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| In eigener Sache News etc.

ZITelei:
von Philippe Blumenthal

 

Herzlich willkommen zur

dritten Doppelausgabe

des Film Music

Journal, dem einzigen

deutschsprachigen
Filmmusikmagazin der

Welt.

Auch wennsichalles im
Internet zu tummeln

scheint, bleiben wir am

Ball undliefern
ausführliche

Informationen quasifrei

Haus, auf gutem, altem

Papier. Ironischerweise prangt ein englischerTitelzug in
grossen Lettern auf dem Cover unseres Magazines, aber
eben, nobodyis perfect...!

 

Bildlich gesprochen

Ab dieser Nummerkönnenwir The Film Music Journalin

hoffentlich sichtbar bessererBildqualität präsentieren. Wir

haben uns vom ehrwürdigen Rasterkopierer getrennt und

auf Scannerunddigitale Bildbearbeitung umgestellt (was

einige heisse Köpfe verursachte!!!) - schräg montierte Bilder

sollten also der Vergangenheit angehören,

Computerabstürze hingegen werdensich deutlich mehren-
ein Grund mehr wieso diese Ausgabe mit einer gehörigen

Verspätung herauskam. Jedenfalls hoffen wir mit dem

„Systemwechsel“ in Zukunft auch Zeit zu gewinnen und

unseren regelmässigen 4 Monate-Turnus wiedereinhalten

zu können, den wir euch, den Lesern, ansonsten doch recht

zuverlässig bieten konnten.

Home, Sweet Home

Es freut mich, Patrick Ruf wieder im Lande begrüssen zu

dürfen (einige hier sind froh, dass wieder jemand Randy
Edelman-CD’s unterdie Fittiche nimmt...), der ab sofort

wiederfür alle Belange in Sachen Abonnements, Inserate

Ansprechpartnerist.

Buchautoren

Matthias Wiegandt, seines Zeichens Mitautor und

Rezensent unseres Magazins, hat einen nicht

unwesentlichen Beitrag mit dem Titel „Miklos Rozsa: Vom

Jungle Book zum Asphalt Jungle“ zu „Emigrierte
Komponisten in der Medienlandschaft des Exils 1933-1945“

beigetragen (ISBN 3-476-45183-6).

Wettbewerbsgewinner

Folgende glücklichen Gewinner erhalten je eine Dr. Jekyli

and Ms. Hyde bzw.eine signierte The Fifth Element CD:

Eric Serra-Wettbewerb:

Georges Theytaz, CH-Sitten; Bernd Klotzke,

D-Bredskat; Michael Wernli, CH-Wettswil

Mark McKenzie-Wettbewerb:

A. Bierhoff, CH-Biel; Ronald Kuss, D-Herzfelde

Herzliche Gratulation. Die CDs werden demnächst bei den

Gewinnerneintreffen.  

Noch mehr Gewinner

Die Oscarverleihung hat in den Sparten Musik folgende

Sieger hervorgebracht: James Horner(Titanic) und Anne

Dudley (The Full Monty), sowie nochmals James Hornerfür
denTitanic-Song „My Heart Will Go On“.

e-mail
Diejenigen, die mit mir einen „anspruchsvollen“ Kontaktvia

e-mail pflegen, sollten sich meine neue Adressenotieren:
film.music.journal@bluewin.ch

Patricks neue e-mail Anschrift: sfms@access.ch

Die Jury

Eine Jury (The Film Music Critics Jury) bestehend aus 10

Herausgebernfilmmusikalischer Schreibereien wählt ab

April den „Score des Monats“. Zu bestaunen sind die

Resultate auf der Internetseite
http:/Imoviescore.home.ml.org von Mikael Carlsson sowie

nachgeführt natürlich in der kommenden Ausgabe The Film
Music Journal, der Nummer15!

Score of the Year 1997

Zum bereits sechsten Mal wählen die Leser des Film Music
Journal den Score of the Year. Auf Seite 17 findet ihr alles
zum Mitmachen- und bitte denkt daran, je mehr Teilnehmer,

desto interessanter und aussagekräftiger die Wahl. Seit
wenigen Wochenschwirrt der Aufruf auch im Internet

umher, was zur Folge hatte, dass aus der ganzen Welt

persönliche Jahreshitlisten eingereicht wurden. Also los, auf
zum CD-Regal und Postkarte mit den fünf besten Scores

des Jahres 1997 adressiert an: Philippe Blumenthal,

Rötistrasse 7, CH-4513 Langendorf.

Konzertereignisse

Ein weiteres Konzertereignis mit dem London Symphony

Orchestra ist im Juli in London(Barbican Centre) zu

bewundern. Vom 1. - 4. Juli 1998 lädt John Williams zu

insgesamt vier Konzerten mit zwei unterschiedlichen

Programmen,darunter solche Goodies wie unter anderem

Far and Away, Born on the 4th of July, Witches of

Eastwick, Lost World, Sabrina (1./2. Juli) sowie The

Cowboys, Liberty Fanfare, JFK, The Reivers, Tuba

concerto u.a. (3./4. Juli). Für Ticketreservationen: 0044 /
171 638 8891.

In Hannoverfindet am 8. Mai ein Konzert mit dem

Norddeutschen Rundfunk Orchester satt. Thema: A Musical

Portrait of David Lean (Jarre).

Ebenfalls am 8. Mai gibt Joel McNeely in Glasgow (Royal

Concert Hall) ein Filmmusikkonzert mit dem Royal Scottish
National Philharmonic.

Film Music Conference
Ihre sechste AnnualInternational Film Music Conference
hält die einstige Society for the Preservation of Film Music

und jetzige Film Music Society vom 7. bis 10. Mai in Culver

City, California. Täglich gibt es mehrere Workshops,
Vorlesungen mit Komponisten(u.a. Elmer Bernstein, Fred
Steiner, Chris Young, John Frizzell), Journalisten und

Historikern.

Für nähere Informationen und ein ausführliches Programm:
Fax: int. Code + 818 248 5775, Internet:

http://www.oldkingcole.com/fms

 



John Debney Ein Interview

„Ich bin sehr optimistisch, dass meine Tage, in denen ich versuche

wirklich tolle Musik für erfolglose Filme zu komponieren, vorbei sind,“

Eın Interview mit John Debney
von Patrick Ruf

 

Gewisse Komponisten wie zum

Beispiel David Arnold oder Patrick

Doyle haben einfach enormes Glück

und katapultieren sich bereits mit ihren

ersten zwei oder drei Filmen in die A-

Klasse der Hollywood-Komponisten.

Andere hingegen, wie John Debney,

werden trotz vielen ausgezeichneten

Partituren jahrelang übergangen und

müssen sich mit zweitklassigen Filmen

rumschlagen. Spätestens mit dem

ausgezeichneten Score zum

Piratenstreifen Cutthroat Island
erregte der vielversprechende junge

Amerikaner aber die Aufmerksamkeit

zahlloser Filmmusikfans, doch der Film

floppte an der Kinokasse und somit
blieb auch John Debneys Karrierekick

aus. Doch nach der Erfolgskomödie

Liar Liar und seinem jüngsten

Kassenschlager IKnow What You Did

Last Summer wird sich das aber

sicher ändern.

Das folgende Interview fand Mitte

September 1997 per Telefon statt.

John Debney entpuppte sich dabei

nicht nur als sympathische und

unkomplizierte Person, sondern

ebenfalls als höchst interessanter
Gesprächspartner. Obwohl ich die

vorgeseheneInterviewdauer um gut 50

% überzog, war ich leider bei weiten

nicht in der Lage, alle meine Fragen zu

stellen. Ich hoffe aber, dass trotz der

generellen Natur des Gespräches das

Interview fürjeden etwas Interessantes

bietet.
In diesem Zusammenhang möchte ich

mich noch ganz herzlich bei John

Debney bedanken, dass er sich die

Zeit genommen hat all meine Fragen

zu beantworten. Mein Dank gilt auch

seiner Assistentin Jenny, die den

Termin festsetzte und ohne deren
Organisationskünste dieses Interview

kaum Zustande gekommen wäre.

? Herzliche Gratulation zu Deinem

Emmy, den Du gerade vor einigen

Tagen für den Score von The Cape
(komponiert zusammen mit Louis

Febre) erhalten hast.

Vielen Dank. Das hat wirklich Spass

gemacht.

? Kannst Du mir ein bisschen über

diesen Fernsehfilm erzählen?

Es war eine TV-Show für die ich das
Thema komponierte und auch denPilot

vertonte. Leider hat praktisch niemand

die Show gesehen. Es war eine wirklich
gute Show, die von Astronauten und

dem Space Shuttle handelte, doch der

Pilot wurde zu einer ungewöhnlichen

Zeit ausgestrahlt. Weisst du, kaum
jemand hat die Show gesehen, doch
glücklicherweise wurde der Musik

Beachtung geschenkt und wir erhielten

einen Emmy dafür.

? Wird es eine CD von The Cape
geben?

