)
Nachdem William Ross auf der offiziellen CD

zum Film nur schlecht vertreten war, hat er nun
das Score Album gleich selber als Promo

 

herausgebracht. Dass aber der Score
eigentlich nicht genug hergiebt, um überhaupt
auf CD gebannt zu werden, hat er sich (und der
allgegenwärtige Ford A. Thaxton, Produzent
ach so vieler sich im Graubereich bewegenden

sogenannten „Promotional Releases“, phb)
anscheinendnicht überlegt.
Der orchestrale Anteil auf dieser CD unterliegt

klar dem Anteil der Tin Cup Band. Alleine
vermag keiner der beiden Bereiche zu

überzeugen und so vergeht die halbe Stunde
nur leidlich angenehm. Es ist praktisch kein
Vergleich zum exzellenten The Amazing

Panda Adventure oder The Evening Star

anstellbar. Dafür fehlt es Tin Cup ganz einfach

an der Substanz. Die schlechte
Zusammenstellung beschert uns mal jazzige
und mal orchestrale Tracks, es entsteht kein

Hörfluss, die Orchestrierung ist dünn. Bleibt nur
zu hoffen, dass die angekündiget Compilation
CD des William Ross diesen Umstand wieder
wettmachenkann.

Steve Logan Krebs +

  

  
    

  

TO CATCH A THIEF
(A History of HitchcockIl)

Diverse Komponisten

Silva Screen FILMCD 159 (60:20/13 Tracks)
1993 veröffentlichte Silva Screen eine CD unter
dem Titel "A History Of Hitchcock - Dial M For
Murder", wobei mich da die Veröffentlichung

eines Stückes aus Frenzy (leider nicht die
Eröffnungsmusik, wo die Kamera über die

Stadt London schwebt) am meisten
begeisterte.
Die vorliegende Scheibe ist ein prächtiges Ding
- dies gleich vorweg. Nach den majestätischen
Klängen der Paramount Vista Vision Fanfare

von Nathan Van Cieave beginnt schwungvoll

und voller Elan die Suite aus To Catch A Thief,

aus der Feder von Lyn Murray. Interessant

auch das Hauptthema aus Rope, demjenigen
Hitch-Streifen, wo sich die ganze Story ohne

filmischen Schnitt um einen toten Studenten in
einer Truhe dreht, währenddessen sich
Angehörige, Kollegen und Lehrer während

einer Party um diese Truhe bewegen. David
Buttolph benützt dazu ein Thema von Francis
Poulenc, eine anfänglich unbeschwerte reich-

instrumentierte Musik, die jedoch mit Unheil

verheissenden, hohen Streicherklängen endet
("...tne deed has been done..." schreibt das
Textheft. Die Tat ist geschehen, das Spiel kann

beginnen).
Zu erwähnen vielleicht noch das

melancholische Stück Lisa aus Rear Window,
wobei man hier Franz Waxmannertappt, dass

er eine feine, mit leichten Jazz-Elementen
versehene Musik gekonnt in Szene setzt. Zum

Abschluss John Williams sinfonische Musik

aus Family Plot (1976), dazu Chorstimmen
und ein gehöriger Schuss Humor.

Empfehlenswert.
Andreas Schweizer ++ ++

CONTACT

Alan Silvestri

Warner Bros. 9 46811-2 (44:31 / 13 Tracks)

Alan Silvestris Score zum SF-Film Contactist

eine überaus vielversprechende Mischung aus

 

dezent ruhigen, geheimnisvollen Momenten
und warmen,Iyrisch anmutenden Passagen für
volles Orchester. Tracks wie Awful Waste of

Space oder The Primer versprühen zu Beginn
der CD eine kühle, fast undurchdringbare
Atmosphäre. Leise schwebende
Synthesizerklänge und zerbrechliches Klavier
umwoben von entfernt klingenden Bratschen

und cCelli bilden in The Primer die
Hauptmerkmale für diese Stimmung. Silvestri

setzt die Streicher mit besonders viel Bedacht
ein, lässt sie geheimnisvoll um letargisch

anmutende Hörner kreisen, bis ein tiefer,
rhythmischer Elektronikklang das Orchester

zum Höhepunkt des Stückes geleitet. Contact

liefert kein Thema, das sofort im Ohr haften
bleibt. Silvestri benützt dafür desöfteren ein

leises Motiv für Klavier, Harfe oder Synthesizer,
das er in Ellies Bogey eingeführt hat.
Erst gegen Ende der CD lässt der Komponist
kraftvolle Wärme erklingen, baut die Musik zu

einem wundervollen Finale auf und schliesst
das Album mit dem fast 8 minütigen Stück
Contact - End Titles fulminant ab.

Contact ist eine der besten Arbeiten aus der

Feder des einstigen Actionspezialisten Alan

Silvestri, der mit dem zuckersüssen Forrest

Gump bereits sein wahres Können unter

Beweis zu stellen vermochte. Silvestri typische
Elemente sind für einmal wenig zu vernehmen,

Contact ist ein durchaus originales Stück
Musik, auch wenn stimmungsmässig bei mir
stets der pompösere Score zu The Abyss im

Kopf verweilt oder in Good to God fast zu
offensichtlich an The Launch aus Apollo 13

gewerkelt wurde.
Gescheit und durchwegs interessant gestaltet,
abwechslungsreich und bewegend, schlicht: ein

überzeugendes Werk.
Philippe Blumenthal ++++%
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THE RELIC *

John Debney

LIKEANEREREES)

John Debneys Musik zu Peter Hyams

gelungenem Film wurde uns leider in den
Ladenregalen vorenthalten. Dies hat aber der

Komponist mit dieser Promotional Ausgabe
wett- und uns eine richtige Tour-de-Force

zugänglich gemacht. Der erste Cue, The Relic,
ist denn auch schon bitterbös - aber dafür

umso kräftiger mit den Bläsern und der

dumpfen Perkussion, welche einen treibenden
Rhythmus erzeugen, der zu Beginn wie am

Schluss in seiner hypnotischen Wirkung schon
fast an Jerry Goldsmiths Alienerinnert.

Nach einem mystisch geladenen Beginn
wandelt sich die Stimmung immer weiter und

nähert sich erneut der unaufhaltsamen Lawine
aus Ereignissen, welche Debney gekonntin ein
musikalisches Ebenbild einfliessen lässt. Die
Bläser jagen die Streicher durch die
verschlungenen Tunnels unter dem Museum

bis der Weg wieder ins Lager zurückführt und
der mörderische Koloss doch nochin die Falle
geht (Face To Face) - oder doch nicht?

Steve Logan Krebs +++ %

FREE WILLY 3 - THE RESCUE

Cliff Eidelman

Varese VSD-5830 (29:16 Min. / 12 Tracks)
Nach der doch recht krampfhaft romantischen

Musik zu The Beautician and the Beast

präsentiert sich Eidelman mit seinem Score

zum dritten Teil der Wal-Saga in erfrischend
orchestralem Kleid, aufgepeppt mit ein wenig

Synthesizerklängen.

Sein neues „Willy‘-Thema offeriert er in Main

Title. Es ist nicht ganz so eingängig, dem

bekannten Thema von Vorgänger Basil
Poledouris, welches abschliessend in A New

Family einer deutlichen Rezitation erfährt
(merkwürdig, dass Poledouris nicht einmal

erwähnt wurde)stilistisch aber verwandt.
Freilich ist auch Eidelmans typisch Iyrische
Seite zu vernehmen: You Were Right ist ein
warmes, harmonisches Stück für Klavier,
Sreicher und Holzbläser wie man es aus

Scores wie A Simple Twist of Fate kennt. In
bedrückend wirkenden Momenten setzt der
Komponist wortlosen Sologesang ein, wie es

insbesondere in Redemption zu vernehmenist.
Free Willy 3 ist mit unter 30 Minuten wieder

einmal ein Soundtrackalbum, das einfach zu

kurz geraten ist, obwohl Eidelman das Glück

hatte seinen Score ohne jegliche Songs auf CD
veröffentlicht zu wissen, anders als dies

Poledouris widerfahren ist. Alle drei Musiken
zusammen auf einer CD würden eine wirklich
abgerundete Sachedarstellen.

Nach längererZeit jedenfalls ist auch von Cliff
Eidelman wiedererfreuliches zu hören.
Philippe Blumenthal + + + Y

   

 

  

   

SELENA

Dave Grusin

Angel 56579-2 (45:40/17 Tracks)

Für das Portrait der erfolgreichen Texmex

Sängerin Selena, die vor einiger Zeit ermordet
wurde, komponierte Altmeister Dave Grusin
einen vorwiegend sentimentalen Soundtrack,in

welchem er Symphonikjazz mit Rock- und
Latinelementen vermischte. Dominiert wird der

Score vom schönen Selena-Thema, für
welches der Jazzmusiker eine besonders

melancholische Streicher- (u.a. Main Title:
Selena und Final Dream) sowie eine persönlich
intime Klavierversion (Selena Theme)
geschrieben hat. Der typische Grusin-Sound

erklingt zum Beispiel in Kids & Chickens,
während Cumbia von Latin und South Texas
Jive Cats von Rock geprägt sind. Neben der
normalen Filmmusik enthält das Album auch
Dave Grusin’s Tribut Como la Flor - eine

hinreissende Klavierkomposition - an die
Sängerin und den Song “A Summer Place”.

Beim Kauf dieses tollen Albums, das vor allem

für Grusin-Fans ein Mussist, unbedingt darauf
achten, dass man nicht die Song-Compilation
erwischt.

Patrick Ruf +++ Y%
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AIR BUD

Brahm Wenger

leZTIRTCIEERENTO)

Die Musik zum Disney Film Air Bud wurde von
(dem noch unbekannten) Brahm Wenger

komponiert. Dieser dezent orchestrierte Score

lebt von seinen kleinen Wendungen und dem
geschickten Einsatz von Klavier, Streichern

und Holzbläsern (Remembering Dad, The
Secret Court). Buddy & Josh: Together At First

erinnerte mich streckenweise sogar an das

Main Theme, welches John Williams für die TV-

Serie Amazing Stories komponiert hat. Die
Blechbläsertreten als Gegenpole zum Iyrischen

Teil auf und wirken ungestüm, tolpatschig und
manchmal ein wenig aufgesetzt (Buddy "The
Destroyer" / Posters). Dennoch überzeugt die
CD in ihrer Einfachheit und Liebe zum

sentimentalen Detail, was einem alten
Romantiker wie mir einfach gefällt.

Ich bin gespannt, ob wir noch mehr von Herrn
Wenger zu hören bekommenwerden; es würde
sich lohnen.

Steve Logan Krebs +++ %%

   

SINBZTEES3G

Zhao Ji Ping

Media Bank Entertainment MAM 003 (67:59)

Sun Valley ist ein chinesischer Film, der in

eindrucksvollen Bildern das Schicksal eines

einsamen Schwertkämpfers schildert, dessen
Wandlung in einen Menschen, der sich von der

Macht des Schwertes lossagt, um durch die
Macht der Liebe ein neues Leben zu beginnen.

Begleitet wird der Film von einem
vielschichtigen und sehr hörenswerten Score.

Eröffnet wird die CD mit dem einzigen nicht
zum Score gehörenden Stück, welches von
einem anderen Komponisten stammt (John
J.E. Swaine).

Der als Sun Valley-Trailer Music ausgewiesene

Track ist ein eingängiges elektronisches Stück

mit asiatiscem Touch und hat nach
mehrmaligem Hören durchaus das Zeug zum
Ohrwurm. Was einem dann in den

verbleibenden 32 Tracks des eigentlichen
Scores geboten wird, geht ins Ohr und unter
die Haut. Vom Flötensolo, mit welchem viele
Stücke eingeleitet werden, über Streicher,
Bläser, Chorgesängen,eindrucksvollen Pauken

und vereinzelt eingesetzten asiatischen
Instrumentenist alles vorhanden, was man sich
von grossorchestraler epischer Filmmusik
wünscht.

Im Main Theme werdengleich die wichtigsten
Komponenten des Scores vorgestellt. Anfangs
verhaltene Streicher und leiser, düsterer

Chorgesang. Das ganze steigert sich zu einem

bombastischen Orchestereinsatz und flaut
dann sogleich wieder in ruhige Klänge ab. Der
zweite Teil des Main Theme wird von sehr
hektischen Sreichern und treibenden Bläsern
getragen. Sehr gut ist der zeitweise
rhythmusbestimmende Einsatz grosser
Pauken.

Eine wunderschöne Melodie ist A Talk with
Shazao, ruhig mit Streichern und Bläsern, zu

denen sich später Zupfinstrumente und Flöten
gesellen und dem Track einen asiatischen

Klang verleihen. Es folgen weitere Titel der
ruhigen, melodiösen Art, von denen mansich
verzaubernlassen kann.

Aus den Träumengerissen wird man dann von

einem Höhepunkt dieser CD: Blood Kill wird
von dumpfer Perkussiin und Pauken
eingeleitet um später mit düsteren Streichern

und Bläsern sowie grossartigen Choreinlagen
einen nachhaltigen Eindruck beim Hörer zu
hinterlassen. Nach einem ruhigeren Track folgt
der nächste Höhepunkt: Fletching Water und

Escape of the Horses sind schwungvolle,
zuweilen gar bombastisch anmutende und mit
einer interessanten Instrumentierung

ausgestattete (besonders der Einsatz der
Pauken) Stücke, die teilweise wie „Western-
Musik“ klingen.

Die Handlung und vor allem die optische
Umsetzung weisen denn auch deutliche

Parallelen zum Western-Film auf; so auch der
Soundtrack. Im letzten Drittel der fast 70

Minuten langen CD gibt es zwar ein paar
Längen, die aber den Hörgenuss dieses

grossartigen Scores aus Fernost kaum
beeinträchtigen

Ronald Kuss ++++

(zu beziehen über: Adrena-Film,
Mendelsohnstr. 8, D-85598 Baldham)

MIMIC

Marco Beltrami

Varese VSD-5863 (32:03 / 16 Tracks)
Sollte mich jemand fragen wer Marco Beltrami

ist, so muss auch ich kopfschüttelnd dazu
stehen: Ich weiss es nicht! Hat man aber
Mimic gesehen und Beltramis Musik gehört, so

darf man getrost sagen, ja, das könnte ein
ganz Grosser werden!

Schade, dass die Var&se-CD (abzüglich des
etwas unnötigen „La Cucaracha“) nur gerade

29 Minuten der Filmmusik abdeckt, doch das
ist besser als nichts. Ausserdem finden sich
Main Title, End Credits, die Hauptthemen und

die wichtigsten Chase- und Actionsequenzen
wieder.

Beltramis' erster grosser Score ist ein

feudables Orchesterwerk, das einem eine
gehörige Hühnerhaut zu versetzen mag ohne

dabei mit allzu vielen Atonalitäten und
sonstigen Schreckgespensten um sich zu

werfen. Mimic ist superb durchkonzipiert mit

ständigem Halten an motivischen und
thematischen Bezügen. Auch birgt die
Instrumentierung einige feine Details, wie die

Harmonika für den italienisch stämmigen
Schuhputzer Manny, die Beltrami in Manny

Searches for His Son äusserst dezent in seine
Partitur einarbeitet, abgeleitet aus Manny's
Tango.

Ganz bestimmt ist Mimic keine Ausgeburt an

Originalität, die Verwandschaft zu Werken von
Christopher Young oder Jerry Goldsmith sind
nicht zu überhören, doch wie Beltrami die
verschiedenen Dramaturgen des Filmes

musikalisch handhabt ist schon
bewundernswert.

Die kurze Laufzeit der CD hat vor allem eines
zugute: Langeweile kommt ganz bestimmtnicht
auf und die zu hörenden Stücke sind fast
ausnahmslos Höhepunkte.
Eine der grossen ÜberraschungendesJahres.

Philippe Blumenthal + +++
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THE GAME

Howard Shore

London 458 556-2 (14 Tracks/58:58)

Wenige Wochen nach Cop Land kommt eine

weitere ambitionierte Arbeit Howard Shores in

die Läden. Ein wenig skeptisch mußte man
diese CD in den Player schieben, denn mit Cop

Land hatte der Komponist zweifellos sein
Meisterwerk abgeliefert, eine bis ins kleinste

Detail ausgetüftelte, exzellent eingespielte
Partitur. Was sollte dem nun standhalten? The

Game vermag das jedenfalls nicht ganz; ein
allerdings nur relativ zu verstehender Einwand.

Denn auch mit diesem Score brilliert Shore auf

eindrucksvolle Weise, ja es scheint, als habe er
sich in den letzten drei, vier Jahren nochmals
über seinen schon in den achtziger Jahren

bedeutenden Stand erhoben. Während man
auf seine Komödien und Romanzen, Mrs.

Doubtfire vor allem, ganz gut verzichten
könnte, und manch schwächere Arbeit erst gar
nicht auf Tonträgern veröffentlicht wurde, ist

nach Before and After, Se7en, Crash und

Looking For Richard auch heuer wieder die

personalstilistische Mischung aus
minimalistischer Veränderung,
Akzentsetzungen hinsichtlich der

Instrumentalfarben und

Ausdauer zu bewundern.

Viele Fans scheuen Shores Musik, weil sie sich

nicht nur von üblichen Orchesterklischees

fernhält, sondern besonders die willkommene
Emanzipation des Rhythmus im

avantgardistischen Geist der sechziger Jahre

fortschreibt. Was das heißt? Nun, statt von

vertrauten rhythmischen Patterns (punktierte
Notenwerte, gleichmäßiger Puls, vorhersehbare

Satztechnik) wird seine Musik vom Wechsel
der Klangfarben bewegt. In The Game spielt
besonders das Klavier eine führende, freilich
nicht die harmlose Rolle, welche der erste Cue

präludierend auf den Spielplan hievt. Meist
kombiniert Shore hohe, resonanzarme
Klavierfiguren oder Tonwiederholungen mit

tiefen Streicherzügen, wodurch die Leere der
orchestraien Mitte stark hervortritt, ein

Unterschied zu Cop Land, dessen reichhaltige

Elektronik hier im Hintergrundbleibt.

Unter den vielen beeindruckenden Stücken ragt
das vierte hervor: es reiht sich ein in die
Tradition zerfetzter Walzermusik. Man kann

diesen Dreiertakt aufheizen, bis er explodiert,
ihn bis zum Stillstand verlangsamen oder
mittels Klangfarbenspreizung ins Extrem

treiben. Shore kombiniert die Flageolettöne der
Geige mit dem Klavier und tiefen
Streicherpizzicati, manövriert den Grundpuls
des Walzers so aus, daß Behaglichkeit erst gar

nicht aufkommt. Wenn auch in der Baßregion
verschiedentlich eine tonale Bindung

auszumachen ist, so wird diese durch die
atonalen, vereinzelt auch seriellen
Klavierelemente durchkreuzt.

Shores Musik war noch nie etwas für den

mitwippenden Fuß. Man muß ihr zuhören. Dann
allerdings reißt der dunkle Vorhang auf und
offenbart einen jeglichem Nonsens abholden,

virtuosen Gestaltungswillen, der The Game zu

einem markanten Baustein in Shores

Gesamtwerk macht. Gegenüber Cop Land

fehlt es im kompositorischen Detail manchmal
an Transparenz, was allerdings auch an der

nicht ganz gelungenen Aussteuerungliegt. Das
kann aber von der Kaufempfehlung nicht
abhalten. Extrem, unbequem - „Faszinierend!“

Matthias Wiegand ++++%

kontemplativer

TO KILL AMOCKINGBIRD

Fa:E27]
Varese (41:59 Min / 14 Tracks)

Nachdem lange nur die Mainstream CD mit

etwas über 20 Minuten Score dieses frühen
Werkes von Bernstein erhältlich war, hat jetzt
der Komponist selber mit dem versierten Royal
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Scottish National Orchestra diesen Klassiker
neu eingespielt.
Was mir bei dieser sehr schönen Aufnahme

aber aufgefallen ist, dreht sich hauptsächlich
um die Interpretation der einzelnen Tracks. So
erscheinen mir die restaurierten Einspielungen
lebhafter, jugendlicher und spontaner. Die hier

vorliegende CDist geplanter und perfekter. Ein
gutes Beispiel hierfür finden wir bereits im Main
Title. Bernstein rundet hier im Alter die Kanten

ein wenig ab.
Was aber ganz klar für diese neue CDspricht

ist die Liebe zum Detail in dieser expandierten

Form. Das betrüblich-schöne Remember Mama
und der Gegensatz hierzu im bedrückenden
und mutigen Guilty Verdict, sie beide sind eine

wunderbare Ergänzung. Das unaufhaltsame in
Ewell Regret It wächst mit den Bläsern und
Streichern, dennoch bleibt die Zeit für ein
Einflechten des Main Themes. End Title

(Summer's End auf der alten CD) schliesst mit
seiner sinnierenden Nostalgie die CD ab. Wie

leicht und sanft die Flöten das Thema tragen
um es dann dem ganzen Orchester
weiterzugeben, damit die letzten Blätter von

den Bäumen fallen und das Ende des
Sommers - und des Abenteuers - eingeläutet
werden kann.

Meinen Dank an Varöse für die Übernahme der

Film Classics Serie.