Es wurde darüber geredet, doch zur

Zeit ist nichts geplant. Es existiert aber

definitiv gewisses Interesse daran.

 

? Ich möchte nachher nochmals auf

Deine CDs und Deine CD-Produktion

zurückkommen. Lass uns aber zuerst

über Deine Herkunft reden.
Angefangen hast Du als
Orchestrator/Arrangeur bei Disney und
dann hast Du Dich selbständig

gemacht.

Ja, das ist richtig. Nachdem ich mein

College Diplom in Komposition

absolviert hatte, begann ich bei Disney

als Orchestrator und Arrangeur und
blieb dort einige Jahre. Ich

komponierte viel Musik für Euro

Disneyland, Disneyland Florida, Tokyo

Disneyland und so. Danach machteich

mich selbständg und arbeitete

während einigen Jahren für zahlreiche
Leute. Vor allem Fernsehmaterial und

langsam aber sicher war es mir

möglich hier und dort meine eigene

Serie zu erhalten. Das machte ich für
einige Jahre. Ich vertonte viele Serien

und schrieb eine Vielzahl an Themen.

Ich komponierte für Shows wie The
Young Riders und Seaquest, Sachen

wie diese. Und dann, ich würde sagen

innerhalb derletzten vier bis fünf Jahre,

konzentriete ich mich wirklich auf

Kinofilme und erhielt einen Film bei

Disney namens Hocus Pocus mit

Bette Midler. Das hat echt Spass

gemacht. Von da an hatte ich einfach
sehr viel Glück und arbeitete weiter.

? Ja, und wir Filmmusikliebhaber sind

auch sehr froh darüber.

Herzlichen Dank.

? Mit wem hast Du während Deiner

Zeit als Orchestrator/Arrangeur so

gearbeitet?

Ich arbeitete für viele Fernseh-

Komponisten, die du aber

wahrscheinlich nicht kennst. Einer der

Jungs, den du sicher kennst, ist Mark

Snow, der The X-Files macht. Mark ist

schon sehr, sehr lange im Geschäft

und ein guter Freund. Ich orchestrierte

ein wenig für ihn. Ich arbeitete ich für
Mike Post und einen Typen namens

Ken Harrison, der Shows wie Fantasy

Island und solche Dinge für Eric Stalin

machte. Das hielt mich für einige Jahre

recht auf Trab. Ich erhielt ausserdem

die Möglichkeit Episoden von Cagney
& Lacey zu vertonen. Das war eines
der ersten Dinge, die ich machte. Dann
war da noch eine Show namens The
Trial of Rosie O’Neal, eine Produktion

mit der gleichnamigen Schauspielerin.
Und danacharbeitete ich sehrviel für's
Fernsehen.

? Als Du für Cagney & Lacey oder
andere Shows wie Fame gearbeitet

hast, musstest Du da bestehendes
Material neu arrangieren/adaptieren

oder hattest Du auch die Möglichkeit,

eigene Themen und Musik zu

schreiben?

Also, die verwendeten einen Song vom

Film - das Lied, welches jeder kennt -
doch ansonsten war jede Show recht

verschieden. Ich war gewöhnlich

derjenige, der die stark orchestralen

Episoden vertonte, weil ich das am

meisten genoss. Und da waren noch
einige andere Jungs, die praktisch alle

Songarrangements machten, weil jede
Show zwei oder drei davon beinhaltete.
Doch ich hatte viel Spass bei dieser

 



John Debney

Show, denn eine Woche komponierte
ich einen Western und nächste Woche

schrieb ich etwas in der Art von

Casablanca oder im Stil eines

Remakes. Und das machte enorm

Spass.

? Das kann ich mir gut vorstellen. Eine

der nächsten grossen TV-Shows, für

die Du gearbeitet hast war The Young
Riders, welche Dir Deinen ersten

Emmyeinbrachte.

Das ist richtig. Diese Show lief drei

Jahre und wir hatten eine tolle Zeit

diese zu vertonen. Ich hatte eine

Gruppe von fantastischen Musikern.

Von all meinen Fernseherfahrungenist

The Young Riders die beste, denn wir

hatten eine Kerngruppe von Musikern,
die jede Woche - manchmal sogar

zweimal wöchentlich -

zusammenspielten. Wir hatten viel zu

lachen und enorm viel Spass. Meistens

kreierten wir eine Art sehr

zeitgenössischer Westernmusik, die
mehr gitarren- und rhythmusorientiert
war. Doch beijeder vierten oderfünften
Show konnte ich ein 45-köpfiges
Orchester verwenden und dann schrieb

ich gewöhnlicherweise einen eher

traditionellen Score. Meinen Emmy

habe ich für eine solche Episode

gewonnen. Es war für einen sehr
traditionellen Score, der viel Negro-

Spirituals verwendete.

? Seaquestist eine weitere TV-Show,

welche Du vertont hast. Wie kam es

dazu?

Also, ich hatte einen Pilotfiim namens

Class of ‘61 für Steven Spielberg
vertont, der sich mit dem Bürgerkrieg

befasste; ein wirklich exzellenter

Pilotfilm. Regie führte Greg Hoblit und
Kameramann war Janusz Kaminski,

der jetzt Stevens Hauptcinematograph
ist. Es war wirklich ein guter

zweistündiger Film, der leider nicht als
Serie verkauft werden konnte. Steven

mochte was ich für die TV-Serie

geschrieben hatte und daraus ergaben
sich verschiedene Projekte. Eines

davon war Seaquest und mir wurde

gesagt, dass er mich persönlich

verlangt hatte, was grossartig war. Also
setzte ich mich hin, schrieb während

ein paar Wochen und komponierte

dieses Thema, welches er zu mögen

schien und dann machten wir es

einfach. Das war wirklich toll, denn jede

Woche mit einem Orchester zu

arbeiten ist wundervoll. Weisst du, es

gibt nicht viele Fernsehshows, in
welchen man das noch immer machen

kann. Bald darauf begann ich in den
Kinoproduktionen Fuss zu fassen und

im zweiten Jahr musste ich das Projekt

verlassen. Ausserdem hatte sich die

Show verändert. Wir alle hatten

gedacht, dass sie einen bestimmen

Ein Interview

 

2 
Weg einschlagen würde. Das traf
jedoch nicht ein und ich fühlte einfach,
dass es für mich Zeit war, andere
Projekte anzugehen.

? Welchen musikalischen Ansatz hast

Du für Seaquest DSV gewählt?

Konzentriertest Du Dich eher auf die

militärische Ebene oder das

futuristische Element?

Ich habe das Schwergewicht auf die
Emotionen gelegt. Sehrtraditionell. Es

war in der Tat recht anspruchsvoll. Um

ehrlich zu sein war es als hätte man

jede Woche ein mMinifeature zu
vertonen. Die Partitur war oftmals recht

schwierig, denn sie musste einerseits

sehr heroisch und dann wieder höchst

mysteriös sein.
Ich habe zwei Lieblingsshows. Die
erste ist eine Halloween-Show, für die

ich einen klassisch gruseligen Score

geschrieben habe. Den zweiten

Lieblingsscore komponierte ich für

meine letzte Seaquest Episode. Das
war eine E.T.-artige Show, in welcher

die Crew einen Ausserirdischen

entdeckt, der an Bord kommt. Dafür

wählte ich einen Close Encounter-

mässigen Ansatz.

? Hast Du Dich mit Steven Spielberg
getroffen, um die Musik der Shows zu

besprechen, oder geschah das mit den

jeweiligen Regisseuren?

Ich traf mich nur selten mit Steven. Im

Prinzip gab er lediglich einige
Richtlinien. Er war damals wirklich sehr

mit den Vorbereitungen zu Schindler’s
List beschäftigt. Ich erhielt also nur
kleine Anweisungen oder Notizen,

doch im Prinzip sagte er: „Es gefällt

mir. Mach es grossartig.“ Er war viel
mehr in Sachen wie Regie, Geschichte
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John Debney

und solche Dinge involviert.

Musikalisch gesehen schien er es zu

mögen und sagte: „Mach weiter so.

Mach es weiterhin richtig gut.“ Ich

erhielt also diesbezüglich nicht sehr
viel Input von ihm.

Jede Episode hatte ihren eigenen

Regisseur und ich traf mich jeweils mit

ihm. Wir sahen uns den Film an,

entschieden wo Musik hingehört und

besprachen das ausgiebig. Steven war

ja, wie du sicher weisst, ausführender

Produzent und kümmerte sich nicht

allzu sehr um tägliche Angelegenheiten

wie Musik. Falls ihm aber irgend etwas

nicht gefiel, so sagte er das natürlich,
was aber praktisch nicht vorkam. Für

eine der Episoden jedoch erhielt ich

eine Notiz, die lautete: ‚Wie wäre es,

wenn wir sie eher wie einen alten 50er

Jahre SiFi-Film vertonen.“ Das habe
ich dann auch gemacht. Doch in der

Regel besprachich die Musik mit dem

Regisseurs der jeweiligen Episode.