Steve Logan Krebs ++++

GONEFISHIN’
Randy Edelman

Hollywood Rec. 62119-2 (38:16/18 Tracks)
Die haarsträubenden Abenteuer des
Fischerduos Joe Pesci und Danny Glover
vertonte Randy Edelman mit der für ihn

typischen Mischung aus Klavier (vom Maestro
selber gespielt), Orchester und Synthesizer.

Dabeigriff er erneut auf seine altbekannten
Klangmuster und Melodienschemenzurück und

   

schusterte daraus einen weiteren
(anspruchslosen) Komödiensoundtrack

zusammen. Gone Fishin’ ist also (leider)

einmal mehr kein aussergewöhnlich innovativer

Score aus der Feder des ehemaligen
Songwriters, beglückt den Zuhörer aber trotz
einiger frappanten Ähnlichkeiten zu anderen

Edelman Scores mit einigen eingängigen und

bezaubernden Melodien. Dazu gehören das
vergnügte Hauptthema Gone Fishin‘, das

überdrehte rodeo-artige Speed Boat Race, das
aufgestellte Discovering the Map oder Airboats.
Abgerundet wird das Album durch drei Songs
von Willie Nelson and The Love Junkies.
Patrick Ruf +t++%

STARSHIP TROOPERS

Basil Poledouris
Varese VSD-5877 (36:26 Min. / 11 Tracks)

Basil Poledouris währschafter Actionscore zu

Paul Verhoevens militaristischem
Zukunftsspektakel wäre schon eine Ser-

Wertung wert, stünde dem nicht die gewohnte

 

Varese 30-Minuten-Scheibe gegenüber. Der

SongInto It von Basils Tochter Zoe gehört zwar
in den Film, tut dem Hörvergnügen des

Soundtracks aber keinen Gefallen.
Der grosse Filmbruder von Space: Above and

Beyond fährt mit einer militärisch

angehauchten, gewaltig anmutenden Musik
auf. Gleich zu Beginn der CD führt Poledouris

mit dem Fed Net March in das Naturelle dieser
Musik ein. Patriotisch, bestimmend, energisch.
Eine „Armee“ von Snares begleitet uns durch

Starship Troopers, kräftiges Blech und viel
Bewegung in den Streichern sorgen für

abwechslungsreiche Lauschangriffe. Für die
ruhigen Gemüter unter uns sind Tracks wie
Punishment/Asteroid Grazing sicher von

grösserem Hörwert, doch schon im nächsten
Stück Tango Urilla ist wieder für gewaltige

Action gesorgt. Gerade in den fortissimo
Passagen des Blechs - die Posaunisten

müssen sich die Lunge aus dem Leib geblasen
haben - kann ich mir einen Zungenschnalzer
nicht verklemmen.

Starship Troopers hat wenige melodische

Anhaltspunkte, ein SF-Score a la Star Wars

unter Einbezug der Leitmotivtechnik sollte also
nicht erwartet werden. Die Partitur unterstützt
das bildlich geschaffene Geschehen mit

wütenden Ausbrüchen und sorgt für ein

Highlight im Actiongefilde. Als willkommenes

Beispiel sei nur Bugs!! erwähnt - wow! Und
wenn dann in Destruction of Roger Young für

einen Moment die Heavy Metal-Variante von

Quigley Down Under aufflackert, erhellt ein
fast hämisches Grinsen des Hörers Gesicht.

Vergleichen könnte man Starship Troopers ob

seinem Militärambiente am ehesten mit

Momenten aus James Horners Aliens und dem
düsteren musikalischen Ambiente aus
Robocop.Prädikat: Actionscore des Jahres.

Philippe Blumenthal + +++ %

een&DerZr77777

CUJO/THE COVENANT *

Charles Bernstein

Promo(59.46 Min / 25 Tracks)

Diese CD verbindet nebst der Kino Adaption zu

Stephen Kings Buch Cujo auch noch den

made-for-TV Streifen The Covenant. Beides

sind ältere Werke von Charles Bernstein (Cujo

1983, Covenant 1985) aus einer - zumindest

für mich -speziellen Zeit der Filmmusik. Cujo ist
ein eher ruhiger Score mit dezenten Nuancen,
welche zum Teil mit etwas Elektronik
hervorgehoben werden. Ansonsten bestimmen
die Streicher, Bläser werden nur spärlich

plaziert. Sie erscheinen, gepaart mit dem
Synthesizer, wie eine dunkle Warnung (Cujo &
Boy). Dann wechselt auch die Rhythmik und
erinnert mich ansatzweise an John Carpenters

Halloween Thema. Endgültig ungemütlich wird

es mit Cujo Pulse und den anschliessenden
Tracks, bevor mit den Schlusstakten von Dog

Attacks und End Titles zumindest ansatzweise
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wieder die heile Welt zurückkehrt. Ach ja, der

letzte Track von Cujo ist Nummer13, nicht wie
angegeben 12. Welcher Cue aber jetzt hier
namenlosblieb...?

The Covenant beginnt mit dem Main Title, der

ebenfalls den Klammerntext Ave Goldsmith
trägt. Dieser In-Joke ist denn auch gleichzeitig
wegweisend für den Verlauf der Musik. Viel

Synthesizer mit Samples von Stimmen
verleihen dem ganzen Spuk ein nebulöses
Kleid. Ein echtes Stimmungsbild mit Moor-

Landschaft, Nebel und unheimlichen Schritten
im Dunkeln werdenhier von Bernstein teilweise

orchestral, teilweise künstlich erzeugt und das
mit Erfolg (Voices Of The Damned).

Steve Logan Krebs Cujo +++
Covenant +++ Y%

CON AIR
Marc Mancina/Trevor Rabin
Hollywood Rec. 62099-2 (44:17/17 Tracks)

Da Marc Mancina durch Speed 2 voll in

Anspruch genommen wurde, ist vermutlich
Gitarrist Trevor Rabin der Rockgruppe YES

grösstenteils für die Ausarbeitung der
gemeinsamen Themen dieses Actionkrachers
verantwortlich. Trotzdem kann der Score -

genau wie John Powell’s Face/Off - als reiner

Hans Zimmer-Verschnitt bezeichnet werden:
Hart, laut und stark zerstückelt. Einzige

Abweichung zu Zimmer’s Erfolgrezept ist die

viel stärkere Ausrichtung auf Rockrhythmen

und heulende Gitarrenklänge. Das

Hauptthema, erstmals am Ende von Con Air
Theme zu hören, besteht aus einem

heldenhaften Gitarrensolo, das vor

Testosteron, Schweiss und Anstrengung nur so

trieft. Eigentlich kein schlechtes Motiv, das
besonders in Trisha und Poe Meets Larkin
schön zur Geltung kommt, doch leider geht es
in der Regel im Kreuzfeuer der

Klangschiessereien unter.
Alles in allem der ideale Sound für den
rüpelhaften und abstossenden Macho.

Patrick Ruf ++

UNMAN, WITTERING AND ZIGO
FF

Michael J. Lewis

Promo(50:05/27 Tracks)

 

 

   
Wie kann man über das Warten in der Musik
schreiben? Was verbirgt sich hinter dem Titel
„Waiting“, einem fünfminütigen

Spannungsstück aus The Naked Face (1984)

von MichaelJ. Lewis?
Wervergleichbare Kompositionen des Briten in

Erinnerung hat, The Medusa Touch etwa, wird

sich in diesem ‘neobarocken’ Score rasch

zurecht finden. Die Mischung aus stehenden
Streicherfeldern und vorwärtsgetriebenen
Ostinati klingt vertraut und typisch für Lewis.
The Naked Face, ein mittelprächtiger Thriller

mit Roger Moore, wirkt gleich so vielen Filmen

der frühen Achtziger leicht angestaubt, und

leider gilt dies auch für die Art und Weise, in

der Lewis seine orchestralen Finessen mit
prähistorischer Elektronik behindert.
Phasenweise fühlt man sich auf einer

Discofläche des Jahres 1980, nachdem gerade
die Bee Gees zum Abtanzen geladen hatten.
So lange diese „Zusätze“ ausbleiben, profiliert
sich die Musik durch ihr eindringliches,
zwischen Ernest Gold, Ennio Morricone,

Vladimir Cosma und sogar QBVIl vermittelndes

Hauptthema, welchesleider in meist derselben
Tonart gespielt wird, wodurch sich der
harmonische Trugschluß nach D zu schnell

abnutz. Auch seine auf Wiederholung
angelegte Struktur, zum „Fade Out“ tendierend,

fügt sich bestens in den Zeitkontext der Dekade
ein. Trotz solcher Einschränkungen vermag die
„B-Seite“ der fünften Lewis-Promo-CD
durchaus zu gefallen. Während sie in ihren

thematischen Melismen ein südliches Flair
ausbreitet, steckt selbiges auf andere Weise
auch in Unman, Wittering and ZIGO (1971),

hier mit 19 Minuten verteten, aber spannender
als die meisten Varese-Halbstünder.

Des Films um eine ihre Lehrer massakrierende
Schulklasse kann ich mich nicht entsinnen,

aber die Musik besitzt soviel Spannkraft, daß
man in diesem Fall auf den Filmkontext nicht

angewiesen ist. Unman gehört inmitten der

unsäglichen Siebziger zu den herausragenden

Partituren, was vor allem Lewis’

Instrumentationskunst zu danken ist. Der

mediterrane Touch beruht auf dem

„Spaltklang“, d.h., es wird nicht angestrebt, die
Instrumentalfarbeen zu bündeln, um als

Ergebnis mehr als die Summe der Anteile zu

erhalten. Im Gegenteil sucht Lewis hier nach
Transparenz, will jedes Instrument einzeln

hörbar machen. Weil das gelungen und
leidenschaftlich eingespielt ist, kann man sich
entweder rein genießend dem
kammermusikalischen Prunk oder aber

mitverfolgend dem feinziselierten Formenspiel
überlassen, ohne nach dreimaligem Durchlauf
zu ermüden. Welch ein Glück für den
Filmmusikfan, daß die Lewis-Promos nun

greifbar sind. Unmanleuchtet als Juwel unter

ihnen. Undjetzt bitte noch Julius Caesar!

Matthias Wiegandt ++++/ +++%

COCOON
James Horner

Pendulum PEG 013 CD (44:30 / 12 Tracks)

Vor zwölf Jahren hat die gefühlvolle Musik zu
Ron Howards Ausserirdischenmär die

filmmusikalischen Gemüter der Fans bewegt,

damals noch auf LP. Kurz darauf erschien auf
dem aufstrebenden Digitalmarkt die CD, die bis

vor rund einem halben Jahr eine der

höchstgehandelten Scheiben der
Filmmusikdiscographie war. Jetzt also ist sie
wieder für jedermannerschwinglich und dasist

richtig so. Cocoon ist eine der schönsten
Kompositionen von James Horner, der damals
einer der aufstrebendsten Filmmusiker

Hollywoods war.

Cocoon teilt sich in drei gut zu

unterscheidende musikalische Teile. Da hätten
wir zuerst, wie ich es nennen würde, Rose's

Thema und Theme from Cocoon. Das
erstgenannte, zerbrechlich wirkende,feinfühlige

und emotionell geprägte Thema ist im ersten
Track Through the Window als Variation mit
dem Hauptthema des Filmes zu vernehmen,
gefolgt vom ersten kompletten Statement von

Rose's Thema in The Lovemaking, intoniert

vom Solohorn, in Rose's Death umgeben von

Harfen, Gitarre und Holzbläsern. Obig
beschriebenes Thema geht fast nahtlos in das

Hauptthema über, so dass Horner beide
Themen geschickt miteinander verbinden kann.

Das Hauptthema ist in voller Pracht im
Höhepunkt der Komposition und dem Highlight
des Filmes zu hören, The Ascension, das auf

   

wunderbare Art und Weise die wichtigsten

Motive des Filmes zusammenfügt.
Als zweiter vorherrschender Teil tritt das
Action-Thema in den Vordergrund, das

erstmals in, natürlich, The Chase dem vollen
Orchester die Gelegenheit bietet und geschickt
abgewandelt in Discovered in the Poolhouse
erklingt.
Ein weiteres und drittes Element ist James
Horners Swingeinlage The Boys Are Out. Zwar

mit nur einem Stück auf der CD vertreten, prägt
es sich dennoch und vor allem im Sequelscore

Cocoon: The Return ein, in dem gleich
mehrerer dieser pfiffigen Big Band-
Arrangements angeboten werden.

Abgeschlossen wird die CD mit dem
einfühlsamen, ausdrucksvoll warmen Theme
from Cocoon.

So willkommen mir die Wiederveröffentlichung
auf Pendulum ist, so gerne hätte ich mir eine

etwas andere Sequenzierung (weg mit dem
ollen „Gravity“!) und vielleicht den ein oder
anderen Bonustrack gewünscht, was aber
wahrscheinlich an der Geldfrage gescheitert ist.
Dass man aber das Booklet in strahlendstem

Weiss erscheinen lässt, ist schon eher
unverzeihlich.
Philippe Blumenthal +++++

YOUNG GUNS II/MAC ANDME /
a7
Alan Silvestri

Mac Records (73:30 Min / 29 Tracks)

Gleich zwei Scores sind auf dieser Promo

enthalten plus dem zusätzlichen Leckerbissen

American Anthem. Young Guns Il ist ein

spritziger, theatralischer Score voller kleiner

Höhepunkte (The Shootout, It's Over) mit

einem definitven Hang zur Epik. Bekannte
Muster aus Back To The Future finden sich

neben neuem ein. Nebst Orchester werden

auch Gitarre und Perkussion eingesetzt (Doc
And Chavez Captureo), was dem ganzen einen

Mexico-Slang verpasst, der stellenweise an
Craig Safans Stand And Deliver erinnert hat.

Mac And Meist da schon anders. Der Film

besticht hauptsächlich durch einen äusserst

melodiösen orchestralen Score, dem aber das
Vorbild (E.T.) schon ein wenig anzuhörenist.

Die Musik war bisher bereits einmal als
Pop/Score Album (USA/Europa) und in einer

Score Version (Japan) erhältlich. Mir ist nicht
bekannt, ob sich der Inhalt der japanischen CD

mit den hier vorliegenden 35 Minuten deckt.

American Anthem ist eine schwelgerische

Suite von knapp 6 Minuten. Sie erinnerte mich
in der Vitalität und Rhythmik ein klein wenig an

Judge Dredd und The Abyss.

Steve Logan Krebs Young Guns II +++%
Mac AndMe +++%

American Anthem + +++

   

THE MAD MAD WORLD OF SOUNDTRACKS

[EZET
Motor Music 553 499-2 (52:01/20 Tracks)

Schon seit längerer Zeit bemüht sich die

Polydor-Tochter Motor Music redlich darum,
das, was man unter Easy Listening versteht,
durch gut ausgewählte Beispiele zu definieren.

Da gibt es dann die Easy Listening Story

sowie eine Reihe mit fünf CDs diverser

Künstler, dann werden Orchesterchefs als

Jazzmusiker gefeaturet, Newcomer präsentiert
und jetzt der immerwährende Bezug zur
Filmmusik hergestellt. Denn die Klassiker und

Ladenhüter der 60er und 70er sind auch

randvoll mit Source Music. Nur daß es
seinerzeit noch kein Grunge oder Techno war,

sondern ein ganz leicht und sanft
dahinplätscherndes Bächlein unscheinbarer
(Tanz-) (?) Musik, auf die man sich zum Glück
nicht zu konzentrieren brauchte. So wird die

Musik zu The Party andernorts etwa so

beschrieben: "Mancini versteht es, eine
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Atmosphäre zu schaffen, die den Zuhörer
provoziert, sich ein Glas Champagner kommen

zu lassen und auf dieser Party mitzufeiern." Mit
der ach so verrückten Welt der Soundtracks

ebnet Motor auch den weniger populären
Filmtiteln einen Weg, wieder greifbar zu sein.
Und auch Klassiker (der 77 Sunset Strip zum

Beispiel) sowie alternative Versionen (Lady in

Cement von Paul Desmond statt Hugo

Montenegro oder Something Big von Mark

Lindsay statt in der Bacharach-Version)
kommen zu Gehör. Raritäten (eine singende
Ann-Margre) und Single-B-Seiten (Peter

Thomas) werden ausgegraben und
hinterlassen dieses "ach-laß-die-CD-einfach-
mal-im-Hintergrund-laufen"-Gefühl. Ein gut

recherchiertes, reich bebildertes und
selbstbewußt verfaßtes englisches Booklet

runden die Sache ab. Im übrigen gibt es auch
noch ein Buch zur CD, das "The Album Cover
Arts of Soundtracks" heißt und genauso

aussieht wie die CD. Mehr dazu im Booklet.
Gordon Piedesack +++

 

THE MAD, MAD WORLD OF

DDUND
TRACKS
mi I...
1

BUFFALO GIRLS / GUNFIGHTER'S MOON*
Lee Holdridge

Promo(67:55 Min / 31 Tracks)

Lee Holdridge setzt seine Promo Serie fort und
bringt uns ein weiteres Stück Americana.

Dieses Mal mit der Mini-Series Buffalo Girls
(übrigensjetzt auf Laserdisc zu kaufen) sowie

dem mir unbekannten Gunfighter's Moon.
Anders als John A. Michener's Texas sind die

Buffalo Girls viel melodiöser und spannender.

Der epische Wilde Westen materialisiert sich

mit Hilfe der tapferen Bläsern in unserer guten

Stube. Der Cue Massacreist erfüllt von einer

bleiernen Dramatik, welche scheinbar
zeitlupenhaft das Geschehen vor den eigenen

Augen ablaufen lässt. Reich orchestriert, ohne

aber überladen zu sein, hat dieser Score eine
mutmachende Qualität voller Stolz.

Gunfighter's Moonist von einer ähnlichenArt.

Die Western Motive sind hier auch spannend,

jedoch um einiges düsterer. Vielleicht erscheint
dieser Score deshalb nicht ganz so gelungen.

Auch wird hier im Gegensatz zu Buffalo Girls

mehr Synthesizer eingesetzt.

Steve Logan Krebs Buffalo Girls + + + %

Gunfigther's Moon +++

 

BRASSED OFF
Trevor Jones
RCA Victor 09026 68757 (49:55/19 Tracks)
Gleich am ersten Tag - bei schönstem Wetter

und grosser Hitze - habe ich mir den Film hier
in Zürich angeschaut. Mit Spannung erwartete

ich den Streifen, nachdem derFilm im "British

Bandsman" (Englische Brass Band Zeitung) -
wie auch andernorts - hochgelobt worden war,

wasselbstverständlich nichts zu bedeutenhat.
Die Schliessung einer Kohlenzeche steht bevor

und damit auch das Ende der lokalen Brass

   

Band. Subtil werden die Probleme, Aengste
und Hoffnungen der Bergwerkgemeinde, der

Zechenarbeiter und der Band dargestellt. Dies
die Story des Films, die nicht einfach aus den
Fingern gesogen wurde: Vor ein paar Jahren

stand die Grimethorpe Colliery Band genau vor
dem geschilderten Problem - und gewann
schliesslich in dem Jahr die Meisterschaft in

London.

Der Soundtrack enthält grösstenteils Werke,
die von der englischen Top- Brass Band
Grimethorpe Colliery Band eingespielt, und im

Film von der fiktiven Grimley Colliery Band
dargeboten werden. So findet man den

schmissigen Marsch Death or Glory, der zu
Beginn des Filmes ertönt, oder die William Tell

Overture, die am Schluss in der Royal Albert
Hall vorgetragen wird. Es ist hier löblicherweise

am Rande vermerkt, dass die Hauptdarstellerin
Tara Fitzgerald - die in der Band das
Flügelhorn bläst - die Fingerbewegungen ganz

passabel, sprich synchron meistert.
Trevor Jones steuert auf der CD sechs kleine
Stücke bei, denen eine ruhige, wunderschön-
dahinfliessenden Melodie zugrunde liegt.

Besonders schön: We'll find a Way und Honest
Decent Human Beings. Der langjährige

Principal des London Symphony Orchestra,
Maurice Murphy entzückt dabei auf dem

Flügelhorn. Die Stücke - auch wenn esleider

nur wenige sind - bilden einen wohltuenden

Ausgleich zu den lebhaft und schwungvollen
Brass Band Nummern.

Die fiktive Grimley Band reist am Schluss des
Films nach London, zur Royal Albert Hall, um

am alljährlichen National Brass Band
Championsips teilzunehmen. Ob die Film-Band
schliesslich den Wettbewerb gewinnt, sei nicht

verraten...
Im Booklet schreibt übrigens der Regisseur
Mark Hermannin seinem Geleitwort: "| suggest

- for the complete experience - that this album

be played loud. Very very loud. | mean forget-
the-speakers-and-let-the-neighbours-enjoy-it-

with-you-loud."
Andreas Schweizer +++%

MOTHER
Marc Shaiman
Hollywood Records 62105-2 (?/14 Tracks)

Marc Shaiman komponierte für diesen wenig

beachteten Film ein abwechslungsreiches Main
Title, das sich aber nicht durch eine
durchgehend fliessende Melodie auszeichnet,
sondern sich aus mehreren Motiven

zusammensetzt. Eröffnet wird es durch ein

munteres Thema für Klavier und Streicher,
welches dann durch ernste und melancholische
Passagen abgelöst wird. Die verschiedenen

Elemente des Main Title prägen dann auch den
Rest des Soundtrack.

Durch das Wechselbad der Emotionen und
Rhythmen sowie der ständigen Wiederholung

der selben Themen verspricht der Score sicher
nicht absoluten Hörgenuss, wird aber Shaiman-

Fans sichereinige tolle Minuten bieten.
NebenderPartitur sind auch noch fünf Songs

auf dem Album vertreten; da diese nicht

gruppiert sind, muss man sie
wegprogrammieren, falls man nur Shaimans

Komposition geniessen will.
Patrick Ruf ++%

   

  

 

  

THE CONSPIRACY THEORY

Carter Burwell

TVT 8 13 0-2 (40:55 / 15 Tracks)
Einen intelligenten und überaus originellen

Score hat Carter Burwell für Richard Donners
neuesten Film The Conspiracy Theory

geschrieben. Ausgehend von einem fetzigen,

an Henry Mancinis Peter Gunn-Thema

erinnernden Titelthema, welches in das
eigentliche Thema des von Mel Gibson
verkörperten Protagonisten überleitet, bis hin

zu interessanten Spannungstracks orchestraler
Natur, ab un zu jäh ergänzt von Perkussion und

klanglich unnahbaren Synthieklängen (She
Wrecks Me) bleibt Carter Burwell seinem Motto

treu, das er schon in den diversen Coen-Filmen
verfolgt hat: möglichst neu und unverbraucht.
So erscheinen denn auch seine
Chasepassagen und Actionmomente,
wenngleich das heute obligate

Schlagzeuggewitter - ohne das man gegen die
omnipräsenten Toneffekte nicht mehr ankommt

- auch in Carter Burwells Partitur Einzug
gehalten hat.

Die Orchestrationen sind vielfältig: Saxophone,
Bläsersatz, Drums, Klavier, E-Bass und
Holzbläser für Jerrys Thema (Conspiracy

Theory, Riding). Elektronische Klänge,
vermischt mit orchestralen Elementen um für

Spannung zu sorgen (Brian Gravy) - und doch
klingt alles wesentlich erfrischender als der
Einheitsbrei aus der Zimmer-Fabrik. Warme

Streicher gepaart mit Holzbläsern für die Julia
Roberts/Mel Gibson-Beziehung (First Date).

Conspiracy Theory ist eine mehr als geglückte

Weiterführung des Mission: Impossible-

Ansatzes von Danny Elfman. Dabei bildet

Bumells Score eine weitaus kräftigere und
abwechslungsreichere Facette dieser

Stilvermischung, die sich vor noch nicht allzu

langer Zeit Graeme Revell in The Saint schon
zu Nutze machte.

Philippe Blumenthal ++++%

SONSTIRATY

 

HOODLUM
ElmerBernstein

BMG Classics/RCA (53:38 Min / 13 Tracks)
Einen kräftigen und überaus überzeugenden

Score hat Eimer Bernstein für Bill Dukes
Hoodlum komponiert.

Streckenweise jazzig aber doch dennoch

orchestral erinnerte mich die Musik in seiner
Frische und Spannung an seinen verworfenen

Score zu Last Man Standing (auf Varese

erschienen). Stark wie der Rhythmus, welchen
das Klavier in Bub And Company vorlegt und

so das Orchester zum Mithalten zwingt.
Flüchtige Pausen täuschen nur kurz, wer hier

den Ton angibt. Der eine oder andere Cue

erinnerte mich streckenweise an Michael
Smalls Mobsters, wohl auch weil dieser Score

die gleiche Zeitperiode abdeckt. Dies stört
jedoch kaum. Ruhigere Momente treffen wir
unter anderem im Prologue und The Present
an. Aber auch hier lauern die Hoodiums und

die Cues erhalten einen bitteren
Beigeschmack. Bernstein gelingt es immer

wieder, eine spezielle Atmosphäre
heraufzubeschwören (Francine, From The
Womb To The Tomb), was dem ganzen Score

einen zeitlosen Charakter verleiht. Ein
gelungeneArbeit!

Steve Logan Krebs +++ %
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FACE/OFF

John Powell
Hollywood Records 62125-2 (41:46/8 Tracks)

 

John Powell stampfte für das Actionspektakel

des diesjährigen Sommers einen fantasielosen
und unspektakulären Score aus dem

Synthesizer. Fantasielos, weil seine

Komposition identisch klingt wie jene seines

Gönners Hans Zimmer. Eine Unterscheidung,

wer was geschrieben hat, ist ja bei den
Soundtracks aus dem Hause Zimmer & Co

sowieso schon lange nicht mehr möglich. Wer

hört bei diesem austauschbaren Einheitsbrei

noch einen Unterschied? Unspektakulär, weil

die Musik lustlos vor sich herplätschert. Zwar
klingt alles sehr dramatisch, emotional,
pathetisch, heroisch und nobel,ist aber nurviel

Lärm um nichts. Einziger Lichtblick dieses

enttäuschenden Scores ist das melodische

Motiv in der zweiten Hälfte von Ready for the
Big Ride, Bubba, welches auch an anderen
Stellen des Scores durchschimmert.

Fazit: Viel Schein, wenig Sein.
Patrick Ruf ++

FLATLINERS / FALLING DOWN *
James Newton Howard
JNHCD 001 (57:37/25 Tracks)
Ein absolutes Juwel für alle James Newton
Howard-Fansstellt diese einmalige Promo-CD

dar. Gleich zwei der meistgesuchten

Filmmusiken des erfolgreichen Komponisten

finden sich auf dieser Scheibe, wobei mich

persönlich (und etwas überraschend) Falling

Down noch einen Deut mehr überzeugen

konnte als der bombastischere Score zu

Flatliners.

Angereichert mit einem herrlichen Chor und

bewegenden Streichermelodien (allen voran

das fantastische Redemption) ist Flatliners

zweifelsohne eher eine Musik für
Orchestralenthusiasten. Geradezu

wachgerüttelt werden diese aber spätestens

beim fulminanten Elektronikgewitter in Diary of
a Surgeon. Howard findet eine eindrucksvolle
Kombination aus elektronischen und
akustischen Klängen um Schumachers

nachdenklich stimmenden Film beeindruckend

zu untermalen. Dabei findet der Chor
desöfteren auch als sound design seinen

Einsatz.

Rein konstruktiv gesehen erinnert mich

Flatliners an James Horners Brainstorm,

obwohl, abgesehen von einigen atonalen
Stellen, zu auffällige Ähnlichkeiten
ausgeschlossen werden können.

Falling Down ist ein weiteres Beispiel einer

kaum vom Film trennbaren Musik. Dabeiliegt

die Stärke von Howards Score, man kann es
ob dem auf der CD zu hörenden kaum glauben,
im Film in einer gekonnten Mischung aus
Zurückhaltung und perfekt eingesetztem
elektronischen Klangdesigns mit Howard-

typischem Orchesterbombast der Sorte The

Fugitive (eindrücklich in Miracle Mile zu

vernehmen). Das Falling Down-Thema, eine

fast aussichtslos gestimmte, jazzig
angehauchte Trompetenmelodie,ist erstmals in
South Central zu vernehmen. James Newton
Howards Idee dem Dschungel rund um L.A. mit
viel rhythmischen ostinati in der Perkussion

und im Bassbereich musikalisch Paroli zu
bieten ist zwar nicht neu, aber verdammt gut
(Hollywood und Miracle Mile). Einer der

aufregendsten Cues ist der brutale Actiontrack
Santa Monica.
Das traute Familienthema, das verträumt die
heile Welt des Protagonisten vorgaukelt, ist in

Form von feinen Glöckchen- oder
beruhigenden Klavierklängen (South Central)

zu vernehmen, herb unterbrochen von lauten
Attacken des Orchesters in Venice.

Falling Downist eine der besten Musiken aus

der Feder von James Newton Howard, für
Actionfans allemal ein gefundenes Fressen.
Ich bin ob der CD als Ganzes derart

enthusiastisch und habe mich wie ein kleines
Kind auf die Veröffentlichung beider
Filmmusiken gefreut, dass mich nicht einmal

die fragwürdige Rauschfahne in Flatliners

meines Lobesentledigen kann. Kaufen, kaufen,

kaufen...

Philippe Blumenthal ++++/+++++

THE CARPETBAGGERS*
FT) 5

Nevada (48:45 Min / 21 Tracks)

Dieses jazzige Promo/Bootleg Album zum
George Peppard Film bietet einen Elmer

Bernstein in Hochform. Kleinere audiomässige
Mängel sind schnell vergeben und vergessen

ob der dynamischen Einspielung dieses
kurzweiligen Albums. Die Perkussion und

Blechbläser sind spielfreudig (Main Title, The
Plane Lands, Power Montage/Paris), jedoch

stehen die Streicher keineswegs im Schatten
wenn es um Einfühlsamkeit und Mysterium
geht (New Star, New House und Jonas On The
Town). Ein Album für Bernstein Freunde und
alle, die es werden wollen.

Steve Logan Krebs +++

LXSETNND7.Te}
Tree

CAM COS 700-040 (55:55/14 Tracks)
In letzter Zeit hört man von Morricone (wieder)

ganz schöne Sachen. Nach Ninfa Plebea

(Journal 9/10) und Nostromo (Journal 11)

entzückt I Magi Randagi, ein italienischer

Streifen von Regisseur Sergio Citti.
Als Anspieltitel sollte vor einem (eventuellen)

Kauf E’ nato angehört werden: \Welch'
köstliches Stück Musik! Was für ein Instrument

da Morricone einsetzt, musste ich zuerst auf
dem Textblatt in Erfahrung bringen: Ciaramella.
In einem wehmütig-klagenden, nasalen Ton,

wimmert dieses dudelsackähnliche Instrument
eine prächtige Melodie vor. Dieses

aussergewöhnliche Instrument lässt der
Italiener hervorragend zur Geltung bringen. Die

Melodie findet sich auch in Le /uci si spengono
(liebliches Violin-Solo) oder in E l'altra stella

(Edda Dell'Orsos Stimme).

Die Dudelsackklänge (nicht vergleichbar mit

dem bekannteren Artgenossen, dem

schottischen Dudelsack) bringen einen Hauch
orientalische Stimmung, die Flötenklänge einen

Hauch von Mittelalter. Eine spezielle

Filmmusik.

Andreas Schweizer +++ %

   

 

SEVEN YEARSIN TIBET

John Williams

Mandaly/Sony (65:46 Min / 14 Tracks)
Nach Lost World hat John Williams die
Dinosaurier zurückgelassen und sich auf eine
epische Reise nach Tibet begeben. Unterstützt

wird er durch Yo-Yo Ma am Cello, der Williams

Kompositionen einen Touch von Schindler's

List und Empire Of The Sun gibt. Beides nicht

geradeleichte Kost.

Seven Years wird zum einen durch das
melodramatische Hauptthema, zum anderen
durch einenfeinen, aber schweren Teppich aus
inselhaften Melodien getragen. Diese letzteren

machenes zu einerreizvollen Aufgabe, die CD
immer wieder anzuhören. Williams Fähigkeit

des vorder- und hintergründigen Komponierens

führt zuweilen zu Ohrenschmerzen, so reichist
nämlich jeder einzelne Cue. Leaving Ingrid ist

erfüllt vom Schmerz, das Haus zu verlassen,

im Hintergrund wächst aber bereits ein noch
grösseres Bild heran, welches dann auch die

Zügel an die Hand nimmt und sich
heraufschwingt. Die Streicher bestimmen hier

klar das Geschehen, die Bläser schaffen das
Fundamentfür die träge Kraft.
In Peter's Rescue sind die Bläser zu Beginn
aber viel prominenter, erzeugen einen wahren
Sturm am Himmel. Williams bedient sich hier

seiner verhaltenen Technik, welche er bereits

bei Empire Of The Sun eingesetzt hat, findet

aber ein Schlupfloch in einen ständig
erbebenden Actioncue, der in einer

ausschweifenden Epik kulminiert - Musik die

Gänsehaut verursacht! Harrer's Journey baut

auf dem Search Theme auf, Flöten und
Streicher donnern über das Land und

verschwinden schliesslich. Ein Horn zieht die
Macht an sich, bis das gesamte Orchester ihm

auf den Plan kommt und wieder Mittelpunkt
wird...

Approaching The Summit hegtin sich fast alle
der bestehenden Motive und alle vermischen

sich, tauchen hier und da in kompletter Form

auf, zumeist sind es aber nur Fetzen, welche
wie Flaggen im festen Wind wehen. Gefärbt

von der östlichen Philosophie erklingt

Heinrich's Odyssey, bis auch ‚hier wieder das

EBENEN

 

Main Theme in einer weiteren Variation mit

Flöte und Streicher daherschwebt. Die

Orchestrierung erinnerte mich hier an Indiana

Jones And The Last Crusade. Auch Born On

The 4th Of July wacht kurz auf. Regaining A

Son bringt die Story schliesslich musikalisch zu
ihrer Befreiung. Ein freieres Thema und

Interpretationen der bekannten Motive ertönt

und macht klar, wie weit eigentlich diese Reise

gegangenist.

Steve Logan Krebs ++++%

TRUE WOMEN

Bruce Broughton

Intrada MAF 7077 (73:58 / 25 Tracks)
Bruce Broughton offenbart mit seinem aktuellen

Werk True Women einen weiteren

fulminanten, sinfonischen Höhepunkt seiner so
typischen Americana/Western-Kombination.

True Womenist eine Mini-Series, die einen

wichtigen Teil der amerikanischen Geschichte
des 19. Jahrhunderts porträtiert.
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Dementsprechend vielfältig ist Bruce
Broughtons Musik. Von einem noblen
Hauptthema umgeben, das in Main Title

prächtig eingeführt wird, entwickelt seine
Komposition jene, aus seinen diversen anderen

Partituren wie O Pioneers! oder Silverado
bekannte Sehnsucht und Wärme,
Abenteuerlust und Dramatik. Bruce Broughton
ist in Sachen geschichtlichem Heimatgefühl
wohl der Komponist mit dem idealen Touch für

Sentimentalitäten ohne dabei auch nur

annähernd ins Kitschige zu geraten.
Broughtons Musik bleibt komplex und offenbart

auch in True Womenwieder eine Vielzahl von
Motiven und Themen, deren nebst dem

besonders im ersten Teil häufig präsenten
Hauptthemaauffälligsten in den Tracks Phemie
Joins Sarah, Bartlett's Sonnet und Mattie is

Returned zu hören sind. Verschiedene düstere
Passagen verarbeitet Broughton in seinem
gewohnt sicheren, vielschichtigen Stil (Night
Raid, Passings and Crossings oder Barn Fire).

True Women, auf der CD mit satten 74
Minuten repräsentiert, ist ein emotional starker,

deutlich dramatischer, fast opulenter Score, der

jene, denen Tombstone oder Shadow

Conspiracy ein Stück zu düster war, durchaus

in seinen Bann zu ziehen vermag. Bruce

Broughton bleibt auf dem von ihm gewohnt

hohen Niveau, das er seit Silverado recht

beständig hält.

Philippe Blumenthal +++ + %

RE
EL DORADO
Bernardo Segall / Nelson Riddie

Comanche 395/66.65 (56:01)
Als grosser Westernfan unter den
Filmmusikliebhabern kommeich an dieser CD

nicht vorbei. Die Filme selbst könnten

unterschiedlicher kaum sein. Custer of the

West geht sehr frei mit historischen Tatsachen

um und versucht dem berüchtigten General
Custer ein Denkmal zu setzen. Viel

interessanter als der Film ist zweifellos die
Musik. Dem Thema entsprechend beginnt die

CD mit einem militärischen Marsch, gesungen

und ungewöhnicherweise von einer Tuba
begleitet. Weiter geht es ebenfalls militärisch,
aber für die 60er Jahre ungewöhnlich, von

atonalen Passagen unterbrochen. Ein recht

schönes, melodiöses Stück ist Elizabeth,
welches sich in In the Cabin fortsetzt.
Punishment Drill ist Spannungsmusik mit
Drums und Pauken und man vernimmt

irgendwo im Hintergrund auch indianische
Klänge.

Das beste Stück des Scores ist Quster's

March, ein grossartiges Stück Musik mit
Bläsern, Snares und einer wunderschönen

Melodie. Warum bekommen die Bösewichter
nur immer so gute Musik? Sehr schön ist auch

Theme Music - zarte Streicher begleiten ein

Piano. Overture (second act) ist eine Mischung

verschiedener schon gehörter Themen ergänzt

mit neuem Material. The Russian Dukeist ein

Walzer in dem die Tuba wieder eine grössere

Rolle spielt. Ein Höhepunkt des Scores ist mit
Washita - The last Stand zu vernehmen.

Drohende Streicher, die bald von dunklen

Blechbläsern begleitete werden, verkünden
Unheil, welches ab Mitte des Tracks durch

wechselnde Instrumentierung spürbar wird - um
dann ausgeblendet zu werden, wie es
begonnen hat. Zum Abschluss erklint das

herrliche Custer is Dead.
Sicher kein Meilenstein der
dennochein schöner Score.

   

Filmmusik,

Der zweite auf der CD enthaltene Score gehört

zu einem Western allererster Güte. EI Dorado

ist spannend, humorvoll, mit ausgezeichneten

Dialogen und zwei grossartigen
Hauptdarstellern (Wayne/Mitchum). Die Musik

ist, von der wirklich grossartigen Ballade El

Dorado mal abgesehen,nicht so überwältigend,
aber keineswegs schlecht. Allgemein ist sie
recht unterhaltsam und verströmt viel

mexikanisches Flair. Ausgezeichnet gefallen

hat mir das meldodramatische Hasta Luego.
Der Track Shoot Out erinnert eher an einen
Thriller denn an einen Western. Abgeschlossen
wird die CD mit der instrumentalen Version von

EI Dorado. Die grösste Enttäuschung an EI

Dorado aberist für mich die Vocal Fassung

von El Dorado, die nicht identisch ist mit jener

im Film. Das Original soll allerdings auf dem
Sampler From Alamo to EI Dorado enthalten

sein.
Die CD insgesamtist für jeden Westernfan und

Filmmusikliebhaber auf jeden Fall eine

Bereicherung. Sehr empfehlenswert.
Ronald Kuss Custer:. + +++

El Dorado: + ++

AIR FORCE ONE

Jerry Goldsmith
Varese (35:38 Min / 8 Tracks)
Zu Harrison Fords neuestem Film hat sich Jerry

Goldsmith zusammen mit Joel McNeely die
Lorbeeren für den Score geteilt. Leider hat es
aber McNeely im Gegensatz zu Goldsmith nicht

geschafft, seinen Anteil ebenfalls auf das

offizielle Score Album zu bannen. Schade.

Goldsmith bietet uns aber auch alleine eine

action-geladene Reise mit einem

stimmungsvollen Thema ä la Star Trek: First

Contact. Eifrige Bläser und Streicher treiben

den Score ständig voran. In seiner Konsistenz

und vibrierenden Art erinnerte mich Air Force

One auch einwenig an Rambo: First Blood

Part Il: The Mission, was aber dem ganzen

keinen Abbruchtut.
Auch nach mehrmaligem Hinhören hat die

Musik nichts an ihrer Frische und Spontanität

verloren, sondern hat in meinen Augen weiter

dazugewonnen und ist gewachsen. So z.B.
beginnt The Hijacking mit einem dunklen
Wispern um sich aufzuschwingen und die
Heldenhaftigkeit deutlichst zu untermalen.

Mir erschien die CD gerade richtig in der

Länge, da es keine Hängerhat undein wirklich
abgerundetes Bild präsentiert wird. Ein

gelungener Goldsmith!

Steve LoganKrebs ++++
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IN COLD BLOOD
Hummie Mann
Promo(54:54 Min. / 19 Tracks)

Hummie Mann ist der Komponist des

wunderschönen Orchesterscores zu The Year

of the Comet, erschienen auf Varese

Sarabande. Mann, dersich seit einigen Jahren
im TV-Business bewegt, hat mit der Musik zu
In Cold Blood nun seine zweite Promo-CD

veröffentlicht.

Der Score zu Jonathan Kaplans Film mit E.R.-

Arzt Anthony Edwards und Eric Roberts ist eine

von tiefstem Gitarrenblues geprägte Musik,

   
  

häufig ergänzt und unterstützt mit sphärischen
Synthiepads, die einen hie und da an Horners

Arbeiten zu Unlawful Entry (ein weiterer

Kaplan Film) und Class Action erinnern. Als

Intro der CD erklingt der Song Parrots,
ebenfalls geschrieben von Mann,der nahtlos in

den Score übergeht. Insgeamt ein eher
wehmütiger, düsterer Score, lichtet Mann in His

Trousseau die Stimmung mit etwas 70er Jahre
Jazz auf.
Ford A. Thaxton, der Mann hintereiner Vielzahl

von sogenannten Promotional Releases, setzt
zurzeit vieles daran, fast jeden erdenklichen

Schnipsel Musik, und sei diese noch so
unattraktiv, auf CD herauszubringen (und damit
wahrscheinlich eine Stange Geld zu machen).