? Somit existierte also eine intensive

Kommunikation mit all den
verschiedenen Regisseuren?

Gewöhnlicherweise ja. Jeder ist

verschieden. Einige Regisseure
kümmern sich nicht enorm um solche

Sachen, andere wiederum wollen mit

dir am Klavier sitzen. Es kommt darauf

an.

? Welche Art von Regisseur

bevorzugst Du? Derjenige, der neben

Dir am Klavier sitzt und jede einzelne

Note hören will oder derjenige der Dich

einfach arbeiten lässt?

Nun, es dauert ein Weilchen um eine

vertrauensvolle Beziehung
aufzubauen. Ich denke, man benötigt

zwei oderdrei Filme dazu. Ich arbeite
mit einigen Regisseuren, mit denen ich
eine sehr gute und offene
Kommunikation habe. Darum wissen

wir auf eine gewisse Art auch, was der
andere machen wird und waser denkt.
Viel Input von einem Regisseurist für
mich okay und lasse ihn jeden Cue
hören, den ich schreibe.
Kommunikation ist eine sehr wichtige

Angelegenheit.

? Wie teilst Du Dir eigentlich Deine

Zeit zwischen TV- und Kinofilmen auf?

Geschieht das per „Zufall“?

Nein. Das geschieht von meiner Seite

her sehr bewusst. Vor einigen Jahre

fühlte ich, dass ich wirklich an einem

Punkt angelangt war, an welchem TV

keine sehr kreative Herausforderung

mehr für mich bot. Also habe ich

zusammen mit meinem Agenten

bewusst darauf hingearbeitet, mehr

Kinofilme zu vertonen und das hat

glücklicherweise geklappt. Um ehrlich

zu sein: Ich arbeite bewusst nur noch

selten fürs Fernsehen.Falls etwas sehr

interessant dabei ist, zum Beispiel ein

HBO-Film oder so, dann macheich das

vielleicht, doch... The Cape

beispielsweise habe ich nur vertont,

weil er von Freunden produziert wurde.

Doch gewöhnlich konzentriere ich mich

heutzutage ausschliesslich auf

Kinofilme.

? War White Fang 2 für Dich
schwieriger zu vertonen als Hocus
Pocus, Dein erster Kinofilm, weil es

sich dabei um eine Fortsetzung
handelte?

Es waren in diesem Fall wirklich zwei

völlig unterschiedliche Filme. Ich habe
den ersten Teil von White Fang nie

gesehen und wollte es auch nicht, da

ich nicht unbedingt von Basil

Poledouris’ Arbeit beeinflusst werden

wollte, obwohl ich seine Arbeit sehr

mag. Ich wollte was eigenes kreieren
und meine eigene Stimme haben.

Ausserdem hatte die Fortsetzung

wenig mit dem ersten Teil zu tun und

auch der Regisseur wollte einen

anderen Weg einschlagen. Darum
musste ich mich eigentlich nicht

wirklich darum sorgen. Andererseits

gab es in diesem Falle auch von

niemandem spezielle Anweisungen.

Disney war grossartig und sagte

lediglich: „Wir möchten, dass du das

vertonst und machst was immer Dir

beliebt.“ Alle Themen waren brandneu.

? Ich fand diese Mischung aus

Americana und ethnischer Musik, wie

Du sie verwendet hast, wunderbar und

sehr wirkungsvoll.

Yeah, wir hatten unter anderem

besprochen, dass wir versuchen

wollten, eine Mengeinteressanter, eher

folkmusikartiger Instrumente wie

Hammered Dulcimer, Blockflöte,

Gitarre, Banjo und solche Sachen zu

integrieren. Einige dieser Elemente

sollten auch im Score vorkommen.

Einige Cues bestehen hauptsächlich
aus diesen Instrumenten, während

andere vollständig symphonisch waren.

Es hat sehr viel Spass gemacht diese

Partitur zu komponieren.  

Ein Interview
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? Ich erinnere mich, dass Disney einen

Ratgeber engagiert hatte, um

sicherzustellen, dass all die

Indianerszenen möglichst authentisch

sind. Wie verhielt es sich bei der

Musik? Wurdest auch Du im Bezug auf
die einzelnen ethnischen Stücke von

einem Fachmann beraten?

Ich hatte keinen. Sie hatten aber einige
Live-Szenen gedreht, in denen Leute

sangen oder Trommeln und Flöte
spielten. Und in diesem Sinne wollten
sie sicherstellen, dass sie die Indianer

dieser Periode und dieser Gegend

möglichst authentisch zeigten. Doch
was mich betraf: nein. Das warnichts,

um das ich mich zu kümmern hatte. Es

gab zwar einige Kontakte mit der

Person, die sämtliche Livemusik

handhabte als sie gefilmt wurde, doch

ich kam erst später hinzu und musste

ich mich um keine dieser Dinge

sorgen.

? Für Little Giants hast Du zahlreiche

Märsche und Football-Stadion

(Stimmungs-)Musik verwendet.

Ja, das war ein weiterer Film für Steven

[Spielberg]. Ich kann sagen, dass dies

wahrscheinlich eine der tollsten

Projekte war, die ich bisher gemacht

habe weil ich direkt mit Steven arbeiten

konnte. Wir sassen zusammen beim

Dubbing und er mischte einen Grossteil

der Musik selber; es war wirklich

spassig. Er kam zu den Aufnahmen,

brachte einige seiner Kinder mit - es

war wirklich eine sehr angenehme

Situation. Eine erfreuliche Erfahrung.
Ja, da waren diese American Football-

und lustigen Kindermärsche, ulkige

trickfilmartige Verfolgungsjagden und
solche Dinge. Steven wollte, dass die
Musik so gut wie möglich wird und
darum habe ich wirklich sehr hart an

diesem Score gearbeitet und versucht
es möglichst lustig, charmant und

komisch zu machen.

? Du hast also nicht bereits

bestehende Football-Märsche

verwendet?
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Richtig, ich habe alle selber

komponiert. Da gab es einige Märsche,
welche wir neu kreieren mussten.

Gegen den Schluss des Filmes, als

das Football-Finale stattfindet, gibt es
eine Szene in der bekannte Märsche

gespielt werden. Diese nahmen wir
speziell für diese Sequenz auf. Doch
abgesehen davon ist alles originales
Material.

Original Soundtrack Recording

? In einem der Cues verwendest Du

einen straussartigen Walzer.

Ja. Da habe ich ein kleines bisschen

vom grossen Genie des Steven
Spielberg gespürt. Und ich sage dasin

aller Ehrlichkeit. Er hörte sich eines

meiner Cues an und sagte: „Das Stück

ist grossartig. Ich liebe es. Doch weisst

du, was wäre, wenn wir etwas komplett

anderes machen würden?“ Ich fragte:

„Was meinst du?“ „Also weisst du, ein

Football Game ist ein Football Game.

Das stimmt schon, dochesist auch ein

bisschen wie ein Walzer. Ich finde, es

ist auch ein bisschen wie ein Tanz. In

Sinne, dass all diese Spieler einander

hinterheriagen und das könnte
irgendwie als Tanz aufgefasst werden.“
Ich antwortete: „Oh ja, das hat was.“

„So, wie wäre es mit einem Walzer.

Was wäre mit einem grossen Strauss-

Walzer in der Mitte dieses Cues?“ Ich

fand dies eine brillante Idee. Ich liebte

diese Idee völlig und wir machten es.
Ich finde es ist absolut irrwitzig, denn

wir sind in der Mitte eines riesigen

Football Action/Scherz-Cue und der

kleinste Knabe des netten, guten

Teamskriegt den Ball, rennt los, wird

vom gesamten gegnerischen Team

verfolgt und beginnt Hacken zu

schlagen und im Kreise zu rennen und

wir spielen als Kontrast zu all dem den

Strauss-Walzer. Ich fand das
grossartig. Ganz ehrlich, ich hasse es

zugeben zu müssen, doch ich hatte

vorhernie daran gedacht; es ist Steven

einfallen und ich fand es funktionierte

grossartig.

? Du hast also nicht einen Walzer im

Strauss-Stil komponiert, sondern einen

echten verwendet? 

Ja. Ich versuche mich zu erinnern

welcher Walzer es war... Ich glaub es

war ein Teil aus The Blue Danube.

? Der nächster Kinofilm war House

Guest.

Ja, eine leichte Komödie für Disney.

? Ich liebe das wundervolle Main Title.

Hattest du da einen grossen Chor zur

Verfügung?

Es ist zwar ein echter Chor, aber nicht

so gross. Etwa 30 - 34 Stimmen,

Männer und Frauen. House Guestist

einer der verrücktesten Partituren, die

ich je geschrieben habe, denn in einem

gewissen Sinne enthält sie viel

spassige, chorartige, lustige klassische
Musik. Es ist stellenweise ein bisschen

Elfman-artig, doch ungewollt, um
Spass zu haben. Es hat wirklich viel

Spass gemacht diesen Score zu
schreiben.