Unattraktiv könnte in einem erweiterten Sinne

wohl auch für In Cold Blood gelten, der als

reines Hörerlebnis, isoliet eben auf CD,

einfach nicht allzu viel hergibt. In Cold Blood

ist ein Stimmungsscore und meine derzeitige
Stimmung vergibt nicht mehrals:
Philippe Blumenthal ++1l2

THE BALLAD OFLLITTLE JO
David Mansfield

Intrada (45:50 Min / 25 Tracks)

David Mansfield ist mit The Ballad Of Little Jo

1993 dorthin zurückgekehrt, wo er begonnen

hat: einerseits zum Western (sein erster Score

war Heaven's Gate) und andererseits zur Folk

Music. So ist denn auch die Musik

entsprechend karg, geprägt von Gitarre, Banjo

und Geige. Mal traurig und besinnlich
(Homestead, Ruth's Cure), mal wild und kräftig

(Run Little Lady, Slaughter, The Chase) werden

uns hier die Möglichkeiten eines nicht-
orchestralen Scores vorbildiich demonstriert.

Leider hängt die CD ein wenig durch - mit einer
halben Stunde Score wäre ich mehr als

zufrieden gewesen.

Steve Logan Krebs ++%

KING RICHARD AND THE CRUSADERS*

Max Steiner
Orient (65:58 Min / 6 Tracks)

Dieses Bootleg soll den kompletten Score zu

diesem Klassiker von David Butler mit Rex
Harrison enthalten. Da es sich um Original-
Aufnahmen handelt, welche digital überarbeitet

worden sind, ist die Klang-Qualität zuweilen

nicht so überwältigend. Dennoch überzeugtdie

 

Musik, zusammengefasst in sechs

chronologische Suiten, mit ihrer rauhen

Eleganz. Steiner verknüpfte mit King Richard
die edle Schwermütigkeit und Tapferkeit des
Königs, Saladdin/llderim ist aber nicht minder

ehrenvoll und stark. Die wilde Überzeugtheit
des Sarazenen und die daraus resultierenden
ungestümen Kämpfe werden von den Bläsern

getragen und weiter vorangetrieben.

Eine spannungsgeladene CD voller Heldenmut
und hoch ausschweifenden Cues!

Steve Logan Krebs ++++

NZ0
[371toNo)
Jerry Goldsmith

Varese VSD-5848 (67:39 Min. / 18 Tracks)

Die Fox Classics-Serie von Var&ses Sarabande

 

läuft auf vollen Touren. Nach mehreren
Versuchen den von vielen als originellste

Filmmusik aller Zeiten umschriebenen Score zu
Planet of the Apes auf CD herauszubringen,

steuert jetzt die wohl endgültige
Veröffentlichung unser Regal an, das bei
einigen von uns schon von zwei andere Alben

geziert wird: die kümmerlich klingende, von der
LP aufgenommene SLC-Disc und die mit

weitaus besserem Klang und einem gesuchten,

bisher unveröffentlichten Track (The Hunt)

ausgestattete Intrada Scheibe.
Die hier zur Rezension vorliegende CD enthält

denngleich 5 erstmals auf Tonträger publizierte
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Stücke: Crash Landing, The Searchers, The
Trial, The Intruders und The Revelation (Part Il)

sowie quasi als Bonus eine 16:27 Minuten

dauernde Suite aus Escape from the Planet

of the Apes, der erst vor wenigen Monaten als
Bootleg erschien (siehe Film Music Journal 11).

GegenüberderIntrada CD, die eine Spieldauer
von knapp 31 Minuten hatte, darf sich diese
Wiederauflage mit rund 20 Minuten mehr Musik

aus Planet of the Apes durchaus sehen

lassen.
Es ist müssig über die Qualitäten von Planet of

the Apes zu schreiben, wurde doch schon

überall in der schreibenden Filmmusikwelt

darüber Lob über Lob gesprochen.

Unzweifelhaft ist auch die Tatsache, dass die
Musik selbst heute noch eine der zeitlosesten
überhaupt ist. Goldsmith rhythmisch
angordnete, vonallerlei Perkussion umgebener

und mit agressiven Bläserattacken
ausgestattete, atonal anmutende Komposition
ist als Hörerlebnis aber sicherlich nicht

jedermanns Geschmack und deshalb für einige
nur oder gerade von Sammlerwert.

Nichtsdestotrotz möchte ich meine

persönlichen Highlights der Musik nennen, zu

denen vor allem die fantastischen Actiontracks
The Clothes Snatchers, No Escape und The

Hunt, aber auch die Premiere von Crash

Landing zählen. Man bedenke, sämtliche zu

vernehmenden Klänge, mögen sie auch noch

so unirdisch anmuten, sind akustischer Natur.

Im Gegensatz dazu steht der wesentlich

gemässigtere Score zu Escape from the

Planet of the Apes, der bei mir immer wieder

eine Mischung aus Spaghetti-Western mit
affigen Darstellern und zeitgenössisch jazzigem

Ambiente hervorruft, nicht ohne einige der

wirklich spassigen Passagen ausser Acht zu
lassen.

Wie auch immer, die CD gehört in jede

gutsituiete Sammlung und eingehendes

Zuhören, vor allem beim ersten Teil, sind mehr

als gefragt.
Die informativen Liner Notes des Booklets

stammen von Jeff Bond, seines Zeichens

ständiger Mitarbeiter von Film Score Monthly.

Ph. Blumenthal + + + + + (Planet ofthe Apes)

++ (Escape)

 

LORCA *

Marc McKenzie

Promo CD (55:07/19 Tracks)
Eröffnet wird die CD durch die Ouvertüre For

Love of a Poet, welche die wesentlichsten
Themen des Scores vereint. Eines davonist

das Main Title, das durch geschreiartigen
Flamencogesangeröffnet wird, um dann in ein

sehr melodiöses und episches symphonisches
Motiv überzuleiten. Dabei verleiht der Gesang
der keineswegs spanisch klingenden

Komposition einen zusätzlichen emotionalen
Gehalt. Ein weiteres Hauptthema ist das
wunderschöne, sanft-liebliche und schon fast

 

ein wenig verträumt klingende Ricardo’s

Theme, welches im Verlaufe des Soundtracks
in unterschiedlicher Instrumentierung mehrmals

erklingt. Auch in den Actioncues wie A
Thunderstorm is Brewing gelingt es Mark
McKenzie eine tolle Melodie
aufrechtzuerhalten, was das bereits
energiegeladene Stück noch kraftvoller

erscheinenlässt.
Zur Zeit ist der Score leider nur als Promo-CD
erhältiich, doch Gerüchten zufolge (und
natürlich mit etwas Glück) wird das Album zum

Filmstart in den Staaten offiziell veröffentlicht
[wie es denn auch tatsächlich geschehenist,

erhältlich bei Intrada}. Dieser Soundtrack sollte
in keiner Sammlungfehlen und Mark McKenzie
ist ohne Zweifel en Name, den man sich

unbedingt merkensollte.
Patrick Ruf ++++%

BARRYOLA : BORN FREE & THE DEEP *
John Barry

Bootleg (67:44 Min / 14 Tracks)
Dieses Bootleg beinhaltet den Score zum Film

Born Free sowie eine Adaption der Musik zu

The Deep als Ballet. Soweit ich weiss, handelt

es sich bei den knapp vierzig Minuten Born

Free um den Inhalt (samt Song) der seit

langem vergriffenen LP. Die Tonqualität ist

leider ein wenig dumpf und es könnendeutlich

die Mängel der Quelle festgestellt werden.
Nichtsdestotrotz macht es Spass, einen jungen

Barry in Hochform zu erleben (z.B. The Hunt

oderFlirtation).
Schon bedrückender und spezieller ist da The

Deepoder Return To The Sea - 2033 A.D., wie

der Track heisst. Der Score ist einmal als Suite

über zwanzig Minuten und einmal als Theme

vertreten. Leider ist hier die Tonqualität auch
nicht gerade rosig. Eingänglich zwar noch
mysteriös und leichtfüssig, wechselt sich der

Trend der Suite aber schon bald in ein trübes

Unterwasserbild. Wenig Blech dafür aber
Streicher und ein eher nerviger Synthesizer

bestimmen die Richtung, zwischendurch

ertönen ein paar vereinzelte Holzbläser. Träge
siecht die Musik über lange Strecken daher,

hier und da ein Lichtblick, der einen Farbtupfer
zu setzen vermag. Wer sich nach der Suite mit

dem Theme from The Deep belohnt wähnt, der

soll sich vorsehen: zwar tönen die ersten
fünfzehn Sekunden wie die Erlösung, was
danach kommt gehört eherin die Disco!
Steve Logan Krebs Born Free++++

The Deep + + %

MURDER IS MY BEAT

CLASSIC FILM NOIR THEMES AND SCENES
Rhino R2 72466 (18 Tracks/56:03)

Der Sampler des Jahres? Nun, so schien es

vor Beginn der Vorführung. Ein erster Dämpfer

stellte sich ein, als die Dialoge anfingen (nach
einer Minute) - und nicht mehr aufhörten. Der

Sampler des Jahres? Mitnichten. Rhinos neue
Kompilation schraubt die Erwartungen in eine

sauerstoffarne Höhe - und kommt darin um
(bzw. motiviert derart schiefe Metaphern). Ein

Beispiel, es steht für viele, soll das Ausmaß

des Jammerserläutern. Man hätte kaum darauf
gehofft, Andre Previns vitale Vorspannmusik

zum Van Johnson-Krimi Scene of the Crime

(1949) jemals auf CD zu erhalten. Dasist einer

jener Titel, die man deshalb aus dem TV
aufnimmt und auf Cassetten hortet. Letztere
bitte noch nicht wegwerfen. Die Tonqualität der

CD ist auch nicht viel besser als das, was man

daheim zuwegebringt. Das Problemliegt jedoch

anderswo. Previns knapp 80 Sekundenkreisen
- vor einem semidokumentarischen
Hintergrundbild mit weißbekitteltem Mann, der

zwecks ballistischer Erkundung in einen
Heuhaufen schießt - um einen Moll-Marsch, wie
ihn damals auch Max Steiner gern komponiert
hat. Als teils isoliertes, teils sich dazu

gesellendes Element vernimmt man überdies

achtungerheischende Fanfaren, auch diese von
Moll-Akkorden eingehüllt. Auf der CD fehlen

jedoch die ersten 15 Sekunden des Films, in

denen man wohl den MGM-Löwenbrüllen hört,
aber auch schon Previns Musik in ihrer sich
formenden Anfangsphase. Ein ungeschickter,
hörbarer Schnitt läßt den Track auf der CD

anlaufen. Dem Löwen wollte man wohl
entgehen - und fiel in die Grube des
Selbstwiderspruchs. Denn die CD besteht doch
überwiegend aus Geräuschen und Dialogen,
gleich einem jener Kultvideos aus den USA,

welche nur Trailer enthalten. Schön, schön,

Humphrey Bogart, Mary Astor und Sidney

Greenstreet in The Maltese Falcon reden zu
hören, schaurig, wenn die besoffene Claire

Trevor in Key Largo ein erzwungenes „Lied“

anstimmt. Häufig genug hört man nach dem
Main Title einen willkürlichen Zusammenschnitt
von Höhepunkten, coolen Dialogen, Auto- oder

Revolvergeräuschen - und auch etwas Musik,
oft dann abgeblendet, wenn es interessant
wird. Jedenfalls führt die Angabe „Main Title“ in

den meisten Fällen in die Irre. Schade, denn es

hätte doch genug Stücke gegeben, um eine

ganze CD zufüllen. Laura hat man schon x-

mal, The Maltese Falcon, Dark Passage und

White Heat finden sich auf der attraktiven

RCA-CD mit Neueinspielungen der vierziger

Jahre-Scores. Crossfire wiederum soll

angeblich den Main Title enthalten, welchen

man von Cloud Nines Roy Webb-Anthologie
kennen könnte. Stattdessen geht es hier vor

einer Bigbandkulisse gleich mit dem Geplapper
los. Vielleicht war das aufwendige, schön

bebilderte Booklet schon fertig, ehe der CD-
Inhalt festgelegt wurde?

Musik: bisweilen

Claire Trevor: 3,5 Promille

Konzeption: in Abwesenheit von
Gehirnvorgängen

Schnitt: reinste Willkür

Gesamteindruck: + (mit Wohlwollen)
Matthias Wiegandt

LIVING IN PERIL *
Randy Miller

Promo(40:44 Min. / 16 Tracks)

Mit einer Mischung aus Herrmannesquer

Quirligkeit und etwas Rent-a-Cop beginnt diese

als Promotional Release erhältliche CD. Living

in Peril ist ein routinierter Genrescore aus dem

Bereich Thriller/Action von Randy Miller, der

zuvor mit orchestralen Werken wie And You

Thought Your Parents Were Weird oder
Hellraiser Ill: Hell on Earth auf sich

aufmerksam machte.

Die einführend erwähnte Verwandschaft zu

Bernard Herrmann reisst den ganzen Score
hindurch nicht ab. Sich wiederholende 4-

Notenmotive des Klaviers dienen als Grundlage
für einsetzende Streicher und sorgen für

zunehmende Spannung (Walter's Panic).

Überhaupt ist Millers Komposition recht
streicherlastig, hie und da unterstützt von

langanhaltenden Akkorden des Blechs, auch

mal in gestopfter Ausführung. Living in Peril

bietet viel Bewegung, so dass ansonsten

monoton klingende, suspensträchtige Stücke

wie Trucker's Threats immer wieder für neuen

musikalischen Stoff sorgen.

Das eigentliche Problem von Living in Peril
liegt denn auch nicht in der musikalischen

Qualität, die ausgesprochen hoch ist, als
vielmehr an fehlender Thematik oder einer
eingängigen Melodie, die zum reinen

Hörgenuss halt doch auch mit dazugehört.
Randy Millers Musik bietet in dieser Hinsicht
einfach nicht genügend, als dass man sich
wiederholt die Scheibe anhören könnte.

Actionstücke wie Harrison Reveals oder
Rooftops laden zwar zu rhythmischem
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Mitwippen ein, mehr aber auch nicht. Wie
bereits gesagt, eine routinierte, durchaus
qualitativ ansprechende Musik, leider ohne

Persönlichkeit.
Philippe Blumenthal +++

G.l. JANE

WRIELUESIA ZELTE
Hollywood Records (47:29 Min / 10 Tracks)

Ein Stückchen besser als Jerry Goldsmith bei
L.A. Confidential erging es Trevor Jones mit

seinem Score Anteil auf der CD zu Ridley
Scotts G.l. Jane. Er darf mit ganzen 20
Minuten 49 Sekunden glänzen. Diese drei

Tracks, welche ganz im Stern der „Tough

Woman" stehen, sind reisserisch orchestriert
und eingespielt. Souverän halten die

Blechbläser die Stellung und lassen die
Streicher, unterstützt durch Synthesizer,
elektrischer Gitarre und Perkussion, die
Stimmung vorantreiben. Conspiracy wächst
nach kurzer Pause weiter und wartet mit

heroischen Wendungen (ähnlich wie bei The

Last of the Mohicans) auf. Auch eine gewisse

Hans-Zimmer-Reminiszenz ist zu spüren, so
ungefähr 5 Minuten nach Beginndes Tracks.

Time To Reflect ist die Ruhe vor dem Sturm,

welcher mit Endurance ausbricht. Ein Stakkato

an wilder Entschlossenheit reisst den Track vor
sich hin. Ein leiseres Mittelstück wirkt wie ein

Waffenstillstand, erfüllt von bitteren

Erinnerungen. Jedoch währt dies nur kurz um

dann im militärischen Schlussbouquet

vertrieben zu werden.

Steve Logan Krebs +++ %

Rn
RER

 

PSYCHO
Bernard Herrmann

Varese VSD-5765 (61:10/40 Tracks)

Ohne Zweifel zäht Psycho zu den

schwärzesten Werken von Meister Hitch. Ob
die  "grauslig"-gute Mordszene jemals

übertroffen werden wird, ist fraglich. Es erstaunt
wohl ein wenig, dass der Regisseur diese
berühmte Dusch-Szene erst ohne Musik, nur

mit gurgelnden Wassergeräuschen unterlegen
wollte. Da ihm aber Herrmann mit seinen

kreischend-nervigen Geigen einen teuflisch-
guten Vorschlag unterbreitette, konnte

Hitchcock nicht anders - und er hat recht getan,
den musikalischen Vorschlag von Herrmann

schlussendlich zu verwenden. Zu hören ist

diese einmalige Mordmusik in The Murder.

Ich gebe zu, dass ich zum Vergleich die LP
(Unicorn RHS 336) aus dem Jahre 1975

beigezogen habe, wo Herrmann mit dem

National Philharmonic Orchestra die Filmmusik

einspielte. Das gleiche Material findet sich auch
auf der CD, wobei einzig ein einzelner Track

neu dazugekommenist: Cleanup.
Im CD-Booklet (englisch) ist zu lesen, dass die

erwähnte Herrmann-Einspielung damals auf
Kritik gestossen sei, da diese zu "lethargisch"
und "schwerfällig" ausgefallen sei. Es mag
vielleicht einzelne Passagen geben, wo die

     

hohen Streichinstrumente (die Musik ist nur für

Streichinstrumente geschrieben) etwas quälend
wirken, doch gerade diese eigenartige
Stimmung gefällt mir in der Herrmann-
Einspielung. Doch lassen wir dieses
Gegeneinanderausspielen. Die schottischen

Streicher des Royal Scottish National
Orchestra verdienen ein Lob, Joel McNeely

darf zu seinen Einspielungen gratuliert werden.
Psycho for ever! Und jetzt, da die Nächte
wieder länger und schwärzer sind, solite man

vielleicht auch wieder einmal den Film in aller
Ruhegeniessen...

Zum Schluss noch ein PS: Herrmann sagte,

dass es seine Absicht gewesen sei, die
schwarz-weissen Bilder mit einem "schwarz-
weiss-Score" zu untermalen.

Andreas Schweizer ++++

COPLAND
Howard Shore

Milan (40:44 Min / 12 Tracks)

Howard Shores Musikschaffen bewegt sich des
öfteren im Bereich der Dramen und weniger im

Land der Actionfilme. So ist auch Cop Land

von der schwermütigen Sorte, klar demonstriert
von den bleiernen Bläsern und den weit

entfernten Dudelsäcken, welche in All Dressed
Up In Blue die CD einläuten. Diese

Zurückhaltung, eine skizzenhafte Darstellung
der Ereignisse, wird ergänzt durch Streicher,

welche sich nur vorsichtig an die Szenerie

heranzuwagen scheinen (Local Boy Saves
Drowning Teen).

Cop Landist ein düsteres Before And After,

eine dumpfe Elegie, welche getragen wird von

unwilligen Bläsern und Pauken (Mashed

Potatoes Don't Mean Gravy). Schwere Kost für
die grauen Tage.

Steve Logan Krebs ++++

   

  

 

  

A PATCH OF BLUE
Jerry Goldsmith

Intrada MAF 7076 (31:47/19 Tracks)
Intrada sei Dank für diese längst überfällige

CD-Veröffentlichung. A Patch of Blue aus dem

Jahre 1965, nominiert für ingesamt 5 Oscars
(darunter auch eine Nomination für die beste
Musik) ist ein feinfühliger, zerbrechlich

anmutender Score. Das berühmte Hauptthema
mit den Soloeinlagen von Klavier und Violine

eröffnet die in filmdramaturgisch
chronologischer Reihenfolge aufgebaute CD.

Goldsmith, seinerzeit für eher unübliche

Instrumentationen bekannt, benutzt neben

einem kleineren Streicherensemble, E-Bass,
Mundharmonika und Holzbläsern auch ein

Altsaxophon, das er sehr dezent einzusetzen
vermag (zu Beginn von Chores zu hören). In
Thataway führt der Komponist den typischen

60er Jahre E-Gitarren-Sound ein,
unaufdringlich und wie in vielen seiner

damaligen Westernscores zu hören.
Einer der bekannteren undvielzitierten Tracks

von A Patch of Blue ist Bead Party, der die

Szene untermalt, in der die blinde Selina und

der von Sidney Poitier gespielte Gordon
gemeinsam Perlenketten fabrizieren. Hier

betont Goldsmith mit Woodblocks und

Kastagnetten jede einzel aufgesteckte Perle

und sorgt gleichzeitig für die dramaturgisch

wohlgepasste,vitale Untermalung.

Mit Help Me kehrt erstmals die bedrückende
Stimmung des Filmdramas in die Musik ein.

Schwere Streicherfiguren sorgen für ein
unwohles Gefühl, akzentuieren die dramatische
Wendung, die sich im Film leise

vorangekündigt hat.

Goldsmith’ facettenreiche, perfekt eingesetzte
Musik verleiht dem bemerkenswerten Film von
Pandro S. Berman die ideale Stimmung. Als
Hörvergnügen funktioniert die CD etwas
weniger gut, da viele der Tracks mit einer

Dauer von um die ein bis zwei Minuten

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

ausgestattet sind. Obwohl Goldsmith sein

Hauptthemaäusserstkreativ variiert, bildet sich
keine genügend abwechslungsreiche Musik,

weshalb die Laufzeit von rund 32 Minuten
geradezurichtig erscheint.

Diese definitive CD-Auflage der Musik
unterscheidet sich deutlich in Klang und
Laufzeit von der mühsamen Mainstream-CD
und in der Namensgebung der Tracktitel und
Chronolgie vonder Citadel LP.

An der sauberen Klangqualität ist kaum
herumzumäkeln und das Bookletist hinsichtlich

Score- und Komponisteninfos ausgezeichnet
gestaltet.

Philippe Blumenthal +++ +

FF
Hans Zimmer

Dreamworks (54:43 Min / 5 Tracks)

Zum ersten Film der neuen Firma Dreamworks

hat deren „Head of Music“ gleich auch den
Score abgeliefert. Diese CD, weiche es

übrigens auch als Promo CD (ohne
zusätzlichen Inhalt, dafür aber andere
Aufmachung) gibt, ist ein reich orchestrierter

Actionscore. Für einmal hat Zimmernicht auf
Musik aus der Konserve, sondern auf ein

Orchester mit Chor zurückgegriffen. Dennoch

ist natürlich der Synthesizer in jedem Track
vorhanden. Trains ist denn auch ein

Startschuss für eine actiongeladene tour de
force, welche sich über weite Teile des Albums

erstreckt. Zuweilen lehnt sich das ganze stark

an Scores wie The Rock, Twister, Broken

Arrow und wie sie alle heissen an. Auch The

Hunt For Red October schlägt im Choranteil

deutlich durch. Somit kommt denn auch wieder

die alte Frage auf, wer komponierte hier was?

Bei Poledouris stellte sich die Frage für Red

October nicht, wenn ich mir aber die

Mitarbeiter an Peacemaker im Booklet genauer

anschaue, stelle ich fest, dass Gavin
Greenaway (er komponierte übrigens Track 2

auf der CD), Harry Gregson-Williams und Jeff
Rona wieder mit von der Partie sind. Dazu
kommendrei weitere Assistenten für Zimmer.

Trotz meinen etwas ungemütlichen Ausführen
kann ich ernsthaft sagen, dass mir

Peacemaker im Gegensatz zu ähnlichen

Produkten bedeutend besser gefallen hat.
Konsistenter war hier nämlich der gespannte

Bogen, kurzweiliger und vor allem melodiöser.

Ein gutes Beispiel hierfür ist Chase. Schnell

wird hier ein beachtliches Tempo aufgebaut
und auch gehalten. Bläser, Streicher und der

Chor werden durch den Synthie gefordert und

herumgepeitscht um nach etwas über 17
Minuten auf und ab einen kurzen
Zwischenstopp vor dem CD-Finale

Peacemaker einzulegen.

Steve Logan Krebs +++ %

   

UPON THIS ROCK *

Michael J. Lewis

Promo (44:17 /13 Tracks)

Michael J. Lewis, der bis anhin ein wenig
berauschendes Dasein in Sachen erhältlicher

Filmmusiken auf Tonträger verzeichnete, darf

seit seinen diversen Eigenveröffentlichungen

(Promos) wie dem grandiosen 2CD-Sampler

Film Music 1969 - 1994 oder The Medusa

Touch als eines der „blühendsten“

Mauerblümchender Szene bezeichnet werden.
Mit dem grossinfonischen, äusserst „klassisch“

anmutenden Werk Uponthis Rock setzt Lewis

nun einen glänzenden Höhepunkt. Mit dem

bombastischen Titles eröffnet die CD undlässt

den Hörer bis zum Finale nicht mehr los.
Dazwischen liegen 44 Minuten

abwechslungsreicher, klanglich fulminanter,
teils fast pastoraler Musik, die man am ehesten
mit Krull oder Goldsmith” Agony and the

Ecstasy vergleichen könnte.
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Upon this Rock ist ein wunderbares

Klangerlebnis, das meinen Informationen

zufolge eine dokumentarische
Entdeckungsreise rund um die St. Peters
Kirche in Rom beschreibt. Wenn dem soist,

scheint Lewis den Nagel durchaus auf den Kopf
getroffen zu haben. Prächtig, unvergänglich

und kurzweilig.
Philippe Blumenthal +++++

SOUND KALEIDOSCOPE

Martin Böttcher

Motor Music 539 107-2 (77:08/25 Tracks)
Böttcher un-winnetoued. Wer's nicht glauben
will, muß hören. In den Karl-May-Filmen hatte
Martin Böttcher unmöglich die Gelegenheit, alle

seine Vorbilder durchschimmern zu lasssen.
Denn Winnetou kämpft oder lächelt, aber er
swingt nicht. Anders Martin Böttcher. Musik aus

deutschen Klamotten der 60er und 70er ist
happy, begeistert, übermütig, kindisch, dann
soft, sentimental, langatmig. Motor Music

macht's möglich: Hier erblicken fast durchweg

CD-Erstveröffentlichungen das Licht der Welt.

Im Katalog steht zwar der Satz "Easier kann

Easy Listening nicht klingen." Aber das geht

schon noch. Böttcher hat viel easiere Sachen

gemacht als das vergleichsweise harte
Sonderdezernat zum Beispiel. Und die

Tatsache, daß das ausführliche, liebevoll

zusammengestellte und exzellent bebilderte
Booklet in Englisch verfaßtist, läßt den Schluß

zu, daß es für den internationalen Markt
konzipiert wurde. Martin Böttcher hat
international durchaus zugkräftigere Titel

arrangiert als Einsam oder das Albinonische

Adagio. Doch wäre diese CD nicht

herausgekommen, dann würde nicht nur ein

beträchtliches Stück in der Diskothek des
Sammlers fehlen. Uns wäre auch das zweite

Gesicht des Martin Böttcher vorenthalten
geblieben, das des Jazzmusikers. Also wieder

einmal eine CD, zu der man sagt: "Schön, daß

es dich gibt."

Gordon Piedesack +++++

   

 

FRIENDLY PERSUASION

Dimitri Tiomkin

Varese (33:15 Min / 10 Tracks)

Varese macht uns hier mit dieser CD ein

klassisches Stück Americana aus dem Jahre
1956 zugänglich. In einem schmucken Paket
(inklusive interessanten Liner Notes) wird uns

bewiesen, wieso der Russe Dimitri Tiomkin so
lange mit an der Spitze des Feldes tätig war.

Seine symphonischen Fähigkeiten bescheren
uns Tracks voller Enthusiasmus und sanfter

Freundlichkeit (Main Title - Little Jess And
Samantha) und tongue-in-cheek Frechheit

(Carriage Chase). Das Main Theme ist
meisterhaft in beide reich geschmückten

Teppiche eingewoben und erscheint mal
ansatzweise oder in kompletter Form. Die

Bläser und Streicher sind spielfreudig. In einem

stolzen Gang bewegt sich die Musik im Track
Villagers Gallopng To The Battle - wir
erkennen das Lied Glory Glory Hallelujah

versteckt in einer kurzen Passage, das Tempo

erinnert an The Alamo in seiner

Unaufhaltsamkeit. Aber auch hier erscheint uns
das Main Theme wieder. Weitere Tracks sind

die wunderbaren Cues The Battle - Josh's

Horse Returns Home, The Trip To Ohio und
Love Scene In The Barn - Coax Me A Little -
Thee I Love. Allesamt Beispiele für die

bestechende Genauigkeit und Leichtigkeit von

Tiomkin, Emotionen zu erwecken! Bravo!
Wenn man denn zum Schluss noch ein wenig

ränkeln will, so sei das unglückliche
Sequencing erwähnt, was unter anderem auch

dazu führt, dass der End Title schon in der
Mitte ertönt.

Steve LoganKrebs ++++%

FRONTIERS

LET]

Varese VSD-5871 ( 47:40 Min. / 12 Tracks)
Von Jerry Goldsmith gibt es gegenwärtig nur

schwierig zu erstehende - und somit meist
sauteure - Compilations: die SPFM-CD, Jerry

Goldsmith with the Philharmonia und die

japanische Doppel-CD mit Stücken aus dem

Varesekatalog.
Nun präsentiert uns der Altmeister in
Zusammenarbeit mit Robert Townson eine

brandneue Einspielung mit dem fabelhaften
Kiangkörper des Royal Scottish Orchestra.
Entsandenist ein Album mit diversen SF-Titeln,

bekannteren und unbekannteren Ursprungs. Zu

Baar

 

ann

den vielgehörten unter diesen Nummern zählen

sicher die End Title aus Star Trek: First

Contact, Total Recall (Main Title) und Alien
(End Title). Schön, dass Goldsmith aus dem

ersten Teil der Star Trek-Saga das heroisch

anmutende Stück The Enterprise aussuchte.

Begeistert aber war ich vor allen Dingen von

der herrlich diabolischen Overture aus Twilight

Zone - The Movie, grandios gespielt vom

schottischen Weltklasseorchester. Überaus

gelungen sind auch die 10 Minuten aus

Logan’s Run (The Monument und End of the

City), die Main Title aus TheIllustrated Man

sowie die Welturaufführung von Damnatian

Alley (Main & End Titles). Besonders kraftvoll

ist das Voyager-Thema ausder gleichnamigen

TV-Serie sowie das Main Title aus Capricorn

Oneausgefallen.

Leider fält das eigentlich pulsierend

vorantreibende Titelstück aus Total Recall in

seiner konzertanten Version ab. Hier macht
sich das fehlen einer grossen, wesentlich

stärkeren Perkussionssektion und

insbesondere die Absenz der elektronischen
Klänge negativ bemerkbar. Frontiers ist ein

Mussfür alle Goldsmith- und SF-Fans und ein
heisserTip für alle anderen.

Philippe Blumenthal ++ ++

THE HEARTIS ALONELYHUNTER
David Grusin
WB Japan WS 1759 (38:35/15 Tracks)
Die sechste (Kino)Filmmusik aus der Feder von

Dave Grusin wurde von einigen Fans seit
langer Zeit erwartet und ist nun nach gut 30

Jahren als Japanimport auf CD erhältlich.

Der durchwegs symphonische Score, bei dem

jegliche Jazzeinflüsse fehlen, wird durch das
Main Title eröffnet, welches sich durch einen

sehr barocken Einschlag in Form von Cembalo-
Klängen auszeichnet. Dieses charakteristische

Motiv ist nicht nur im Verlaufe der Partitur
immer wieder zu hören, sondern verleiht ihr

auch einen lieblich-reizenden, verträumten
Anstrich. Die vorwiegend romantische

Stimmung wird lediglich in der zweiten Hälfte
von Married People und in Growing Pains

durch popige Rhythmen abgelöst.

   

Abgerundet werden Grusins Kompositionen,

welche gut 21 Minuten ausmachen, durch

mehrere Songs, die leider über das ganze
Album verstreut sind.
Patrick Ruf ++%

ALL THE BROTHERS WERE VALIANT

Miklos Rozsa

Prometheus (49:10 Min / 17 Tracks)
1953 komponiert, hat dieser Score trotz den

seither vergangenen Jahrzehnten nichts an
seiner Frische und Lebhaftigkeit verloren. Ein
reich orchestriettes Werk des Meisters,

welchesleider noch nicht die verdiente Ehrung

erhalten hat, bietet All The Brothers Were

Valiant eine kurzweilige Mischung aus Action

und besinnlicheren Momenten. So wird denn
mit dem Main Title auch gleich das Hauptthema
eingefühtt, welches in verschiedenen
Variationen immer wieder auftauchen wird.

Wohlig zumute wird es einem bei wunderbar
nostalgischen Tracks wie The Boat, Full Sail

und High Sea: eine Batterie von Streichern und

Bläsern bauenhier weiter auf dem Main Theme
auf und verwandeln es in einen Triumph! Zu

recht kann abersicherlich gesagt werden, dass

in  Sightseeing/Pursuit/Capsized bekannte

Seeschlacht-Motive von Rozsa zum Vorschein

kommen und den Ausgang erahnenlassen. Die

Ungestümheit der Bläser, dicht gefolgt von
einem Netz an Streichern und Pauken lassen

dies aber nicht mehr wichtig erscheinen. Love
& Pride sowie The Girl sind beides romantische
Tracks mit einem Touch Mystery. Dieses

Ungewisse dringt auch deutlich im Iyrischen
The Island durch. Die folgenden Tracks (z.B.

Abduction, Fright, Ashamed) sind ein Ausflug in

die melancholische Welt des Miklos Rozsa,
kulminierend im Cue Showdown/Mutiny/Fight,
welcher dann aber neben bleiernen Streichern

und verhaltenen Bläsern zurückfindet in eine

zornige Dynamik, wo sich Melancholie und Wut

schliesslich entladen.

Steve LoganKrebs ++++%

THE BATMANTRILOGY

Elfman, Goldenthal, Hefti

Conducted by Joel McNeely

Varese VSD-5766 (50:18 Min. / 22 Tracks)

Nicht gerade eine der notwendigsten
Veröffentlichungen bildet diese Neueinspielung

dreier Batman Scores und des funkigen TV-

Themas von Neil Hefti. Vielleicht hätte man
noch ein Weilchen zuwarten sollen und die

bisher unveröffentlichte Musik Goldenthals zu

Batman & Robin als Zückerchen einbinden

sollen. Wie dem auchsei, die hier vorgestellten
Stücke sind allesamt auf den bisherigen

Scoreveröffentlichungen enthalten, so dass
einem als Überraschung „nur“ Joel McNeelys
Interpretation bleibt. Diese jedoch ist wahrlich
nicht von schlechten Eltern. Das Royal Scottish

National Orchestra agiert gewandt und
fehlerlos, es ist eine Freude Auszüge aus

Danny Elfmans Musiken zu Teil 1 und 2

(Batman, Batman Returns) in einer wahrhaftig

gelungenen Einspielung nochmals geniessen
zu können. Etwas durchzogener ist meiner

Ansicht die Stückauswahl von Batman

Forever, richtig schräg hingegen kommt als

BonusNeil Heftis Thema zur albernen TV-Serie

aus den Sechzigern.
Varese Sarabande beweisen erneut, dass sie
den Standart in Sachen Wiedereinspielungen

hoch anzusetzen verstehen.

Philippe Blumenthal +++ %

   

  

  

  

WAY OUT WEST
Music and Dialogue

LHOST 1CD (63:00/15 Tracks)
Im grossen Musikhaus "Virgin" in Edinburgh
habe ich drei "Laurel & Hardy"-CD's aus der
Menge von Tonträgern gefischt: Schwarz-weiss

Fotos der beiden Komiker erfreuen den
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Wühlenden und die Beschriftung "Music and
Dialogue" macht neugierig. Um was genau für
ein Label es sich da handelt, weiss ich nicht,

Informationen zu deneinzelnen CD's sind keine
vorhanden. Die Aufnahmen wurden - soviel

scheint klarzusein - einfach aus den Filmen
übernommen, also auch etwelche Dialog- und
Musikpausen. Da hört man einfach Geräusche

- oder gar nichts. In Way out West erfreuen

natürlich die Song-Szenen: Die eine vor dem
Saloon und diejenige an der Bar ("In The Blue
Ridge Mountain of Virginia"). Ob dies jedoch
bereits genügt, um sich die CD anzuschaffen?

Ich würd dies mit einem vagen Ja
beantworten. Die Tonqualität ist mässig, eine

Auflistung der einzelnen Tracks ist leider nicht
vorhanden.

SONGS AND DIALOGUE

Music and Dialogue

MESS CD4 (60:25/13 Tracks)
Diese CD bietet einen Querschnitt durch eine

Anzahl von "Laurel & Hardy"-Filmen aus den

30er-Jahren, wobei einfach einzelne Szenen

(analog Film) zu hören sind. So beispielsweise

die ersten Musiktakte aus Fra Diavolo (1933)

mit der Stimme von Dennis King.

Abgeschlossen wird die CD mit einer Live-
Bühnen-Nummer namens "Wedding Night",

wobei das lachende Publikum auch zu hören

ist.
Diese CD - wie auch die beiden anderen -
dürfte vermutlich wohl eher den
"Laurel&Hardy"-Sammlerinteressieren.

Auch hier ist die Tonqualität mässig und

einzelne Zeit/Trackangaben stimmen nicht mit

dem ansonstentextlosen Booklet überein.

SONS OF THE DESERT
Music and Dialogue

LHOST 2CD (64:05/1 Tracks)
Die Scheibe ist in keine Tracks unterteilt, so
dass einfach der ganze Film auf einer CD zu
hörenist, was nicht gerade viel Sinn macht.

Wie schon .erwähnt, findet man in den drei

Booklets lediglich zwei-drei schwarz-weiss

Fotos der beiden Künstler. That's it!
Andreas Schweizer \Way out West ++

Songs and Dialogue + %
Sons ofthe Desert +

THE END OF VIOLENCE

[AL14

Outpost(58:52 Min / 18 Tracks)

Define Violence heisst der erste Track auf Ry

Cooders Score CD zum Wim Wenders Film

The End Of Violence. Währenddem ich mir

das Album (es gibt übrigens auch eine Song

Sammlung) anhörte, kam mir irgendwann der
Gedanke, dass sich hinter diesem „coolen"
Titel auch gleich der Schlüssel zur CD verbirgt.

War in Last Man Standing noch eine

thematische Verwandschaft der einzelnen
Tracks vorhanden, so ist dies hier nur noch

bedingt gültig. Akkordeontöne quälen sich Seite
an Seite mit dem Markenzeichen von Cooder,

der Gitarre. Frech und unangenehm,
angereichert mit Synthesizer, Trompete und

Flöte, werden hier Bilder im Herzen des

Zuhörers erzeugt, welche dem Titel des ersten

Cues näher und näher kommen.

Es ist kein schönes Album, was uns Cooder da

präsentiert. Das war beispielsweise
Goldenthals Heat eigentlich auch nicht -

dennoch überzeugte mich dort das Gesamtbild
viel mehr. Abwechslung muss nicht gleich

Chaos sein - und Violence... ist chaotisch,

verworren, ziellos. Und dennoch verstecken
sich hinter der zuweilen lauten und schreienden

Fassade unbestreitbar Teile einer Musik, die
anspricht (Define Violence, Mathilda, A Night In
L.A., What A City, The End Of Violence-End
Title) und gehört werdenwill.

Steve Logan Krebs +++

PATTON / TORA! TORA! TORA!
er

Varese VSD-5796 (46:54 Min. / 19 Tracks)

Für viel Gesprächsstoff sorgte die Einspielung
der legendären Musik zu Patton mit dem
bewährten Royal Scottish National Orchestra.

 

Viele empfanden die ohne Echoplex

aufgenommenen, live gespielten
Trompetentripleten als unadäquat, andere

versagten ob einigen fraglichen Musikschnitten
dem Werk ihren Zuspruch und wieder andere
bemängelten die Disproportionen betreffend

Lautstärke (bereits bei Shadow of the Empire

ein Problem). Ich kann eigentlich nur den

letzten Punkt als wirklich problematisch
bezeichnen. Die Einspielung perse ist prächtig,
der miserable Schnitt bei 1:33 im Track

German March sicher unverzeihlich, aber
Goldmith' Version mit den „Livetrompeten“ eine

erfrischende Variante. Wozu bräuchte man
Neueinspielungen, wenn dem Dirigenten, der in

diesem Fall auch gleich der Komponist des

Werkesist, keine Freiheit in der Interpretation
gelassen wird.

PA]     TOR:    
  
  

 

i

JERRY GOLDSMITR
awere

Patton ist ein Klassiker der Filmmusik. Der

geschickte und verhältnismässige Einsatz der

Musik im Film ist legendär (und
oscarnominiert); der sich vorbildiich als

Hauptthemadurch den Score ziehende Patton-

Marsch ein herrlicher Evergreen, welcher mir
ganz besonders in Variationen wie in Entr'acte

oder Attack ein freudiges Mitwippen entlockte.

Als prächtiger Bonus stehen fünf Tracks aus

Tora! Tora! Tora! auf dem
Abschlussprogramm der Disc. Dass in diesem

ebenfalls aus dem Jahr 1970 stammende
Kriegsfilm die Attacke der Japaner auf Pearl

Harbor geschildert wird, lässt Goldsmith'
Komposition rasch erahnen. Er versteht es,

dezent japanische und westliche Stilarten zu
vermischen um einen musikalisch möglichst
neutralen Standpunkt einzunehmen. Viel

Perkussion umgibt die stark blechblaslastige
Partitur, das Hauptthema übernimmt im Main
Title eine leise Koto. Persönlich hätte ich mir

gerne etwas mehr Musik von Tora! gewünscht,

dennoch ist den Mannen um Robert Townson
für diese prächtige CD zu danken.

Da freut man sich schon auf die angekündigte

The Sand Pebbles, wieder mit Jerry Goldsmith

hinter dem Dirigentenpult.

Philippe Blumenthal +++++

LEAVE IT TO BEAVER
Randy Edelman

Varese 5838 (34:16/14 Tracks)

Mit Leave it to Beaver wurde eine weitere TV-

Serie für die Kinoleinwand adaptiert und genau

wie bei Mission: Impossible fand auch hier

das originale Hauptthema aus der Feder von
Dave Kahn und Melvyn Lenard in der Partitur

des Komödienspezialisten Randy Edelman
Verwendung.

Beim Anhören des Albumserschien es mir, als

würde ich ein Potpourri so ziemlich jedes
Scores hören, den Randy Edelman in den
letzten Jahren komponiert hatte. Das Opening

ist mit seinem munteren und fröhlichen Thema
ohne Zweifel mitreissend. Auch die romantisch-

schwelgerischen Momente oder die militärisch
episch-noblen Takte des Scores sind nicht

ohne Reiz. Und wohl kaum jemand wird

bestreiten, dass Edelmanssüffige Melodien- in
der wohlbekannten Mischung aus Synthesizer
und Orchester - eine Wohltat für jedes
Ohrenpaar sind. Trotzdem verleitet einem die
Partitur nicht zu Begeisterungsstürmen, denn

genau wie bei Gone Fishing bietet der
Komponist eigentlich nichts Neues, sondern

präsentiert uns lediglich Altbekanntes. Doch
dank seiner ausserordentlichen Gabe für
wunderschöne Melodien gelingt es Randy

Edelman immer wieder, das Rad neu zu
erfinden, so dass ich mich jedes Mal wieder auf

seinen neuen Soundtrack freue.