? Der Temp Track des Filmes bestand

also nicht aus Danny Elfman

Kompositionen?

Ehrlich gesagt erinnere ich mich bei

diesem Film nicht an den Temp Track,

denn ich stiess etwa drei Wochen vor
dem Dubbing, also enorm spät, dazu.

Ich glaube ich sah den Film ein Mal

und die meisten Temp Tracks waren

Songs, wenn ich mich richtig erinnere.

Es gab auch einige Scorepassagen,

doch nicht viele. Zusammen mit dem
Regisseur hatte ich die Idee etwas

wirklich ungewohntes mit einer Art

nervöser Stimmen zu machen.

 

    
3.

Riessensrt be
BisLonden Soragog Serse   
 

? Der nächste Film, über den ich

gerne mit Dir reden würde ist

Cutthroat Island, der mehr oder

weniger Dein grosser Durchbruch in

der Filmmusikgemeinschaft war.

Ich würde das nicht als grossen
Durchbruch bezeichnen. Für mich war
es eher eine grosse Enttäuschung.

? Wieso das?

Ein Interview

Ich sag dir warum. Ich habe noch nie

so hart an einem Projekt gearbeitet -
und viele andere Leute haben ebenfalls

sehr hart daran gearbeitet - und dann
hatte der Film nur geringen Erfolg. Und

das ist noch sehr milde ausgedrückt.

Das Problem ist, dass du als

Komponist in Hollywood nicht anhand
deiner Musik sondern anhand des

Erfolgs des Filmes bewertet wirst.
Manchmal spielt es einfach keine

Rolle, wie gut der Score ist. Falls der

Film nicht Geld einspielt, falls er nicht

erfolgreich genug ist, wird der Score
von den meisten Personen in der

Regel einfach übersehen. Abgesehen
von Leuten wie du, die Fans sind, und

Eure Leser, für die ich so dankbarbin,

da sie sich meine Musik anhören und

sich wirklich einen Deut drum scheren,

ob der Film erfolgreich war oder nicht.

Doch weil der Film in der Hollywood-
Gemeinde im Prinzip als Reinfall

angesehen wurde, hatte ich das
Gefühl, dass die Musik nicht die

Aufmerksamkeit erhielt, die sie gehabt

haben könnte. Welche sie eigentlich

verdient hätte. Und das bedauereich.

Und dann schaust du dir verschiedene

andere Komponisten an, die sehr

erfolgreich sind, wie David Arnold, den

ich ja bei Cutthroat Island ersetzte.
Ich liebe David Arnolds Arbeit. Es

ergabsich halt einfach, dassich ihn bei

Cutthroat Island ersetzte, was nicht

seine Schuld ist, denn ich kenne den

Regisseur und weiss, dass er sehr

schwierig sein kann. Doch schau dir

David an: Er hat enormen Erfolg. Ich
denke vieles hat damit zu tun, dass er

erstens sehr gut ist und zweitens seine

ersten zwei oder drei Projekte grosse

Filme waren. Stargate war keine

enorme Grossproduktion, doch es war

ein toller Film und erlief enorm gut. Er
hatte mehr Erfolg als die meisten Leute

erwarteten, und dann vertonte er

Independence Day. Darum denke ich

hat sehr vieles, vorüber wir reden,

damit zu tun, in welchem Film deine

Musik ist. Ich schätze mich glücklich,

dass ich mit Liar Liar endlich einen Hit

hatte und momentan vertone ich

gerade einen Streifen namens I Know

What You Did Last Summer, der ein

fantastischer Thriller ist. Er ist sehr

spannend und gruselig und ich beende
gerade den Score. Ich denke er wird

sehr gut laufen und darum bin ich sehr

optimistisch dass meine Tage, in
denenich versuche wirklich tolle Musik

für erfolglose Filme zu komponieren,

vorbeisind.

? Das hoffe ich auch. Du hast gerade

erwähnt, dass Du David Arnold ersetzt

hast. Hast Du jemals seine Partitur

gehört?

Nein, ich habe nie etwas gehört, das

David für Cutthroat Island komponiert
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hatte. Ich glaube er hat lediglich einige
Themengeschrieben.

? Er hat also nicht den ganzen Film

vertont und wurde dann
„rausgeschmissen”?

Nein, nein. Er hat lediglich einige
Themen geschrieben und ich denke,
dass, was auch immer geschah, egal

aus welchen Gründen, recht früh

passierte. Ich habe nie eines seiner

Stücke für diesen Film gehört und habe
einfach von vorne begonnen und

meine Sache gemacht.

? Da David sehr früh ausschied,

nehme ich an, dass du recht viel Zeit

zur Verfügung hattest, um die Partitur

zu schreiben und nicht gezwungen

warst den Score in zwei Wochen

abzuliefern, wie das ja so oft der Fall

ist, wenn ein Komponist ersetzt wird.

Nein, nein. Ich habe in der Tat nicht

sehr viel Zeit zur Verfügung gehabt. Ich
glaubeich hatte etwa fünf Wochen.

 

 

 
? Wow. Nur fünf Wochen für so viel

Musik.

Der Film enthält fast zwei Stunden

Musik. Das war der härteste Job, den

ich jemals machte. Doch es war auch
der befriedigendste. Ich konnte mit
dem London Symphony Orchestra
arbeiten und wir hatten 14 wundervolle

Sessionen. Ich denke sie sind

fantastisch und sie schienen mich zu

mögen oder besser gesagt mich zu

akzeptieren; wir hatten eine

wundervolle Zeit.

? War es deine Idee den Score in

diesem altmodischen „Golden Age“-Stil

zu schreiben?

Ja sicherlich. Renny und ich redeten
natürlich lange über die Musik und ich
fühlte einfach, dass es grossartig wäre
auf diese alten Tage zurückzugreifen

ohne den Score aber veraltet
erscheinen zu lassen. Für die Szene, in

welcher die Segel gesetzt werden,

erhielt ich von Renny einen Cue mit

einem tiefen Blechsolo, welches

wirklich mehr dem alten Korngold
entsprach. Ungefähr so nahe liess
mich Renny an den Korngold-Stil
gehen. Der Restist grosse Actionmusik
mit tollen Melodien und ausserdem hat

es ein nettes Love Theme. Doch der

Score ist recht traditionell. Ich denke

das ausschlaggebendeist, dass ich es

nicht altmodisch machen wollte, aber

bestrebt war nahe an die Qualität der

Werke, welche die Golden Age
Komponisten geschrieben hatten - und

es seither niemand besser gemacht

hat, abgesehen von einigen wenigen

Leuten - heranzukommen. Jedenfalls

dachte ich mir, dass ich nun an der

Reihe sei, so etwas zu versuchen.

? Wie war es vor so einem riesigen

Orchester und Chor auf dem Podest zu

stehen und deine Musik zum ersten

Mal zu hören?

Es war fantastisch. Ich hatte das ja

schon öfters gemacht, weshalb es

nichts neues für mich war. Doch es war
fantastisch. Sie waren unglaublich. Ich
weiss nicht, ob es jemanden besseren
gibt als das London Symphony

Orchestra und die London Singers. Ich
liebe unsere L.A. Musiker doch daist

was an der London Symphony, das

irgendwie magischist.

? Danach hast Du eine weitere

Komödie namens Car Pool vertont.

Yeah. Das war ein schneller, kleiner

Job. Es war ein Ersatz-Score. Ich

ersetzte Bill Conti. Ich komponierte die

Musik mit Synthesizer. Das war auf

seine Art ein lustiger, munterer, kleiner

Score.

? Einige der Autoverfolgungsjagden

waren mit rhythmischem Gitarrensound

vertont. Stammen diese von

irgendwelchen Songs oder hast Du die

komponiert.

Also, eigentlich habe ich das ganze
Ding gemacht.

? Dieser Gitarrensound unterscheidet

sich recht stark von Deinen anderen

Filmkompositionen.

Weisst du, es ist interessant: Viele

Leute wissen das nicht, doch ich

begann Gitarre zu spielen und war

mein ganzes Teenagerleben in

Rock’n’Roll Bands. Somit bin ich mit
Rock'n'Roll und zeitgenössischer

Musik recht vertraut. Doch ich denke

nicht, dass mich die Leute mit dieser

Musik assoziieren. Ich habe Tonnen

davon gemacht. Meistens für das

Fernsehen.

Ein Interview |
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? Wenn ich mir all Deine Filme

ansehe, dann tauchen sehr viele

Komödien auf.

Ja, ich glaube ich habe es übertrieben.
Komödien machen wirklich Spass,

dochsie sind sehr schwierig, weisst du.
Liar Liar war für mich sehr aufregend
zu vertonen, da es nicht nur eine
Komödie war. Da gab es viele Gefühle
und Emotionen, was für mich

grossartig war. Ich genoss LiarLiar.

? Hast Du nicht Angst, als Komödien-

Komponist schubladisiert zu werden?

Also, das bin ich doch schon. Ehrlich,
du weisst genauso gut wie ich, dass es

in Hollywood unglücklicherweise
scheint, als wollten dich die Leute

lediglich schubladisieren. Ob du ein

Schauspieler bist oder was auch

immer. Ich denke es ist sehr wichtig ein
breites Spektrum an stilistischer Arbeit

zu machen. Denn falls du vier, fünf

Komödien nacheinander vertonst, wird

das alles sein was du je machenwirst.

Du bleibst stecken. Ich versuche das

zu umgehen. Darum will ich wirklich...

ich liebe es, viele verschiedene Arten

von Projekten zu machen, doch ich war

nicht in der Lage allzu häufig
unterschiedliche Sachen zu machen.

Dasist eigentlich schade.

? Ich nehme an, The Relic ist der

erste Schritt um Dich von dieser

Komödien-Schubladisierung zu lösen.

Es ist einer der Schritte. Sudden

Death, ein Van DammeFilm, war auch

ein Versuch, um von den Komödien

loszukommen. Sudden Death war ein

sehr techno-artiger Score. Viel Synth-
Percussion und Zeugs. Das war toll.
The Relic ging in eine ganz andere

Richtung. Das war mehr Monster-Musik

und es hat wirklich sehr viel Spass

gemacht dieses Gebiet zu erforschen.

The Relic war sehr hart, denn wir

hatten nicht viel Zeit. Ich wollte einfach

richtig brutale, treibende Musik
kreieren. Das war was der Regisseur

und ich machen wollten. Und ich denke

es ist mir gelungen. Manchmalhöre ich
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es mir an und weiss wirklich nicht

womit es verglichen werden kann. Es

ist irgendwie anders und in diesem
Sinne war ich recht zufrieden. Jemand

vergich den Score mit einem

entgleisten Güterzug. Es kommt
einfach auf dich los und das war genau
was ich mit der Musik versucht habe zu
erreichen.

? Du hast in The Relic sehr viel

Streicher verwendet. Hast Du sie

bewusst eingesetzt, um der Musik eine

diabolische Atmosphäre zu verleihen
oder hat sich das so ergeben?

Es war nicht notwendigerweise eine
bewusste Wahl. Ich komponiere

einfach gerne für Streicher. Ich meine,

ich hatte einfach das Gefühl, dass
Streicher sehr viel Energie verkörpern,

wenn man genug davon verwendet.

Undich hatte viele. Das Orchester war
gross, ungefähr 95 Musiker und ich
kombinierte diesen Klangkörper mit
einigen Synth-Tracks. Der Soundtrack
ist recht gross und vorantreibend und
das war eigentlich auch, was wir

erzielen wollten. Musikalisch gibt es in
diesem Film nicht allzu viele neue
Möglichkeiten. Entwederist die Musik

sehr sanft und gruselig oder dann ist
es total offensichtlich, so in der Art

„pass aufl“. Und darum ging es bei
dem Score.

? Du hast I Know What You Did Last

Summer erwähnt, an welchem Du

gegenwärtig gerade arbeitest. Kannst

Du mir ein wenig über diesen neuen

Film erzählen?

Ich erzähle Dir liebend gerne was

darüber. Ich arbeite mit einem
Regisseur namens Jim Gillespie. Ich

denke er wird sehr erfolgreich sein als
Hollywood-Regisseur. Ich glaube, dass
man ihn im Auge behalten sollte. Jim

hat einen sehr intelligenten Film
gemacht, der - wie Du bereits gesagt

hast - | Know What You Did Last
Summerheisst und in den Hauptrollen
einige vielversprechende, junge

Schauspielerinnen und Schauspieler

hat. Jennifer Love Hewitt, Sarah
Michelle Gellar, das Mädchen,dashier

in den USA Buffy, the Vampire Slayer
spielt und sehr populär ist und dann
noch zwei Jungs [Ryan Phillippe,

Freddie Prinze Jr.], die ebenfalls sehr
beliebt sind. Es ist eine Art Thriller. Es
ist aber nicht Scream - viel spannender

und enorm gruselig. Ich liebe Scream,

aber es ist nicht Scream. Da gibt es
einige Momente, die sehr offensichtlich

gezeigt werden und gruselig sind, doch
das musst du in so einem Film haben.
Wirklich. Ich denke, Jim hat einen

wundervollen Film kreiert und ich

denke er ist sehr clever und
intellektuell. Oftmals hat Musik in

diesem Genre wirklich keine sehr 

betonte Melodie. Ich kann den ganzen

Tag lang gruselige Musik schreiben.
Viele Leute können das, doch eine
wirklich gute Melodie und zudem
gruselige Musik komponieren, das ist

meiner Meinung nach der Trick. Aus

meiner Sicht ist Bernard Herrmann in
dieser Beziehung der König. Er konnte
das blendend. Ich habe also versucht
einen Score zu kreieren, der einige

sehr gute Themen hat und zudem so
gruselig wie möglich bzw. wie nötig ist.

Das habeich also versucht zu machen
und wir sind praktisch fertig damit. Alle
scheinen mit dem Resultat sehr
zufrieden zu sein und wir werden
sehen was nungeschieht.

Pneiehre.-}

Oscar Motion Picrupe SOUNDTRACK
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? Ich freue mich schon auf den Score.

Enthält das angekündigte Album

eigentlich Deine Partitur oder nur

Songs?

Momentan handelt es sich lediglich um

das Songalbum. Wir setzten aber
wirklich Druck auf, damit auch ein

Album des Scores veröffentlicht wird,

doch ich weiss einfach nicht, ob das

geschehenwird.

? Hängt das davon ab, ob der Film

erfolgreich sein wird?

Nicht einmal. Um ehrlich zu sein, ist es

lediglich eine Geldfrage. Wir
produzierten die Musik hier in L.A.,

weswegen teure

Wiederverwendungsgebühren
existieren. Wenn du ein Album machst,

musst du also all die Musiker nochmals

bezahlen. Ich weiss einfach nicht, ob

die Firma das Geld dafür ausgeben

möchte. Falls Du mir helfen willst,

kannst Du all Deinen Kollegen erzählen
Mandalay Entertainment anzurufen und
denen mitteilen, dass Ihr den

Soundtrack von I Know What You Did

Last Summerwollt. Ich sage das halb
scherzend, doch solches Zeugshilft.

Wir werden sehen. Viele Leute wollen,

dass der Score veröffentlicht wird, also

werden wir sehen waspassiert.

[Leider wurde der Score nie offiziell
veröffentlicht und es bestehen auch

keine Pläne dafür, die in Zukunft zu

Ein Interview |

tun. So exisitiert nur ein von John

Debney produziertes Promo-Album,

das seine Agentur vertreibt - aber nur

industrieintern! phb]

? Gibt es zukünftige Projekte, über die

Du bereits etwas erzählen kannst?

Es gibt es noch nichts Konkretes

worüber ich reden kann, doch es

bestehen viele interessante

Möglichkeiten. Um ehrlich zu sein,

versuche ich lediglich das richtige
Projekt auszusuchen.Ich weiss, dassI

Know What You Did Last Summer

hier in den Staaten am 17. Oktober in

die Kinos kommt und wir hoffen, dass

er sehr erfolgreich sein wird und dann
sehen wir weiter. Ich warte einfach

noch ein wenig ab.

? Hast Du irgendwelche speziellen

Kriterien, nach denen Du einen neuen

Film auswählst?

Keine, ausser dass ich versuche etwas

auszuwählen, dass.... ich versuche so

wählerisch wie möglich zu sein. Ich bin

noch nicht am Punkt meiner Karriere

angelangt, an dem ich von Offerten
überflutet werde, doch ich versuche

einfach Filme auszuwählen, die ich für

qualitativ gut halte oder die viel Spass

machen. Was auch immer es ist.
Kleine Filme, grosse Filme, das spielt

keine Rolle solange es etwas

interessantesist.

? Wir haben es zu Beginn schon kurz

gestreift: Du veröffentlichst selber sehr

viele Promo-Alben.

Das ist richtig und ich musste es

machen, denn aufgrund der vorher

erwähnten

Wiederverwendungsgebühren ist es

sehr schwer kommerzielle Scores zu

veröffentlicht. Ich hab also einfach

entschieden, natürich mit dem

Einverständnis des jeweiligen Studios,

dass ich den Soundtrack selber

produziere, sofern sie kein Album
veröffentlichen. Ich presse jeweils eine
limitierte Anzahl und verteile sie an

Freunde, Regisseure, Produzenten

oder wem auch immer ich ein

Exemplar geben möchte. Ich habe
gehört, dass sie zum Kauf angeboten

werden. Ich kann das nicht verhindern.

Ich hörte schockierende Geschichten

über Hocus Pocus, welche für über $

200 oder $ 300 verkauft wurde, was

eigentlich sehr befriedigend ist. Doch
weisst du, ich wünschte ich hätte mehr

Kopien gemacht und ich wünschte der
Score wäre kommerziell veröffentlicht

worden, dann wären sie nicht so teuer.