Patrick Ruf +++%

LEAVEIT TO BEAVER

Randy Edelman

Varese (34:16 Min / 14 Tracks)

Randy Edelman macht mir ein wenig Angst.

Seit einiger Zeit scheint bei ihm der kreative

Teil des Hirns einige geruhsame Tage zu
verbringen (Anaconda) und nur für kurze

Abstecher mal den Weg zurück gefunden zu

haben (Dragonheart). So geht es mir denn
auch wieder, wenn ich mir Leave It To Beaver

anhöre. Dünn und reichlich uninteressant(liegt

wohl auch etwas daran, dass ich den Beaver

nie ausstehen konnte) sind zwei Begriffe, die

mir spontan in den Sinn kommen. Mühsam ist

ein weiterer. Zu oft habe ich diese "Happy-
Mood"-Melodien von ihm schon gehört. War

das bei Kindergarten Cop noch neu und gut,
hat sich die Wirkung doch verflüchtigt. Schade

eigentlich, erinnert man sich z.B. an Citizen X,

der aber schon ein paar Jährchen zurückliegt.

Steve Logan Krebs +

PROJECTX/THE HAND *
James Horner

Virgil 55.7991 ( 55:00 Min. /9 Tracks)
Dieses als Bootleg produzierte Album enthält

41 Minuten Musik aus dem wenig erfolgreichen

Science Fact-Drama Project X und eine Suite

mit 14 Minuten aus dem billigen

Horrorstreifchen The Hand.
Vorab aber die Warnung, dass insbesondere

bei Project X die Qualität der Musik alles

andere als berauschendist. Die Aufnahmeist
sehr dumpf, im Bassbereich kaum genügend
hörbar und somit klirren die höheren

Frequenzen freudig vor sich hin. Eigentlich
schade, denn die Musik hätte bestimmt eine
bessere Behandlung verdient. Aber eben, von
einem Bootleg kann mansichernicht viel mehr

erwarten - auch wenn stolze 40.- Franken für

ein minderwertiges Produkt eher zuviel des

Guten sind. Project X besticht durch seine
Themenvielfalt (ein Detail, das man trotz der

Klangqualität wahrnehmen kann...). Allein

deren drei davon sind Hauptthemen oder -
motive, zu hören in Main Title, Virgil Leams

(das vom Solohorn intonierte Thema) und das

Flötenmotiv für Virgil in Virgil Performs.
Dramatisch stark ist das 5:44 dauernde Stück
The Test Room, in dem aber ein weiteres Mal

das in Aliens benützte Streicherthema
verbraten wird. Ausserdem ist das später in

Class Action zu hörende Klaviermotiv fast 1:1

enthalten. Nicht gerade die origineliste
Komposition des James Homer. The

Plan/Revolt/Breakout entführt uns in Star Trek

Il-mässige Spannungssphären. Wenn mich

mein desöfteren recht angeschlagenes
Erinnerungsvermögen nicht täuscht, so
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verwendet Horner in diesem Score zum ersten
Mal die japanische Shakuachi. Wirklich

originell, wenn auch an Planet of the Apes

erinnernd, klingt die heisse
Perkussionspassage in Reunion/Chimps on the
Loose, wobei letzteres mit einem tüchtigen
Rumba unterlegt wird.

The Hand auf der anderen Seite vermochte
mich nur schon des deutlich angenehmeren

Klanges wegen eher zu überzeugen. Hier
gehen fortissimo Passagen nicht derart im

dumpfen Tonsumpf unter. Eindeutig im
gruseligen Metier angesiedelt, begeistert The

Hand auch dank des feinfühligen, typisch

„hornerischen“ Hauptthemas (eine Art Family
Theme) für Klavier, Harfe, Streicher, Hörner
und Holzbläser.
Cluster und andere atonale Schreckmümpfeli
gebensich ein schrecklich schönesStelldichein

und dürften für wenig Begeisterung beim
Melodisten unter den Sammlern sorgen.

Eine CD für die Komplettierung der Horner-

Sammlung gerade richtig, als Klangerlebnis

aber wohl nur für einige wenige Anhörungen
geeignet.

Philippe Blumenthal Musik: +++%

Klang; +

NOTHING TO LOSE *
Robert Folk

  
Promo( 45:24 Min / 25 Tracks)

Es ist ein auf und ab mit Robert Folk. Mit

Gefühlen der Nostalgie erinnere ich mich an die
Knightsbridge Doppel CD, ebenfalls ein Promo,
welche diverse sehr gute Beispiele für das
Können des Komponisten enthält. Auch die

Scores zu Beastmaster 2 oder Toy Soldiers

war hervorragend. Nicht aber Nothing To

Lose. Gerade zwei Tracks (Phone Homeboy
und Exhibition Pictures) vermögen die guten

alten Zeiten aufleben lassen, der Rest dieser
CD erscheint mir nicht viel mehr als eine billig

geratene Kopie von Elfmans Midnight Run.

Zwar wird Folk in den Liner Notes zu diesem
seinem dreissigsten Filmscore überaus für

seine Kreativität und das Begehen neuer Wege
hochgelobt (rhythmusbasierende Komposition

mit Sax, elektrischer Gitarre, Harmonika und
Stimm-Samples), doch bleibt das Resultat

meiner Meinung mehr als nur ein bisschen

enttäuschend. Schade.

Steve Logan Krebs +

WARRIORS OF THE SILVER SCREEN
various

FILMXCD 187 (36 Tracks/137:07)
Kann man „Anvil of Crom“ aus Poledouris’

Conan the Barbarian noch abgewrackter

spielen als in der Originalaufnahme? Aber
sicher. Silva Screen hat eine

Kindergeburtstagsparty aufgemischt, als
gerade Topfschlagen dran war. Flugs sammelte

man das gesamte „Ensemble“ ein, plazierte es
vor dem Orchester und gab die Parole aus:
„immer man drauf. Der Einsatz der
sentimentalen Streicherkantilene wird verpennt

und runtergepegelt; danach geht es mit dem
Gießkannencorps munter weiter. Conan lebt

aber nun einmal vom Wiedererkennungs-, nicht

vom Parodiebonus, und so wirkt diese

Aufnahme wie die computerkolorierte Version

eines Flash Gordon-Serials aus den 30er

Jahren.

Die Conan-Neueinspielung ist ein

bezeichnenderTeil des Doppelalbums aus dem

Samplerimperium Silva Screen,

(selbstironisch?) betitelt Warriors of the Silver

Screen. Nun gut, derartige Kompilationen sind

bekanntich nictt den Sammlern von

Originalaufnanmen zugedacht. Und denen
kann man auch kaum zum Kauf raten,

überwiegt doch interpretatorischer wie
aufnahmetechnischer Grusel. Dabei hatten die

   

letzten Sampler der Firma Hoffnung auf

sorgfältigere Planung und Ausführung genährt.
Und nun dies. Zurück zur Badstraße!
Vorliegende Doppel-CD enthält Highlights aus

Ben-Hur (Rözsa), von Kenneth Alwyn leider
miserabel koordiniert, weil jeder
Spannungsbogen überdehnt wurde, The War

Lord (Moross), Jason and the Argonauts
(Herrmann) u.a., aber auch Belanglosigkeiten

wie Rob Roy (Burwell). Die ausführlichste Suite

(18 Minuten) gilt - besser gespielt - The

Vikings (Nascimbene), musikalisch ein

Poledouris-Vorgänger um 1960, und der Film

zum Score ist ein ähnlich beschränktes
Bärenfell-Epos wie die Conan-Spektakel.

Obwohlbeileibe keine erstrangige Musik, kann
sich Nascimbenes eklektische Abenteuer-

Partitur durchaus hören lassen; ihr mehrfach
als Erkennungsruf eingesetzter
Hauptthemenkopfjedenfalls, dessen melodisch
eingängige Fortführung allerdings von Verdi,

dem sie sich verdankt, nicht so plump

instrumentiert worden wäre. Doch ansonsten:
ab ins Regal...

Matthias Wiegandt + %

RII.KIIOS)

Carter Burwell

Milan France (44:19 Min / 22 Tracks)

Noch vor Conspiracy Theory hat Carter Burwell

die Musik zu Mathieu Kassovitz Assassin(s)

geschrieben. Da es bei diesem Film, wie der

Titel schon sagt, um einen Berufskiller und
seinen Nachfolger geht, ist die Musik gespickt
von düsteren Momenten. Geschickt werden die

spärlich eingesetzten Instrumente zu einem
bedrückenden und melancholischen Bild
verarbeitet. Vergleiche können meines

Erachtens auch zu Serras Leon angestellt
werden. Spröde und zurückhaltende Momente

wie Soudure bestimmen genauso den Verlauf
wie ein herkömmlicheres Explosion. Speziell

wichtig als Tracks erschienen mir La Vie de
Max und La Mort de Max. Beide Cues

vermitteln die endgültige Einsamkeit der

Hauptfigur im Film.
Einzeln anwählbar sind drei Blöcke mit

Dialogen aus dem Film, welche ebenfalls als

Filmausschnitte im Multimedia Part vorhanden

sind. Mögen diese noch in ihrer Kürze und

Präzision ins Bild passen, so ist der Techno

Track (Toxic Caterpillar - Total Eclipse) so
unglücklich mitten in diesem melodramatischen

Score plaziett, dass nur ein schnelles

Vormärtsskippen die Stimmung retten kann.
Noch kurz etwas zum EnhancedTeil der CD.

Noch selten habe ich ein so gelungenes Stück
Arbeit vorgefunden. Ohne nerviges Installieren

läuft das ganze ab CD ab. Je drei
Filmausschnitte und drei Teaser für den Film

sind vorhanden. Ein längeres Audio Interview

mit Carter Burwell zu diesem Film und der
Frage, ob er bewusst einen europäischen Stil
für die Musik zu Assassin(s) angenommen

hat. Dabei wird leider simultan übersetzt, was

   

es etrwass mühsam macht, zuzuhören.

Ausschnitte aus den Dreharbeiten, dem
Storyboard und Interviews mit den

Hauptdarstellern dazu diverse Fotografien -
Bravo! So sollte eine Enhanced CD aussehen.

Steve LoganKrebs +++ %

THE EDGE
Jerry Goldsmith

RCA Victor (10 Tracks / 38:05) i

Mit The Edge hat Jerry Goldsmith einen

weiteren Standartscore in seiner so rühmlichen
Actionfilmaera gelandet. Gegenüber Air Force

One zwar nur halb so patriotisch, dafür umso

düsterer (das Hauptthema in Lost in the Wild)
ist seine Komposition zum Alec

Baldwin/Anthony Hopkins-Spektakel
ausgefallen. Goldsmith versteht es diesmal   

nicht nur mit der grossen Kelle anzurühren und
webt intim gestaltete Suspensetracks mit

Elementen der Einsamkeit und Dramatik

gekonnt zusammen (Bitter Coffee).
Selbstverständlich kommen auch die
Actiontracks (wie Deadfall) bei The Edge nicht

zu kurz, die der Komponist anscheinend immer

noch nur so aus dem Ärmel zu schütteln
scheint - beileibe aber klingen sie nicht so.
Goldsmith ist nach wie vor Garant für tadellos
pulsierende, spektakuläre Aktionsmusik wie wir

es schonin seinen jüngeren Werken wie dem

eingangs erwähnten Air Force One oder

Executive Decision zu hören kriegten.

The Edgeorientiert sich etwas mehrin der The

River Wild Ecke, mit fast "beunruhigend

ruhigen", schleichenden Spannungsmomenten
in der so unverkennbar typischen, rhythmisch
geprägten Art und plötzlich explodierenden
Perkussions- und Blechbläserattacken.

Sicher ist auch diese neue Komposition des
Altmeisters keine Quelle der Originalität, dieses

Attribut hat Goldsmitn gegen Ende der

achtziger Jahre, mit wenigen Ausnahmen, wohl

für immer abgelegt. Sicher wäre es auch mal

wieder schön ein Goldsmith-Hauptthema ohne

die obligate Horn-Armadaerklingen zu lassen.

Philippe Blumenthal ++t+%

A FAMILY THING
Charles Gross

Edel ( 52:51 Min / 17 Tracks)
Charles Grossliefert hier zum Film mit Robert

Duvall und James Earl Jones einen bluesigen
Soundtrack ab, der sich aber mit jedem Stück

zu steigern vermag. Von der anfänglich losen
Stimmung wächst die Musik bis sie schliesslich
kurz vor Schluss in der melancholischen Elegy

endet. Dieser Track entstand als eine eigene
Version von Samuel Barbers Adagio for

Strings, welches auch auf dem Set gespielt

wurde (um die thematische Integrität der Szene
zu wahren). Nach einigen Versuchenlieferte

Gross die hier vorliegende Version von Elegy
für ein grosses Streichorchester mit Solo-

Pianist und Harmonika ab. Zwei Tage vor der

letzten Scoring Session wurde das Stück
akzeptiert.

Die übrigen Tracks werden hauptsächlich von

der Nightclub Band (Sax, Gitarre, Keyboards,
Drums, Brass, Keyboard und Trompete)

gespielt. Zuweilen stossen ein paar wenige

Streicher dazu. Im Gegensatz zu Tin Cup

überzeugenaberhier eigentlich fast alle Tracks

und schaffen es, wie eingangs erwähnt, eine
interessante Steigerung herbeizuführen.

Steve Logan Krebs +++

   

Nächstes Malin

der Doppelausgabe von

NTRTRTTVIE

Ja

John Debney

Mark Isham

Shirley Walker

Spotlights:

David Arnold’s Bond 007

Max Steiner (Teil 2)

IMAX-Scores auf CD

lol]
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Soundtracks Galore Verstärkung gesucht!!!

Soundtracks Galore
eine kurze Auflistung aktueller Soundtrack CDs oder:

Wo bleibt bloss der Score?
von Steve Logan Krebs

 

Also, Gridlock'd mit diversen Songs (inkl. neuem Material

von 2Pac und Snoop Doggy Dogg) ist auf Death Row
Records (PolyGram) erschienen. So auch Bandits mit

Songs und Dialogen. Bei Var&se gab's u.a. Wedding Bell
Blues, eine Collage aus diversen Stücken von Paul

Christian Gordon. Aktuell im Kino ist auch The Full Monty,

die CD hierzu erschien auf RCA Victor/BMG Classics mit
diversem altem (Irene Cara singt Flashdance, Donna
Summer Hot Stuff) und fünf Minuten Score von Anne
Dudley. Spawn, der Comic-Book Held von Todd McFarlane

hat es ebenfalls in die Kinos geschafft. Das Album dazu
beinhaltet Heavy Stuff von diversen wie Metallica, Slayer
etc. Leider ist es Graeme Revell, der den Score schrieb, bis

heute noch nicht geglückt, seine Arbeit zu veröffentlichen.
Romy And Michele's High School Reunionist, angefüllt
mit dem richtigen 80er Sound, auf Hollywood erschienen. So
auch The Blackout, auf welchem Joe Delia mit fast 20
Minuten seinen Score plazieren konnte. Auch ein Teil der

Songs stammen vonihm. Diese CDist sehr zu empfehlen.

187 hat auf Icon Records(Atlantic) mit viel Rap seinen Platz

gefunden. Swingers (Miramax Records) kann wohl zu recht

als eine süffige Mischung aus diversen Hits bezeichnet
werden (von Dean Martin bis Bobby Darin). Austin Powers
sucht uns mit seiner Retro-Mischung aus 60er und 90er auf

Hollywood Records heim - George S. Clinton hat hier auch
eine richtige James-Bond-Suite zu diesem aberwitzigen Film
beigesteuert. Outpost haben neben Ry Cooders auch die

Song Compilation zu The End Of Violence auf den Markt
gebracht. Darauf befinden sich auch ein paar wenige Tracks
von Cooder, welche aber auf der Score CDbereits enthalten
sind.
Eine Shak Attacktrifft uns mit Steel auf Qwest/Warner Bros.
mit diversen Songs (einer davon von Shaquille O'Neal

selber). Die deutsche TV Serie Singles hat den Sprung auf

eine CD ebenfalls geschafft und bietet B'Fours Beitrag zu
diesem Programm. Fever Pitch wurde als Mix aus Dialog
und Songs von blanco y negro/WEA veröffentlicht. Howard
Sterns exhibitionistische Leistung in Private Parts haben
Warner Bros. mit einer CD belohnt.
Virgin hat gerade The Sweet Hereafter (aka Les Beaux
Lendemains) von Mychael Danna herausgebracht. Romeo

+ Juliet erfahren das Pakage Treatment indem beide CDs
im Slipcase plus 6 Postkarten erhältlich werden (EMI).

Schliesslich noch die britische Komödie Shooting Fish
(ebenfalls EMI) beinhaltet diverse Songs von derInsel (The
Supernaturals, The Bluetones,etc.).

Dies als kurzer Abriss, was den sonst noch alles in den

Regalen steht oder stehen wird.

 

THE

FILM MUSIC

 

JOURNAL
...sucht Verstärkung!!!

Wir suchen eine(n) kreative(n) Layouterin zur
Gestaltung unseres Fachmagazines.

Wer vorrätig kreative Energie hat, sollte sich bitte melden bei:
Philippe Blumenthal, Rötistrasse 7, CH-4513 Langendorf/ Tel./Fax + 32 623 45 09
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Leserbriefe Aus dem Postsack

Aus dem Postsack:
Leserbriefe, Standpunkte, Meinungen

 

Für einmal ist der grosse Leserbriefsegen ausgeblieben,

umso mehr Leser-Top Ten haben unserreicht.

Leserbriefe sind natürlich weiterhin erwünscht, gestalten sie

doch ein Magazin um einiges lebendiger. Freilich sind auch

weitere Top Ten Einreichungen willkommen. Einschicken

an:
Philippe Blumenthal, Rötistrasse 7, CH - 4513 Langendorf,

Schweiz

oder e-mail an:

film.music.journal@buemplizer.ch

Walter Koppl, CH-Basel

Immer wieder Goldsmith
Es ist mir schon oft aufgefallen, dass ihr allgemein CDs von
Goldsmith und Horner immer sehr gut bewertet, um nicht zu
sagen überbewertet. Ich bin der Meinung, dass dies nicht
gerade einer kritischen Fachzeitschrift entspricht und
wünschte mir gelegentlich auch mal einen distanzierteren
Ansatz zu solchen Rezensionen. Heutzutage werden
sowieso viel zu viele Komponisten völlig überbewertet und
ihr tut dem nicht gerade Abbruch.

Kurz und bündig. Danke Walter. Ich bin eigentlich eher
anderer Meinung und will Dir ein Beispiel vor Augen halten.

Von den CDs die wir rezensieren, kaufen wir rund 95 %
selber. Jetzt stelle man sich also vor, dass man sich CDs

zulegt, die einem überhaupt nicht gefallen, nur um eine

negative Rezension abzuliefen. Das wäre doch eher
fragwürdig, oder? Wieso sollte ich mich hinsetzen und einen

Score rezensieren, der mich überhaupt nicht anspricht? Ich
verschweige ja in den meisten meiner CD-Kritiken und

Artikel kaum meine Präferenzen für einen Komponisten und

ich denke, dies tun meine Kollegen ebenso wenig.

Allgemein bin ich gegen die negative Enstellung heutiger
Komponisten gegenüber, die in einer völlig anderen Druck-

und Zeitsituation ihrem Beruf nachkommen müssen als es
vor 60 Jahren der Fall war. Ausserdem haben wir unser Heft
meines Wissens noch nie als überaus kritische
Fachzeitschrift bezeichnet. Kritik ja, aber auch Spass muss

es machen. phb

Top Ten
Reizvoll ist die im letzten Heft von Gordon Piedesack ins

Leben gerufene All Time Favorites-Hitparade der Leser. Da
sieht man doch des ein oder anderen Präferenzen, die teils

Erstaunen, teils nickendes Zustimmen erfahren dürften.

Weitere Top Ten-Listen sind erwünscht! phb

Roland Wandinger, CH-Oberlunkhofen

. Return of the Jedi

. Batman

. The Empire Strikes Back

. Raiders of the Lost Ark (John Williams)

. Cutthroat Island (John Debney)

1 (John Williams)
2
3
4

5
6. Indiana Jonesa. t. Last Crusade (John Williams)

7
8
9
1

(Danny Elfman)

(John Williams)

. Braveheart (James Horner)

. Star Wars (John Williams)

. Independence Day (David Arnold)

0. Waterworld (James Newton Howard)

Es gäbe in meiner Sammlung noch etliche weitere Scores,
die ich gerne in meine Top Ten aufgenommen hätte, wie

z.B. Predator 2 (Alan Silvestri), Hellraiser (Christopher

Young) oder die Ben Hur Doppel CD-Box (Miklos Rozsa).
Das würde dann aber wahrscheinlich in einer Top 100

enden.