Ich habe nur 1000 Stück davon

produziert und habe selber nur noch

wenige Exemplare übrig. Doch solange
die Regel der erneuten
Musikerbezahlung [reuse fee] nicht
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ändert, werden noch mehr Promos auf

uns zukommen.Ich weiss nicht ob das

gut oder schlecht ist, aber das ist

einfach so.

? Schlecht ist es wohl besonders für
all die Leute, welche die jeweilige

Musik lieben und nicht in der Lage sind

den Score zu einem vernünftigen Preis

zu kaufen.

Oh ja, absolut. Ich bin genau der
gleichen Meinung und froh, dass du
das gesagt hast. Ich denke es ist

kriminell und beschämend, dass diese

Alben so teuer verkauft werden. Ich

wünschte aus diesem Grund, dass sie
von den Leuten zu einem vernünftigen
Preis regulär gekauft werden könnten.

? Mit sechs Alben hast Du als

Komponist wahrscheinlich am meisten

eigene Soundtracks veröffentlicht. Es
scheint, als würdest Du der eigenen

Vermarktung einen grossenStellenwert

einräumen.

Also weisst du, ich mach das nur, weil

es mich frustriert und ich das Gefühl

habe, dass die Musik „da draussen

sein sollte“. Ich glaube mehr und mehr

Komponisten werden Promos

produzieren, denn ich sehe keinen

Grund wieso die Musik nicht genossen
oder wenigsten verteilt werden sollte,

um neue Aufträge zu generieren. Das

ist mein Motiv wieso ich die Promos

eigentlich veröffentliche. Ich produziere
sie, um einen neuen Film zu erhalten.

? House Guest, Car Pool und

Gunmen sind nicht auf CD erhältlich.

Existieren Pläne diese Partituren zu

veröffentlichen?

Nein, nicht im Moment. Esist lediglich

eine Geldfrage und ich sehe keinen

Grund, wieso ich diese Scores

veröffentlichen sollte.

? Ich möchte das Interview gerne mit
einigen Assoziationsfragen beenden.

Ich gebe Dir ein Wort und Du sagst mir

einfach was Dir als erstes dazu in den
Sinn kommt, einverstanden?

Okay.

? Hollywood?

Hassliebe Beziehung.

? Der Oscar?

Ich hoffe, ich werde einige erhalten

bevorich mich zur Ruhesetze.(lacht)

? Erfolg?

Ich denke ich habe ihn und bin davon

gesegnet.

? Und zum Schluss noch: die

Schweiz?

Ich war mal in der Schweiz. Es ist

eines der schönsten und

bezauberndsten Länder, in dem ich je

war. Als Teenagerwarichin Interlaken

und Zermatt. Ich bin noch nicht sehr

alt, doch das ist schon fast 20 Jahre

her. Es ist wundervoll und sehr schön.

Ich würde liebend gerne zurückgehen

und einen Film vertonen - wir würden

dann den Soundtrack mit dem

Nationalen Symphonieorchester oder

so aufnehmen. Gib mir einfach einen

Vorwand um zurückzugehen.

? Da wird sich sicher was finden

lassen. Herzlichen Dank John, dass Du

Dir die Zeit genommen hast all meine

Fragen zu beantworten und im Namen

der Leser wünsche ich Dir für die

Zukunft alles Gute und viel Erfolg.

Kauftip

Wer John Debney Promo-CDs kaufen

möchte, muss sich unbedingt vor

überhöhten Preisen in Acht nehmen.

Viele dieser Soundtracks können

nämlich bei Fachgeschäften wie

Intrada, Footlight, Screen Archives

oder STAR zu vernünftigen Preisen

von ca. $ 30.- bezogen werden. Mehr

Infos über die Erhältlichkeit der Alben

sowie über John Debney findet man

auf Uwe Sperlichs toller „Offiziell

Inoffiziellen John Debney Homepage“

(http://www.geocities.com/Hollywood/L

oV8323/index.html).

John Debney Wettbewerb

John Debney und The Film Music

Journal präsentieren eine der

gesuchtesten CDs des Komponisten.
Nur hier und jetzt zu gewinnen!

Wer ein Exemplar der raren und

vielgesuchten THE RELIC Promo-CD
(ein Original!) gewinnen möchte, muss
folgende Fragen beantworten

l. Wie heisst die Firma, bei der John
Debney nach seiner Ausbildung
arbeitete?

. Für welche Produktion erhielt John
Debneyseinen ersten Emmy?

. Wie heisst der Erfolgsthriller, den

John Debney 1997 vertonte?

Antworten einsendenbis 30. Mai 1998

an Patrick Ruf, Jungholzhof 3, CH-

8050 Zürich 

Ein Interview |

  DiscographyCInahN)

Not Since Casanova

(1988 /Prometheus 140)

Intime, verträumt-romantische Melodien,

die hauptsächlich von Streichern und
en vorzeitsern werden.

Telsons. The Movie A990/Promo)
Motivreicer Score mit überdrehten
Mickey-Mousing Cues und dramatischen
Passagen.

Hocus Pocus (1993 /Promo)
Schwungvolle Orchesterpartitunv mit
spirituellem Chor, leidenschaftlichen

Themen und burlesken Momenten.

Seaquest DSV (1993 / Varese 5365)
Emotionsgeladene, symphonische
Kompositionen aus drei Episoden der
Fernsehserie, weiche von heroisch über

abenteuerlich bis hin zu übermnatürlich

reichen. .

Class of ’61 (1993 /Promo)
Simpler, sentimentaler Soundtrack mit
einem bezaubernden schwermütigen Chor
und mehreren Anspielungen auf die blutige
Tragik des amerikanischen Bürgerkrieges.

 
White Fang 2: Myth of the White Wolf (1994 /Promo)
Vielfältiger, emotionaler Orchesterscore
mit herrlichen Americana-Passagen sowie

beschwingt-energischen und dramatischen
Momenten.

Little Giants (1994 /Promo)
Von dynamischen Märschen und
überdreht-quirligen. ‚heiter-lustigen
Kompositionen geprägter Soundtrack, der
auch einige ruhige, sentimentale Stellen

enthält.

Sudden Death (1995 / Varese 50663)

Kraftvolle Rhythmen und energiestrotzende
Action-Cues treiben die Filmmusik
unaufhaltsam dem explosiven Finale
ERIBESED,

 
Cutthroat Island (1995 / Silva Screen 178)
Gross-syınphonischer, mitreissender Score

im Stile der alten Abenteuerfilme mit
wunderschönen Melodien und
unvergesslich Motiven.

The Relie (1997 / Promo)
Gruselig-bedrohliche Kompositionen mit
unaufhaltsam vorantreibenden,
diabolischen Streichermotiven, die einem

die Gänsehaut über den Rücken treiben.

Liar Liar (1997 /MCA 11618)
Eingängige, leicht überdrehte und muntere
Komödienmelodien, welche das schöne
Hauptthema immer wieder aufgreifen, |
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007 + 007 + 007 Bond, James Bond...

Es ist nicht alles Bond, was glänzt
DavidArnold und 007

von Philippe Blumenthal

 

Derletzte 007-Film Tomorrow NeverDies, für viele Fans

auchder beste, hat alle bondigen Rekorde gebrochen und
erneut einen wahrhaftigen Superagentenboom ausgelöst,
der sich auch auf dem Audiomarkt

niederschlug. Für uns von besonderem

Interesseist natürlich der Soundtrack von

David Arnold sowie sein Bondsong-Projekt
Shaken andStirred.

Noch immer unvergessenist das

Wehklageneines Grossteils der Filmmusik-

und 007-Gemeinde in Sachen GoldenEye.
Der bemitleidenswerte Eric Serra wurde

nicht von wenigen Hardcore-Barry-Fans in

die Wüste geschickt - auch die Kritiken

waren fast ausnahmslos niederschmetternd.

Als dann bald einmal bekannt wurde, dass

007-Fan und ID4-Komponist David Arnold

das musikalische Zepter für den neuen

Bond übernehmen wurde,erfolgte erfreutes

auchjuchzen.

Doch nach Erscheinen der Score-CD

musste auch Arnold Häme übersich

ergehenlassen. Das beste an seiner Musik
seien ohnehin die Barry-Zitate, der Rest
eher langweilig. Die Serra-Fans natürlich

kicherten vorsich hin.