Und wir hätten ein Heft voll mit den 100 besten Scoresaller

Zeiten...wäre doch auch malreizvoll, oder? phb

Toni Curschellas, CH-Sils

 

Franz Dorsch, D-Landau

 

1. Stanno Tutti Bene (Ennio Morricone)
2. Willow (James Horner)

3. Tombstone (Bruce Broughton)
4. North by Northwest (Bernard Herrmann)
5. Midnight Run (Danny Elfman)
6. Miss Marple (Ron Goodwin)
7. How the West Was Won (Alfred Newman)

8. The Englishman who Went up... (Stephen Endelman)

9. King's Row (Erich W. Korngold)
10. Touch of Evil (Henry Mancini)

1. Braveheart (James Horner)

2. Legends of the Fall (James Horner)
3. First Knight (Jerry Goldsmith)
4. Dances with Wolves (John Barry)

5. Far and Away (John Williams)

6. The Mission (Ennio Morricone)

7. Dragon: The Bruce Lee Story (Randy Edelman)
8. Untamed Heart (Cliff Eidelman)
9. Green Card (Hans Zimmer)
10. A Simple Twist of Fate (Cliff Eidelman)

Martin Hagmann, CH-Gross/Einsiedeln

ThomasHartwig, D-Braunschweig

1. Le Casse (Ennio Morricone)
2. Hatari! (Henry Mancini)

3. Born Free (John Barry)

4. Fear is the Key (Roy Budd)
5. The Wind and the Lion (Jerry Goldsmith)
6. Kelly's Heroes (Lalo Schifrin)
7. The Magnificent Seven (Elmer Bernstein)

8. Day ofthe Dolphin (Georges Delerue)

9. Le Clan des Siciliens (Ennio Morricone)
10. Nevada Smith (Alfred Newman)

1. Quigley Down Under (Basil Poledouris)
2. Winter People (John Scott)

3. Stargate (David Arnold)
4. The Wind and the Lion (Jerry Goldsmith)

5. Arachnophobia (Trevor Jones)

6. Mission (Ennio Morricone)

7. The Man from Snowy River (Bruce Rowland)

8. The Lost World (John Williams)

9. The Rock (Hans Zimmer)
10. Poltergeist (Jerry Goldsmith)
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Scoring Fifth Element Eric Serra

Scoring „Ihe Fifth Element“

NNATIATZTRTE
von Steve Logan Krebs

 

rSHNieiN

ERIC SI
DUF

 
Transcript eines Interviews vom 14. August 1997 mit Eric
Serra, gehalten im Hotel Widder in Zürich. Nachdem Eric
Serra einen Helikopter-Rundflug in den umliegenden Bergen
genossen hat (inklusive Besuch auf einer Alp), konnte das

Gespräch mit etwas Verspätung aufgenommenwerden.

? In unserem letzten Interview (geführt von Patrick Ruf im

Heft 5/6, März 1996) war GoldenEye das Hauptthema,

wieder dürfen wir Sie mit einem neuen Film begrüssen,
nämlich The 5th Element von Luc Besson. Bevor wir aber
dazu übergehen, lassen Sie uns kurz noch über den
Directors Cut von Leon sprechen. Haben Sie neues
Material für die zusätzlichen Szenen komponiert?

ES: Nein. Luc hat einige Cueswieder benützt, die ich bereits

für den Film komponiert hatte. Dazu kommt eine Szene -

leider kann ich nicht sagen welche, da ich den Director's Cut

nicht gesehen habe - zu welcher jemand anderes einen
neuen Cue komponiert hat, wie mir Luc sagte.

? Stört Sie das nicht, dass jemand zusätzliches Material zu
Ihrer Musik komponiert hat?

ES: Nun, von mir ist die originale Version. Das genügt mir.
Wennich die Zeit gehabt hätte, wäre der neue Cue auch
von mir... aber that's life. Ich weiss nicht mal, wer den

Zusatz komponiert hat. Mir wurde nur gesagt, dass er

meinen Stil benutzt hat. Das würde heute aber nicht mehr
vorkommen,da ich einen Assistenten habe. Sollte ich also
wiedermal keine Zeit haben, so wird wenigstens mein

Assistent daran arbeiten können.

? Wo hat die Zusammenarbeit mit Luc Besson für The 5th

Element begonnen? Mit dem Script oder erst mit fertigen
Bildem?

ES: Normalerweise bekommeich die Gelegenheit über die

Musik nachzudenken, sobald er mit dem Script beginnt oder
kurz vorher, da er mir als Freund die Story zuerst erzählt.
Dannstelle ich mir vor, was für Musik ich im Film benutzen

könnte. Ich schreibe vielleicht schon ein paar Dinge. Aber

dann warte ich auf den Rohschnitt des Films. Ich denke also

während den Dreharbeiten überhaupt nicht mehr bewusst

daran, es ist irgendwo im Hinterkopf und wird nicht
bearbeitet. Und wenn der Film dann gedreht ist, kommen
Luc und ich zusammenund schauenunsdenStreifen an. Er

erzählt mir Szene für Szene wie die Musik sein sollte. Aber
nicht in Begriffen der Musik, sondern der Gefühle und

Charakterisierung. Für ihn ist die Musik sehr wichtig und
stellt ebenfalls einen Hauptcharakter dar. Deshalb hat er

eine sehr präzise Vorstellung wie sie sich verhalten soll. Bei
einer Actionsequenz, z.B. in Leon, sagt er mir: „Es hat
Action auf der Leinwand, ich will nicht, dass Du die weiter

unterstreichst. Ich will aber, dass das Publikum spürt, wie
traurig Leon im Innernist, weil er tut was er eben geradetut.
Also wird die Musik dies wiedergeben.” Von da an bin ich
komplett frei diese gewünschte Emotion zu kreieren. Das

heisst ich kann sie entweder mit Perkussion, einem

Sinfonieorchester oder Synthesizer erstellen. Es ist ihm

egal, so lange ich das Gefühl herstellen kann, welches er
will. Ich habe einen Bildschirm im Studio und der Film läuft

währenddessen ich komponiere, so dass die Musik vom

Film selber kommt undich sie auf die Bilder anpassen kann.

? Benützt Luc Besson für die erste Vorführung des Films
Temp Tracks?

ES: Manchmalja.

? Benützt er Ihre eigene Musik?

ES: Nein. Es kannirgend etwassein. Manchmalist es etwas
Klassisches, manchmal ist es Popmusik. Es ist immer

anders. Manchmal - nun, meistens - wenn man den

originalen Temp Track und meine endgültige Komposition

nebeneinanderstellt, würde keine Verwandtschaft zwischen

den beiden zu erkennensein. Diesist so, weil er mir halt nur
den Eindruck, die Emotionen, die er will, vermittelt. Benützt

er also klassische Musik, nehmeich vielleicht Perkussion.

Am Schluss ist die Musik total anders - aber der Mix aus

Musik undBild ergibt denselben Eindruck

? Wieviel Zeit haften Sie zur Verfügung, um The 5th

Element zu komponieren?

ES: (zählt kurz im Kopf zusammen) Ungefähr 5 Monate.

? Wieviel Musik wurde komponiert?

ES: Oh, etwas zwischen 90 und 100 Minuten.

? Es gibt einen Track (Name???) auf der CD, welcher
klassisches und Ihr eigenes Material beinhaltet. Erzählen

Sie uns, wie es dazu kam.

ES: Im Film gibt es ein Konzert. Die Szene beginnt mit dem
Konzert und wechselt in einen Kampf in der Konzerthalle.
Deshalb beginnt die Sängerin auch etwas rhythmisches zu
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Scoring Fifth Element

singen. Das wurde natürlich von mir komponiert. Ich

versuchte, das ganze wie eine Einheit aussehen zu lassen.

? Haben Sie nicht das Bellen von Luc Bessons Hund in

Leon als Sample eingesetzt?

ES: Nein, nein (er lacht).

Es war nicht Luc Bessons Hund, sondern meiner. Und

zweitens war das nicht Gebell sondern Gesang. Mein Hund

hat etwa so geklungen (er imitiert einen jaulenden Hund).

Das habe ich gesampelt und benutzt.

? Ist irgendwas in dieser Art in The 5th Element

aufgetaucht? Irgendjemand anders aus Ihrem Haushalt?

ES: Nein, kein singender Hund, nein. Aber in The 5th

Element habeich alles benutzt, was ich konnte. Es geht von
einem Orchester über Synthesizer zu meiner
Waschmaschine und einer über einen Teller kratzenden

Gabel... alles. Zuviel, um hier aufzuzählen.

? The 5th Elementist eher ein Action Film. Hat Sie das

musikalisch unter Druck gebracht?

ES: Uh, nun. Natürlich muss ich während dem Komponieren

den Dialog und die Geräusche am Bildschirm respektieren.

Die grossen Explosionen fehlen aber meistens in meiner
Version, da sie erst in der Post-Production-Phase ergänzt

werden. Aber wenn ich etwas am Bildschirm explodieren

sehe, werde ich nicht eine zarte Flöte just genau dort
einsetzen. Im Final Mix bringen wir dann alles zusammen.

Bei Luc hat normalerweise die Musik Priorität. Wenn wir an

einer Stelle (audiomässig) Scheisse gebaut haben, so

drehen wir das Volumen der Musik auf.

? Sind Sie mit dem Resultat zufrieden?

ES: Alles wurde dort eingesetzt, wo es geplant war. Es ist
kein Mikro-Detail verändert. Es ist nicht so, als ob ich etwas

komponiere und jemand anders entscheidet, wo es
reingesetzt wird. Die einzige Überraschung, welche ich

Eric Serra

haben könnte, sind die Sound Effekte, wenn irgendwas
meine Musik stört... aber es ist ja ein Film (er lacht).

? The 5th Elementist ein eher amerikanischer Film, also ein

Hollywood Film, im Gegensatz zu Ihren früheren Arbeiten.

Gab es da für Sie einen Unterschied in der Arbeitsweise

generell?

ES: Ich glaube nicht, dass es sich um einen amerikanischen

Film handelt. Er wurde von der französischen Firma

Gaumont produziert. Buch und Regie von Luc Besson,
einem Franzosen. Die Musik von Eric Serra, einem

Franzosen. Die Kostüme sind von Gaultier, ebenfalls

Franzose. Bruce Willis ist Amerikaner. Gary Oldman ist
Engländer. Milla Jovovich ist Russin. Ich als Künstler
kümmere mich nicht um Dinge wie Nationalität. Musik ist
international, eine internationale Sprache. Also werde ich
damit keine Grenzen bauen.

? Lassen Sie uns einen Blick in die Zukunft werfen: Wird es

ein Solo-Album geben odereinen neuen Film?

ES: Mein Solo-Album wird im Januar (1998) rauskommen.

Ich habe es vor The 5th Elementfertiggestellt, genau zwei
Tage bevor ich mit dem Score begann. Deshalb habeich es
auch damals nicht veröffentlicht. Nun kommt es halt im
Januarraus. Dies erlaubt mir, Konzerte mit meiner Band zu
geben. Das war der Grund wieso ich das Album auch
gemacht habe, da ich zurück auf Tour will, Konzerte geben...

? Sie haben in der Vergangenheit Filmmusik komponiert,

Popmusik geschrieben, gesungen. Sehen Sie andere

Horizonte für sich? Vielleicht eine Oper, ein klassisches

Konzertwerk?

ES: Uh, vielleicht, aber erst in 20 bis 30 Jahren. Heute will

ich nur Konzerte mit meiner Band geben. Das werde ich
nicht mehr tun, wenn ich 60 bin. Also tue ich es heute. Und
dann, wenn ich 60 sein werde, dann kann ich mich

zurücklehnen und andere Musik komponieren.

? Danke für das Interview.

Logo Music Credits
Ein wer-komponierte-was der Produktionslogos

 

Wer hat sich nicht schon gefragt, welcher Komponist hinter
dem Logo von Universal oder Carolco steckt? Es sind einige
ganz klangvolle Namendie zu Beginnfast jedes Filmes, und
meist recht pompös, die Produktionsgesellschaft ankünden.

Die folgende Aufstellung soll ein bisschen Licht ins Dunkel
bringen:

Amblin Entertainment: John Williams
AMC:Carter Burwell

American Internat.: Ronald Stein, Paul Dunlap, Les Baxter

Carolco: Jerry Goldsmith

Carson Productions: Craig Safan

Castle Rock: Marc Shaiman
Cinergi: Jerry Goldsmith

Disney: John Debney

DreamWorks SKG: John Williams
Full Moon: Richard Band

Hollywood Pictures: John Debney, Danny Elfman
Illusion: John Williams

Henson Productions: Miles Goodman
Ladd Company: John Williams

Lightstorm: Brad Fiedel

Metro-Goldwyn-Mayer. Franz Waxman

Moonbeam: Richard Band

Morgan Creek: Michael Kamen
NBC News: John Williams

New Line Cinema: Michael Kamen

Seagal Pictures: Basil Poledouris
Selznick International: Alfred Newman

Silver Productions: Alan Silvestri, Michael Kamen

Sundance: David Newman

THX: James A. Moorer

TriStar. Dave Grusin

20TH Century Fox: Alfred Newman

United Artists: Joe Harnell

Universal: James McHugh, John Williams, James Horner

Vista Vision: Nathan van Cleave

WarmerBros.: Max Steiner

Wamer Home Video: Jerry Goldsmith

Das neue Uhniversal-Logo erklingt seit kurzem mit Musik von
Jerry Goldsmith.
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Julie Andrews, ‘in concert’ sowie die Gala

Award Night mit ihr und ihrem Ehemann

Blake Edwards, Roman Polanski, Michel

Legrand, Zucchero und vielen anderen

Stars werdendie internationale Film- und

Musikwochein Gstaad als Höhepunkt krö-

nen. Die Tage davor werden von den einzel-

nen Stars bestritten - sei es an dendrei

Live-Konzerten auf der Bühnein der CINE-

MUSIC-Halle um 21.00 Uhr von Mittwoch,

Donnerstag undFreitag, in täglichen ‘round

table Gesprächen’in der Presse-Lounge,

mit Filmelips im CINE-Village oder mit

Musikfilmen auf der Grossleinwandin der

rund 800 Plätze fassenden Halle. Mit dem

Schwerpunkt Filmmusik und Musikfilm hebt

sich auch das 4. Festival in Gstaad von

anderen Filmfestivals ab, beschäftigt sich

doch jeder der rund 25 Filme im Kino

Gstaad mit der Thematik ‘Musik’.

Kinogänger werdenin der CINEMUSIC-

Woche voll auf ihre Kosten kommen:

Vom 7. - 14. März 1998 werdentäglich um

15.® Uhr/ 17.® Uhr / 20.% Uhr und 22.® Uhr

Filme gezeigt - systematisch aufgeteilt in

eine Retrospektive des Gala Award

Gewinners 1998 in Gstaad, Michel Legrand

und Schweizer Filmpremieren.

Preise: Filme und Premieren im Kino

Gstaad:sfr. 15.-- / Live-Veranstaltungen

in der CINEMUSIC-Halle:

sfr. 45.-- / sfr. 65.-- / sfr. 95.--

Julie Andrews in concert und

Gala AwardNight: sfr. 45.-- / 95.-- / 150.--

Informationen und Programm:

CINEMUSIC GSTAAD-SAANENLAND

Chalet Rialto, 3780 Gstaad

Tel. 033 748 83 38

Fax. 033 748 83 39

e-mail: cinemusic @bluewin.ch

homepage:http://www.cinemusic.ch

Vorverkauf: Gstaad Saanenland Tourismus

ab 15.1.98 Tel. 033 748 81 84

Fax 033 748 81 83

 
7.-14. März 1998

4. Festival für Musik

und Film in Gstaad

Highlights:

Julie Andrews

Michel Legrand &
&Zucchero SR
N.Roman Polanski PRE

Blake Edwards & &
Ginny Mancini nn &

und viele andere... NI



 

Dieter Schleip Ein Interview

„Werbung ist penetrant!“

Eın Interview mit Dieter Schleip
von Philippe Blumenthal

Wer sich ab und zu Eigenproduktionen auf den öffentlich-

rechtlichen, sowie privaten deutschen Femsehsendern wie

ARD, ZDF, PRO 7 usw. anschaut, dem dürfte desöfteren ein

Name aufgefallen sein: Dieter Schleip.
Letztes Jahr veröffentlichte Schleip seinen ersten Score für

einen Kinofilm (Roula: Dunkle Geheimnisse) auf CD

(Rezension im letzten Heft). Ich sprach in Gstaad mit dem

Komponisten ein wenig über die derzeitige Situation der
Filmmusik in Deutschland.

? Erzähl uns doch vorab wie Du zur Filmmusik gekommen

bist.

Dieter Schleip: Ich habe mit 14 oder 15 Jahren mit

Popmusik angefangen und gleich Bands gegründet,

nachdem ich ganze drei Akkorde beherrschte. Das fiel
damals alles in die Punkzeit und da reichten ja bekanntlich
drei Akkorde (lacht). Nach drei Jahren ständigem Spielen in
Aachener Bands wurde mir das dann zu langweilig. Ich habe
mich gefragt, wie kannst du die Liebe zu Film und Musik
verbinden? Und die Antwort ist simpel und einfach:
Filmmusik!
Ein Freund erzählte mir von einem Vorhaben, dass in
Aachen ein Filmhaus gegründet werden sollte. Das war
natürlich optimal. Ich habe mich also gleich dazugesellt. Es

waren so um die 20 oder 30 Leute, die schliesslich die

ersten Filme gemacht haben und die ich vertonen konnte.
Nachdem ich bemerkte, dass man damit in Aachen nicht
weiterkommt, wollte ich in eine Grossstadt ziehen und weil
meine Freundin in München wohnte, zog ich dahin. Zu

dieser Zeit musste ich noch Zivildienst machen und der
Zufall wollte es, dass das Altersheim, in dem ich arbeiten

musste,in der selben Strasse lag wie die Filmhochschule.

? Wie praktisch...

DS: Tja, alles Taktik! Ich knüpfte Kontakte zu
Filmhochschülern, so hat alles angefangen. Durch Zufall
bekam ich meinen ersten Film und dannging eigentlich das
los, was mir immer sehr gefallen hat. Ich habe nie Demos
verschickt, es ging immer über Mundpropaganda,bis heute.
Leute sehen was, kommen vielleicht zu mir und fragen:

„Hast du nicht Lust für mich zu arbeiten?“ Das passiert auch

heute noch und hat seine guten Seiten, da die Leute so
wissen, was auf sie zukommt.
ich versuche natürlich stets meinen Stil weiterzuentwickeln,
auf kurz oder lang. Manchmal ist dieser zu kitschig, zu
pathetisch oder zu emotional. Aber das ist eben der
Hollywoodmenschin mir.

? Wie sieht es denn mit Werbespots aus? War das etwas

um die Karriere in Schwung zu bringen?

DS: Ich hasse Werbung und wenn ich nicht unbedingt

Werbung machen muss, mache ich keine. Weisst du, die
Werbeleute kommenzu dir und sagen: „Wir brauchen einen
Hit!“ Alles was ich antworten kann, ist: „Wenn ich wüsste wie

man Hits macht, wäre ich der reichste Mensch der Welt.“
Werbung finde ich einfach nur penetrant. Die Leute mit
denen man da zu tun hat, sind ganz anders als Filmleute.
Theaterleute sind auch wieder völlig anders. Ich habe

festgestellt, dass ich mit den Leuten vom Film am besten
leben kann- und die sind ja auch schon schwierig genug.

? Da Du ja schon einige Male für deutsche Femsehsender
gearbeitet hast, kannst Du uns sicher etwas über die

derzeitige Situation erzählen. Wie sind die Budgets, wie sind
die Arbeitsbedingungen?

DS: Bei den Privatsendern sind die Budgets gar nicht mal so

schlecht, allerdings zwingensie dich dort in den Verlag. Das

heisst man kriegt mehr Gage, weil man später über die

Tandiemen nicht mehr so viel bekommt. Beim ZDF kriegt
man nur die Hälfte der Gageals beispielsweise von PRO 7,

behält aber seine Verlagsrechte. Die Budgets bei den

öffentlich-rechtlichen sind für meinen Geschmack viel zu
niedrig. Orchester kann man vergessen, ausser du willst den
Leuten erklären, warum manjetzt ein Orchester braucht und

kann ihnen so vielleicht nochmal 10'000 aus der Nase
ziehen.

  menenteenenen

? Man muss sich quasirechtfertigen.

DS: Ja, es ist furchtbar, wirklich schlimm. Zum Glück gibt es
jetzt einen neuen Filmmusikredaktor, davon gibt es in
Deutschland ja nur einen. Der warfrüher selber Filmmusiker

und ich denke, oder hoffe, das der vielleicht etwas ändern

könnte.
Die Arbeitsbedingungen sind eigentlich bei den öffentlich-

rechtlichen Anstalten angenehmer, da sich da die
Redakteure selten oder gar nicht einmischen und

Entscheidungen zur Musik zwischen Regisseur und
Komponist bleibt. Bei den Privaten kann das schon anders

zu und hergehen. Es gibt sogar Sender, wo ich sagen
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würde, dass ich da nicht mehr arbeiten möchte. Denen geht

es nicht mehr um die Filme sondern nur noch ums

Verkaufen. Eine schöne Werbeplattform bilden, eben.