TOMORROW NEVERDIES
David Arnold
A&M Records (54:01 Min. / 15 Tracks)

Dochwie soll ein Bondscore denneigentlich

klingen? Natürlich gehört das James Bond

Theme zu einem jeden Bond-Film, wie der

Raiders March zu einem
Abenteuervon Iniana Jones.Seit John
Barry hat kein Komponist mehr so pfundig
„bondige“ Musik abgeliefert wie David

Arnold in Tomorrow NeverDies und die

vielen Spannungsstücke, die hie und da an

Stargate erinnern sind keineswegs
schlechterals die oft trivialen
Suspensemomerte eines John Barry. David

Arnolds Adaption des blechernen Bond-

Themasund verwandschaftlicher Motive ist
kräftig und gekonnt in den Score
eingebettet. Es stimmt schon, dass Cues

wie The Sinking ofthe Devonshire, die ohne

jegliche 007 Färbung auskommen müssen,

nicht die Höhepunkte von Tomorrow Never

Dies bilden, doch dafür entschädigen die

fetzigen Stücke wie Company Car vollends,

in denen Arnold mit Marimbaklängen garein

nostalgisches 60er Jahre Gefühl auszulösen
vermag. Ob danndie auf Technorhytmen basierenden

Underwater Discovery und Backseat Driver oder das etwas

gar süssliche Liebesthemain Paris and Bond nicht etwas

zuviel des Guten sind, sei dahingestellt. Wenigstens hier
nähert sich Arnold rein musikalisch der Ebene Serras,

obwohldeutlich mehr orchestrale Ingredienzen hörbarsind -

und das hebt Tomorrow NeverDies wesentlich von

 

GoldenEye ab. Bestimmtist es der beste nicht-Barry-007-
Score, da ändert auch deroffizielle Titelsong Tomorrow

Never Dies, gesungen und komponiert von Sheryl Crow
nichts, der gegen Arnolds eigenem, vom

Veteranen DonBlack getexteten und der

stimmgewaltigen k.d. lang vorgetragenem
Lied Surrender, wie ein kraft- und saftloses
Anhängselerscheint. Wennich an eher

dünne, aus der Feder John Barrys

stammende Werke wie A View to a Kill
oder The Man with the Golden Gun denke,

so liegt Arnolds Score zu Tomorrow in der

„Best of Bond“-Liste sogar im oberenDrittel

- man beachte vor allem den Schlusstrack,

Moby’'s James Bond Themenie

anzuspielen.

Bewertung: ++++

SHAKEN AND STIRRED
The David Arnold James Bond Project

East West(52:41 Min. / 11 Tracks)

Keine allzu grossen Lobeshymnen hingegen
vermag Arnolds Songcompilation Shaken
and Stirred hervorzurufen. Für die einen,

die sich kaum von denoriginalen, meist mit

Orchesterarrangements unterlegten, eher

traditionellen Songs trennen können,

werdenAll Time High oder Live and Let Die

für wenig Freude sorgen. Für die eher

offenen Gemüter, könnten die Beats in

Diamonds Are Forever und Thunderball für
Wohlwollen sorgen. Mir persönlich liegen

Arnolds Adaptionen mit einem gewissen

Orchesteranteil jedenfalls um einiges mehr
als die grässlichen Techno&House
Experimente von Space March und The

James Bond Theme. Die eben erwähnten

Diamonds und Thunderball, aber auch ein

Moonraker oder We Have Allthe Time in the
World kommen um Längenbesseran.

Sicher sind alle Stücke auf Shaken and
Stirred recht gewöhnugsbedürftig. Mich

würdeinteressieren, wie das Album bei

Nichtfiimmusikern ankommt.

Die Mutter aller Bondsongs, Goldfinger, fand

leider, aus welchen Gründen auch immer,
keinen Platz auf diesem Album - was man

vielleicht, im Sinne von Shirley Bassey auch

als positiv werten könnte, wer weiss.
Ebensowenig gelangten neuere Bondsongs

wie A View to a Kill, Licence to Kill oder

Goldeneye zum Zug. Verständlich wenn

Arnold von einer Wiederbelebung des

klassischen Titelsongs der 007-Reihe

spricht. Angekündigt war ja dereinst auch eine Coverversion
der isländischen Sängerin Björk, leider wurde darausnichts.

Meine Wenigkeit gibt sich denn dochlieber dem neuen
Scorealbum zu Tomorrow Never Dies hin oder lauscht den
vertrauten Klassiker der Bondmania: Tom Jones, Bassey

und Konsorten.
Bewertung: ++
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| Mark Isham

 

Ein Interview
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„Musik ist die subjektivste Sprache unserer Kultur“

Eın Interview mit Mark Isham
von Philippe Blumenthal

 

Mark Isham könnte der grosse Improvisator der Filmmusik

genannt werden. Mit seinen auf Jazz basierenden Scores zu

Alan Rudolph Filmen erweckte er ein zu dieser Zeit fast

ausgestorbenes Filmmusikgenre zu neuem Leben. Selbst

dramatischen, orchestralen Musiken wie The Last Dance

verleibt er einen Hauch Jazz ein. Ishams Musik strahlt eine

heute selten gewordene Originalität aus, die isoliert vom

Film nicht immer einfach anzuhören ist. Oscarnominert für A

River Runs ThroughIt stieg er zeitweilen zu einem der

umschwärmtesten Komponisten Hollywoods auf, doch wie

so oft wurde es um ihn nach einigen Flops (u.a. The

Getaway) und Rauswürfen (Waterworld) etwas ruhiger.

Mit seinen aktuellen Musiken zu The Education of Little

Tree, Kiss the Girls und The Gingerbread Man ist er
wieder vermehrt in heimischen Kinosälen und CD-Regalen

anzutreffen.

Dieses Interview fand im November '97 statt. Ich möchte

ganz besonders April Biggs für die Organisation und

natürlich Mark Isham für seine Zeit danken.

 

 ? Erzähle uns vorab

ein wenig über Dich,

wo Du geboren bist,
was Dustudiert hast...

Mark Isham: Ich wurde

in New York City
geboren, als Kind

einer Musikerfamilie.

Meine Mutter war

professionelle Violistin,

mein Vater Professor

der Geschichte, Musik

und Kunst. Sozusagen

von Tag eins an wurde

ich einer regelrechten Vielfalt an Musik "ausgesetzt",
meistens aus der Klassikabteilung. Meine Mutter lerhte mir

zunächst das Geigen spielen, dann nahm ich

Klavierstunden. Das Instrument, welches ich aus eigener

Wahl erlernen konnte, war die Trompete. Damals war ich

zwölf Jahre alt. Ich machte vorerst weiter mit Geige,
wechselte aber nach etwa einem Jahr vollständig zur

Trompete. Als ich in der High School war, begann ich mich

für Jazz zu interessieren. Ein wenig Popmusik hier und da,

zumeist aber Jazz und Klassik. Ich ging an die University of

California in Santa Barbara, verliess diese Uni aber bereits

nach sechs Monaten wieder, mit der Meinung, dass man mir

dort wirklich nicht viel beibringen konnte. Musik zu machen

interessierte mich mehr als Musik zu studieren. Ich kehrte

nach San Francisco zurück und spielte in verschiedenen

   

 

   

Rock Bands. Privat studierte ich weiter Trompete, u.a. mit

Mitgliedern des San Francisco Symphony, Joe Alessi, Don

Weinberg und Joyce Johnson. Ausserdem lernte ich auch
etwas Komposition. In meinen frühen Zwanzigern besass ich
demnach einen recht gefestigen Background als

Klassikmusiker, ein wenig in Sachen klassischer

Komposition und war salonfähig im Jazz. Ich beschäftigte
mich zu dieser Zeit auch häufiger mit elektronischer Musik,

borgte mir Synthesizer aus, las Bücher und so weiter. Diese

drei Gebiete - Klassik, Jazz, Elektronik - waren die
Hauptpunkte meiner musikalischen Bildung, bis ich einige

Jahre später recht stark von populärer Musik angezogen

wurde. Ende der 70erfesselte mich die alternative Popmusik
völlig: Brian Eno, Talking Heads, die „englische
Kunststudenten“ Popmusik.

? Dein erster grosser Film war Never Cry Wolf. Hast Du,

bevor Dir dieser Film angeboten wurde, je daran gedacht

Filmmusik zu schreiben?