? Woranliegt es Deiner Meinung nach, das die Filmmusik

an und für sich im deutschsprachigen Raum so
stiefmütterlich behandelt wird? Schaut man über die

Grenzen nach Frankreich oder England, so könnte man

doch fast neidisch werden.

DS: Ja, eigentlich schon. Ich weiss nicht genau woran es
liegt, aber ich habe das Gefühl es ist grosser Geiz und

Unwissenheit, obwohl die Unwissenheit wohl noch vor dem

Geiz genannt werden sollte. Vor einiger Zeit habe ich mir

mal gedacht, dass man für Filmemacher eigentlich Kurse
abhalten sollte, um ihnen zu zeigen wie wichtig eigentlich

Filmmusik ist. Auch wenn man die Budgets innerhalb einer
Produktion vergleicht, also der Kameramann würde über so

ein Budget wie wir es oft haben, lachen. Das geht so in der
Art vor sich, dass wenn der Kameramann vier Kräne
verlangt, kriegt er diese, willst du ein Orchester, so rümpft

gleichmal jeder die Nase und du kriegst so Nummern zu
hören wie: „Aber es gibt doch diese Samplingtechnologie,
womit man sotoll ein Orchester nachmachenkann!“
Ich denke es geht nur in kleinen Schritten um den Leuten
klarzumachen, was Filmmusik bewirken kann, das sie einen

Film aufwerten kann.
Es liegt aber manchmal auch an den Komponisten selber,
die über Jahre hinweg doch recht schluddrige Arbeit
abgeliefert haben. Ich meine aber, das hat sich in den
letzten zwei Jahren oder so schon etwas gebessert. Die Luft
ist dünner geworden und dasist gut so. Es gibt viele, die

Filmmusik schreiben obwohl sie eigentlich gar nicht
Filmmusiker werden wollten oder sind. Da ärgere ich mich
schon drüber. Ich setze mich ja auch nicht hin und schreibe
Volksmusik nur um Geld zu verdienen, dasist einfach nicht
mein Ding. Damit meine ich nicht, dass die Leute nicht ihr
Geld in der Filmmusik verdienen sollen, doch einige davon
sind halt nur gefrustete Musiker, die gerne Popstar sein
möchten.

Ein Interview

? Zum Abschluss vielleicht noch die Frage, ob es

Komponisten gibt, die Du bewunderst oder deren Musik Du
besonders magst?

DS: Patrick Doyle, Bernard Herrmann und Georges Delerue
vielleicht, aber das ist immer Tagesform. Einen Soundtrack,

den ich wirklich Klasse fand war Paul Buckmasters 12
Monkeys, auch weil ich zurzeit selber so auf der schrägen,
atonalen Ebene bin und da mal gerne etwas probieren
möchte. Obwohl ich ja eigentlich der totale
Harmoniemensch bin, manchmal schon zu harmonisch. Da
muss man schondie richtige Balance finden. Aber Patrick
Doyle ist schon ein Komponist mit einem unglaublichen
Gespür für Melodien. Das zieht sich eigentlich durch alle
seine Musiken. Zum Beispiel sein Non Nobis Domine, das
habe ich nun schon hundertmal gehört und mir läuft immer
noch jedesmal die Gänsehaut runter. Solche Sachen sind
schon Klasse. Und wenn man dann so Filme wie Indochine
sieht mit diesen gewaltigen Bildern, solche Filme gibt es ja
bei uns kaum, dann träumt man schon etwas von einer
besseren Filmmusikwelt. Und in meinem ersten Kinofilm
Roula habe ich ja dann auch gleich die zwei, drei grossen

Aufnahmen ausgenutzt um endlich mal was grösseres zu

machen.

? Und die Zukunft?

DS: Ach, ich habe mir vorgenommen wenn möglich den
Sprung unter die Top 5 in Deustchland zu schaffen und

vielleicht mit einem auch im Ausland bekannten Film oder
einem Regisseur mit dem ich schon desöfteren
zusammengearbeitet habe und der zum Beispiel aus den
USA ein Angebot bekommt, den grossen Sprung zu
machen. Aber das ist natürlich schwierig. Immer noch
besser in Deutschland arbeiten zu können als auf gut Glück
rüber nach Los Angeles zu gehen und nichts zu tun zu
haben.

 

it s Quiz Time!!!
Zweimal 3 CDs zu vergeben!!

Der glückliche Gewinnerdesletzten Wettbewerbes, einer Con Air-CD, heisst Franz Dorsch. Die richtige Lösung
lautete natürlich Moll Flanders.

Gleich zweimal drei CDs sind diesmal zu vergeben. Wer die richtigen Antworten weiss, sollte die Lösungenbis
spätestens 15. Januar 1998 an folgende Adresseeinschicken:
Philippe Blumenthal, Rötistrasse 7, CH-4513 Langendorf.

Wettbewerb 1: Eric Serra

Wereine von drei handsignierten The Fifth Element
CDs gewinnen möchte, sollte folgende Frage
beantworten können:

Wie heisst der erste „Unterwasserfilm“ von

Luc Besson, zu dem Eric Serra die Musik

beigesteuert hat?  

Wettbewerb 2: Mark McKenzie

Je eine CD zu Dr. Jekyll and Ms. Hyde gewinnen die
drei glücklichen Leser, die folgende Frage beantworten
können:

In welcher Funktion unterstützte Mark

McKenzie die Filmkomponisten, bevor er

selbst das musikalische Zepter in die Hand
nahm?
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3 Konzerte auf einen Schlag
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Carl Davis in Concert
von Steve Logan Krebs

Am 20. August 1997 fand im Rahmen der Internationalen

Musikfestwochen Luzem ein rund zewistündiges Konzert

des Royal Philharmonic Concert Orchestra unter der Leitung

von Carl Davis statt.

In einer vollgestopften von Moos-Stahl-Halle betrat um 19.30
Uhr zuerst das Orchester, danach der Komponist und

Dirigent Carl Davis die Bühne. Davis, der sich einen Spass
daraus machte, fast nach jedem Stück ein wenig anders
gekleidet wieder ins Scheinwerferlicht zu treten, entführte
während knapp zwei Stunden seine Zuhörer in die

klassische unddie filmmusikalische Welt.

Der erste Teil des Abends war der Klassik vorbehalten
(Rossini, Elgar, Strauss jun. und Rimsky-Korsakow),
obschon dem Kino-Gänger alle diese Stücke sicherlich
bekannt waren (so von 2001 bis Twister, um es salopp

auszudrücken). Hier überzeugte vor allem generell die
Darbietung der Musiker in ihrer frischen Interpretation und

das extrem überwältigende Klangbild in der von Moos-Stahl-

Halle. Es ist fast egal auf welchem Platz mansitzt, die
Akkustik ist hervorragend.
Nach einer kurzen Pause ging's dann aberfür die Filmfans

erst richtig los: der Main Title aus Star Wars wurde
vorgetragen - leider gingen just hier einem Bläser die Pferde
durch und der eine oder andere Misston erreichte das
Publikum. Weiter wurde Limelight von Chaplin und eine

Suite aus Dr. Zhivago (bestehend aus der Prelude und
Lara's Theme) dargeboten.

Als Abschluss stand dann nur noch Tschaikowskys 1812
Ouverture Solonnelle auf dem Programm. Dazu hatte man
sich etwas spezielles ausgedacht: der Pyrochoreograph
Erich Frey unternahm den Versuch, die Ouverture optisch

darzustellen. Das Wort "Versuch" entnahm ich übrigens dem
Programm, kann der Wortwahl aber eigentlich nur
beipflichten. War die Leistung des Orchesters und des
Dirigenten auch hier tadellos, entpuppte sich diese optische

Darstellung als ein etwas dünn geratener 1. August mit

Laserstrahlen (ich hatte glücklicherweise meine Sonnenbrille

dabei, sonst wäre ich wohl erblinde) und nicht
funktionierenden Feuerwerkskörpern.

Nichtsdestotrotz bin ich sicher, dass der Abend von allen
Anwesenden zu recht als gelungen beurteilt wurde. Der
Stadt Luzern ist zu Ihren Musikfestwochennurzu gratulieren
und es bleibt zu hoffen, dass deren Ausflug in die Welt der

Filmmusik kein Einzelfall bleibt!

 

Von Casablanca

NEIGEN
Münchner Rundfunkorchester

Dirigent: Lalo Schifrin
Ein Erlebnisbericht von Andreas Schweizer

 

Schon Wochen zuvor wurden Plakate an allen legalen und
illegalen Stellen ausgehängt, worauf sich die beiden

Casablanca Stars Humphrey und Ingrid zärtlich anlächeln.

Die Ueberschrift: "Filmmusik-Gala - Von Casablanca bis
Star Wars" lies Ungutes ahnen, hingegen konnte man dank
des NamensSchifrin Hoffnung schöpfen. Und siehe da - ein
wahrlich herrliches Konzert erwartete die Besucher, die
leider zahlenmässig nur spärlich gekommenwaren. Ein eher

junges Publikum, also nicht das eigentliche Tonhalle-
Stammpublikum. Würde der Veranstalter solche Chancen
nutzen, und die Preise eben diesem Umstand anpassen

(leider wurden die Plätze zu Tonhalle-Klassik-Preisen

verkauft), wäre der Saal bei günstigeren Preisen mit
Bestimmtheit voller gewesen. Schade, dass man

diesbezüglich nichtflexiblerist.
Der aus Argentinien stammende Lalo Schifrin führte mit
sicherer Hand, ohne grosse Schnörkel und überflüssigen
Bewegungen die bayrischen Musiker durch das rund zwei
Stunden dauernde Konzert, wobei das Orchester sich von
der Glanzseite präsentiete. Da wo der Klang nicht
überborden musste, wurde auch nicht überbordet, und da
wo "Power" angesagt war, da war diese auch zu hören. Zu

keinem Zeitpunkt wurde dem Besucher akkustischer

Schmerz zugefügt, der Klang blieb durchsichtig und
ausgeglichen, was sicher auch dem einmaligen Saal,
dessenfeiner Akkustik zu verdankenist.
Zur ersten Hälfte des Konzertes. The Cincinatti Kid (Lalo

Schifrin, 1965): Schifrin setzt sich selbst an den Flügel,
wobei die Balance zwischen Orchester und Soloist gut
gelingt. Schifrin mimt zudem den ganzen Abend lang den
Conferencier, wobei es einige Konzentration erfordert,
seinem Englisch zu folgen. Die ersten "Ooohh" und "Aaahh"
raunen durchs Publikum, als er das Thema von James, von
James Bond ansagt. Weiter folgt aus The Wizard of Oz
(Stothart, 1939) "Over The Rainbow", was wir natürlich von
Judy Garland gesungen kennen. Interessant erscheint mir

ein Ausschnitt aus Rollercoaster (Schifrin, 1977), worin

zwei gegensätzliche Themen aufeinandertreffen, das

Verspielte sowie das Böse. Zu den wirbelnden Känge eines

Jahrmarkt-Festes mischen sich dunkle, unheilvolle Töne.
Und dann (wie zu erwarten): Theme from Bullitt (Schifrin,
1968), wobei bei dieser Ankündigung jemand einenspitzen
(Lust-) Schrei ausstösst. Rechts neben dem Dirigenten hat

während der Dauer des Konzertes zusäztlich ein Rhytnmus-
Gruppe (Bass/Schlagzeug) Platz gefunden, wobei der

Schlagzeuger währendBullitt aus dem Vollen schöpfen darf.

Die Musik zu Bullitt ist für mich der Innbegriff des harten
amerikanischen Kriminalfilmes der 60er/70er Jahre. Herrlich

kernig! Nun folgt eine wunderbare Suite aus Cool Hand
Luke (Schifrin, 1967), worin der Dirigent Südstaaten-
Athmosphäre hervorzaubert. Aeusserst subtil musiziere hier

die Holzbläser. Bravo!
Lobenswert an diesem Konzert ist, dass das Programm
nicht nur aus sogenannten "Ohrwürmern" besteht, die einem

längst bekannt sind. So zum Beispiel Moulin Rouge
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(Georges Auric, 1952), das Pariser Athmosphäre verbreitet,
zumal auch noch ein Akkordeon eingesetzt wird (vom
graubärtigen Tubisten gespielt). Abschliessend kündet

Schifrin eine Suite mit Western-Themen an, wobei er ins

Publikum hinein fragt, wie dies bei uns im Deutschen
genannt wird. Als er hören muss, dass wir ebenso den

Begriff Western benützen, scheint er etwas konsterniert. Die
Suite verknüpft High Noon (Tiomkin, 1952), Magnificent
Seven (Bernstein, 1960) sowie The Good, The Bad And

The Ugly (Morricone, 1966).

Der zweite Teil startet mit Gone With The Wind (Steiner,

1939), wobei es nicht erstaunt, dass da und dort leise

mitgesummtwird. In Casablance (Steiner, 1943) ist Schifrin
wieder am Flügel zu bewundern, diesmal das Ganze in

Jazz-Manier, wobei Schifrins musialische Vergangenheit als
Jazz-Pianist (insbesondere in den 50er/60er Jahren)

unverkennbar ist. Eine erfrischende Einlage. Dann eine
Suite bestehend aus vier "Film-Klassikern": Lawrence Of
Arabia (Jarre, 1962), The Third Man (Karas, 1949),

Docotor Zhivago (Jarre, 1965) und Zorba The Greek

(Theodorakis, 1964). Wuchtig und äusserst kraftvoll wird

Wagners Walküre-Ritt intoniert, der in Apocalypse Now
(1979) Verwendung fand, wobei Schifrin erläutert, dass

Richard Wagner diesen "Ritt" natürlich nicht für den Film

komponiert habe.

Davis Schifrin und Goldsmith

Weiter gehts Schlag auf Schlag, wobei die Blechbläser arg
gefordert werden. Doch sie meistern ihre Sache bravourös.
Gerade die letzte Suite, fordert von den Bläsern das
Aeusserste: Erst das Klassik-Thema aus 2001: A Space
Odyssey (1968), das die Eingangstakte aus Richard

Strauss Tondichtung "Also sprach Zarathustra" beinhaltet,
dann anschliessend eine Star Wars-Suite (Williams), einem
musikalischen Höhepunkt.

Als Zugabe - mit Schifrin am Flügel - nochmals (zum zweiten

Mal) den TV-Knüller Mission: Impossible. Totz Standing-

Ovations bleibt es bei zwei Zugaben, wonach Schifrin den

ersten Geiger von der Bühne ziehen muss, um dem

Programmein Endezu bereiten.

Ein grosses Lob an das hervorragend musizierende
Orchester, einen bestimmt und sicher wirkenden Schifrin -
sowie an die Tonhalle, die ein solches Konzert in ihrem Saal
ermöglichte.

Abschliessend sei erwähnt, dass meine Reihenfolge
vielleicht nicht exakt dem Programm entspricht und vielleicht

der eine oder andere Titel nicht erwähnt wurde (so "Moon

River" aus Breakfast At Tiffany's - fällt mir gerade noch
ein). Wer sich ebenfalls im Publikum befand, soll also die
Kritik an mich richten.

 

Kurz notiert:

Jerry Goldsmith in Concert
von Patrick Ruf

Knapp vier Monate nach seinem Konzert in San Jose (siehe

Andy Grays ausführlichen Bericht im FMJ11) gab Jerry

Goldsmith zusammen mit dem Passadena Pops Orchester
am 2. August in Passadena/Los Angeles ein weiteres

Filmmusikkonzert.

Das Freiluftkonzert fand im wunderschönen Descanso

Garden statt, welchen man bereits zwei Stunden vor
Konzertbeginn betreten konnte. Da es ein sonniger und

heisser Tag war, nutzten zahlreiche Leute die Gelegenheit,
im lauschigen und schattigen Park zu picknicken.

Um 19.30 bestieg der Maestro die Bühne und eröffnete das
Konzert mit der amerikanischen Nationalhymne. Es folgte
ein ausgezeichnetes zweistündiges Konzert - ähnlich jenem
in San Jose - in welchem Jerry Goldsmith einen
Leckerbissen nach dem anderen zelebrierte. Anstelle der

Strong Men Suite (bestehend aus Rambo und Total Recall)

und Forever Young standen in Passadena The Spirit of St.
Louis von Franz Waxman, All About Eve von Alfred
Newman, Ben Hur von Miklos Rozsa und Viva Zapata von

Alex North auf dem Programm. Ausserdem spielte

Goldsmith als Welturaufführung das Thema des kürzlich
angelaufenen Streifens Air Force One.

Walter Baumgartner
16.11.1904 - 3.10.1997

von Bruno Spoerri

|

 

Die Trauergemeinde war nicht sehr gross, die zu Ehren von
Walter Baumgartner in Zollikerberg erschienen war, vor
allem Verwandte und dazu ein einziger der vielen
Filmproduzenten, für die er gearbeitet hatte. Es war auch

still geworden um „Bäumi“ in den letzten Jahren, und wenige
erinnern sich noch an die grosse Zeit der „Magnolians“ der

späten Dreissiger- und frühen Vierzgerjahre im Zürcher
„Corso“. Walter Baumgartner war der Pianist und Arrangeur

dieser Swingband, bei der unter anderem auch der

Tenorsaxophonist Eddie Brunner mitwirkte.

Später arrangierte er für Schlagergrössen wie Vico Torriani,
Lys Assia und die Geschwister Schmid. Wer sich einige
dieser Namen anhört, staunt über die zum Teil waghalsigen
Arrangements. Nicht vergessen seien seine zahlreichen
Kompositionen für das Cabaret zu Texten von seiner

Lebenspartnerin Helen Vita, Wollenberger, Lesch, Vaucher,

Keiser und anderen. Das „Lexikon des Films“ nenntihn als
Komponisten bei nicht weniger als 83 Spielfilmen zwischen
1952 und 1990, darunter allerdings eine ganze Menge von
Produktionen, die als „Machwerk“ eingestuft werden. Aber

auch hier arbeitete „Bäumi“ mit der ihm eigenen
Professionalität, und die Musik mag das Beste gewesensein
an diesen Filmen. Die bekanntesten Filmmusik-
Kompositionen seiner Karriere waren diejenigen für Kurt

Früh, wie Caf& Odeon, Konditorei Zürrer, Hinter den

sieben Geleisen und Der Fall. Dazu kamen viele
Dokumentarfilme, Werbefilme, Hörspiele, Chansons usw.

Walter Baumgartner war auch viele Jahre ein kritisches und

engagiertes Vorstandsmitglied der SUISA, wo er sich
besondersfür die Altersvorsorge der Mitglieder einsetzte.
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kreuz & quer: CD-Bewertungen

 

Gastbewerter dieser Ausgabe, nebst dem üblichen Team aus Stammbewertern, ist Russell C. Thewlis, verantwortlicher
Produzent des Goldsmith Film Music Society Journals Legend.
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Award

JOURNAL     
°e The Film Music Journalist ein deutschsprachiges Magazin, das sich mit der grossen, faszinierenden Welt der

Filmmusik auseinandersetzt. Mit Interviews internationaler Filmkomponisten, von Bruce Broughton bis Maurice
Jarre, von Miichael Kamen bis Eric Serra, aktuellen Rezensionen von Soundtrack-CDs, Berichten über

Veranstaltungen und Festivals, Porträts, Analysen und vielem mehr, versuchen wir Filmmusik in Worte zu
fassen.

oe The Film Music Journalist eine Publikation für Liebhaber der Filmmusik, von Liebhabern der Filmmusik.

e Die LeserInnen von Film Music Journal vergeben alljährlich, gemeinsam mit Limited Edition, The New Zealand

Film Music Bulletin und anderen Filmmusikzeitschriften, den Score of the Year-Award für die beste Filmmusik

des vergangenen Jahres. Bisherige Preisträger waren Jerry Goldsmith für Basic Instinct (1992), John Williams
für Schindler's List (1993), James Hornerfür Legends of the Fall (1994) und Braveheart (1995), David Arnold für
Independence Day (1996).

e Für Abonnenten organisiert die Swiss Film Music Society filmmusikalische Meetings und Happenings.

Wasist die Swiss Film Music Society?

e Die Swiss Film Music Society ist die erste und einzige Vereinigung in der Schweiz, die sich voll und ganz mit

Filmmusik beschäftigt. Die SFMS hat sich der Aufgabe verschrieben, der Filmmusik im deutschsprachigen

Raum (Schweiz, Deutschland, Österreich) die Aufmerksamkeit sowie das Ansehen zu verleihen, welche diese

musikalische Kunstform verdient hat. Mit der Produktion des Film Music Journals und filmmusikalischen
Meetings wollen wir diesem Umstand gerecht werden.

Ein Abonnement (4 Ausgaben) des Film Music Journal kostet Fr. 30.-/DM 40.-, darin enthalten
sind Einladungen zu Meetings und gelegentlicheVorabinformationen zu Veranstaltungen und
Festivals im Rahmender Filmmusik.

O Ja, ich möchte The Film Music Journal abonnieren.

O Ich möchte nähere Informationen.

O Ich möchte die Swiss Film Music Society mit einem Gönnerbeitrag unterstützen.

Name, Vorname:
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Land:
 

Telefon/Fax:
 

Unterschrift:
 

Einsendenan: Patrick Ruf, Jungholzhof 3, CH-8050 Zürich
E-Mail: film.music.journal@buemplizer.ch
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