MI: Ich habe nie ernsthaft darüber nachgedacht, Filmmusik

zu schreiben, nein. Mir wurde einmal ein kleiner Auftrag für

einen Tanzfilm offeriert, doch grundsätzlich schrieb ich dafür

ein Stück Musik und sie choreographierten nach dieser

Musik und begannen erst danach zu filmen. Es war also
nicht wirklich Filmmusik. Die Erfahrung war dennoch recht
amüsant, doch ich dachte keineswegs daran, daraus eine

Karriere zu machen. Doch der Regisseur von Never Cry
Wolf hörte Musik von mir, die ihm sehr gefiel und offerierte
mir, quasi aus dem Blauen heraus, ein Treffen. Nach

diesem Gespräch fühlte er, dass ich für den Job geeignet
wäre undich erhielt meinen ersten Film. Es war eine recht
schwierige Sache für mich. Ich schufftete eine lange, lange
Zeit an diesem Film, lernte wortwörtlich das Handwerk,
während ich daran arbeitete. Eine Reihe von exzellenten
Music Editors, die an diesem Film beteiligt waren und selber

hervorragende Komponisten sind, gaben mir wertvolle

Ratschläge und Anleitungen. Doch ich benötigte über vier

Monate um den Score zu beenden, eine heutzutage

unglaublich lange Zeit. Carroll Ballard ist eben ein

einzigartiger Regisseur, der die Zeit besorgt, die man
braucht. Tatsächlich, und dasist wirklich witzig, arbeitete ich
elf Jahre später wieder mit Carroll zusammen (Fly Away
Home) und er brachte es Zustande mir dieses mal drei

MonateZeit zu verschaffen. Trotzdem wir eigentlich nicht so
viel benötigt hätten, stellte er sicher, dass es so funktionierte
wie er es wollte.
Never Cry Wolf ist ein rein elektronischer Score. Mit der
Hilfe eines der Music Editors, der ausserdem Orchestrator
war, fügten wir einige akustische Instrumente bei: eine
kleine Streichersektion, Fagott, Perkussion und ich glaube
einige Stimmen.
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Grundsätzlich jedoch näherte ich mich dem Score vom

Standpunkt als Komponist elektronischer Musik. In diesem

Gefilde fühlte ich mich am komfortabelsten. Es war wirklich

das Vokabular, das ich mir für den Film vorstellen konnte

und wo ich mich am wohlstenfühlte.

? Einer Deiner nächsten Filme war The Hitcher. In Deiner

Karriere hast Du bisher nicht sehr viele Actionfilme oder

Thriller vertont - Timecop und The Net kommen mir spontan
in den Sinn - und The Hitcher war der erste Streifen eines

Genres, das sich deutlich von anderen Musikrichtungen

unterscheidet...

MI: Richtig, Hitcher war der erste Action/Suspensefilm, den

ich gemacht habe. Dieses Genre unterscheidet sich vor
allem darin, dass Du sehr exakt zum Film schreiben musst-

wenn "er" die Türe öffnet und den Kerl mit der Knarre sieht,

hast Du genaudasrichtige zur richtigen Zeit, Bild für Bild, zu

tun. In anderen Filmgenres kannst Du insgesamt Iyrischer,
vielleicht sogar kontrapunktuell, gegen den Film, sein.
Technisch war es für mich eine absolut neue Erfahrung.

Weil ich nie in der traditionellen Weise Filmmusik studiert
habe und die Ausarbeitung von Clicktracks nicht
beherrschte, musste ich konsequenterweise durch

herumtüffteln eigene Tricks anwenden um zum Resultat zu

finden. Dabeiist zu bedenken, dass zu jener Zeit Computer

in der Welt der elektronischen Musik noch nicht Überhand
gewonnen hatten und es demnach auch keine Programme

gab, die einem alles vorrechneten. Ich erinnere mich sehr

gut an diese ersten Spannungsstücke, die zudem noch

exakt dem Budget zu entsprechen und an die

Schwierigkeiten, die ich damit hatte.

Dieser Tage fühle ich mich in diesem Genre viel wohler. Ich
habe gerade zwei Filme nacheinanderfertiggestellt: Robert
Altmans The Gingerbread Man und Gary Fleders Kiss the
Girls. Ausserdem habeich ja noch Point Break für Kathryn
Bigelow und einige andere gemacht. Das Genre macht mir
inzwischen regelrecht Spass.

? Bleiben wir kurz im Genre. Wasist mit Deinem Score zur
Wiederverfilmung des Klassikers The Getaway passiert?

MI: Ich war eigentlich sehr zufrieden mit der Musik zu The

Getaway und weiss nicht genau waspassiert ist. Die Musik

im Film ist anders als ich sie vorgesehen hatte. Ich denke,

Roger Donaldson vermochte mir einige seiner Ideen nicht

richtig zu vermitteln, da er verschiedenste Dinge völlig
anders eingearbeitet hat, als ich es von unseren

Gesprächenerwartet hätte. Das passiert schon mal.

? Hast Du Dir Quincy Jones‘ Musik des Vorgängers mit

Steve McQueen vorher angehört?

MI: Nein, habe ich nie gehört. Ich war schon in ähnlichen
Situation vorher, die einschüchterndste darunter war wohl Of
Mice and Men, das Remake von Gary Sinise. Ich entschied
mich, auf keinen Fall Aaron Coplands Musik des Originals
anzuhören; das wäre ein grosser Fehler gewesen. So

verhielt es sich auch mit Quincy Jones‘ Musik. Ich wollte

einfach völlig unbelastet in das Projekt einsteigen. Auch

Roger meinte, dass sein Film sich wesentlich vom Original
unterscheidete und sah keinen Grund sich damit

auseinanderzusetzen.

? Ich würde gerne auf Deinen Gebrauch von Jazzelementen

in Deinen Scores zu sprechen kommen. Gibt es einen ganz
bestimmten Ansatz, eine Absicht, diese Elemente

einzusetzen oder geschieht es einfach? Liegt es in Deinem
Blut, als leidenschaftlicher Jazztrompeter?

 
MI: Diese Frage mussin zwei Teilen beantwortet werden, da

sich die Frage stellt, inwiefern sich der Jazz in den
Neunzigern entwickelt hat. Es gibt zweifelsohne
Filmmusiken, die wie Jazzscores klingen oder den Stil der

Jazzmusik als beherrschenden Sound besitzen. Echte

Jazzscores sind beispielsweise Hauptelemente von Quiz

Show und Miami Rhapsody. Scores, die vom Jazz
beeinflusst sind, der sich über die letzten hundert Jahre

hinweg entwickelt hat, sind The Moderns, Romeo is

Bleeding. Little Man Tate hat recht viel "echten Jazz" und

solchen, der von Jazz "beeinflusst" ist. In Filmen wie Quiz

Show oder Little Man Tate wurden gemeinsam mit dem

Regisseur Entscheidungen gefällt, welche bestimmten
SzenendesFilmes mit Jazz unterlegt werden. Jazz, der sich

in einer bestimmten Zeitperiode bewegt und nach einem
bestimmten Stil eines Künstler klingen soll. Im Falle von
Quiz Show baute ich einige dieser Elemente in den
restlichen Score ein um eine Verbindung herzustellen, den

Score als Geschlossenheit zu verarbeiten. Ähnlich verhielt

es sich auch bei Little Man Tate. Diese Entschlüsse werden

gefasst, wenn es der Film verlangt. Anstelle von Source

Music, die die Zeit und den Ort, in dem der Film spielt,
definieren soll, schreibe ich in diesem Stil um Zeit und Ort

musikalisch zu unterstreichen. Der Unterschied liegt darin,
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dass die Musik, die du eigens komponierst, nicht nur als

Source Music, sondern auch als Score verwendet und damit

auf die Szene besser eingegangen werdenkann.Ich bin in

Sachen Jazzgeschichte recht versiert und beherrsche eine

gewisse Anzahl von verschiedenenStilrichtungen desJazz.

Der andere Weg um die Frage zu beantworten, liegt

wahrscheinlich in der Tatsache, dass Improvisation das mir

absolut wichtigste Element des Jazz bedeutet. Um die Frage
also aus dieser Sicht zu beantworten: ein Grossteil meiner

Scores ist von der Idee der Improvisation beeinflusst, was

nicht unbedingt bedeutet in einem Jazzstil zu improvisieren.

Das ist auch in moderner Klassik, in einem aleatorischen

Stil, New Age oder worin auch immer man seine Stärken

hat, möglich.

Doch du kreierst Dinge in einer völlig neuen Art und Weise

und hälst diese auf Band fest, eine Technik, die ich mit der

Fagott-Passage in Never Cry Wolf einführte und seither oft

benütze. Damals fand ich

einen sehr talentierten

Fagottisten, dem ich eine

Reihe von Tönen, einige

motivische Ideen und
Notenskalen gab und ihn

einfach machen liess. Ich

nahm einige der Einspielungen

und synchronisierte diese zum

Bild. Diese Technik benütze

ich eigentlich häufig, zum

Beispiel in The Beast, einem

kontemporären elektronischen

Score für Perkussion, elektronischem Cello, E-Gitarre und

Keyboards. Ich versammelte einige talentierte Musiker,

denenich bestimmte Richtlinien vorgab, sie gewährenliess

und die Aufnahmen zum Film schnitt. Natürlich kommt dabei

nichts raus, das wie Jazz per se klingt, aber dessen Geist

der Improvisation benützt um neue Ideen und spezielle

Momentezu gestalten.

? Du improvisierst während Aufnahmen ja auch mit einem

ganzen Orchester. Für einige Leute muss das doch ziemlich

unglaublich klingen, geradezu in Zeiten immensen
Zeitdrucks. Wie reagieren eigentlich Musiker und Filmleute
darauf?

MI: Musiker finden die Idee normalerweise sehr
faszinierend. Als ich es das erste Mal mit einem Orchester

ausprobierte, funktionierte es überhaupt nicht.

Möglicherweise war es mein Fehler, da die für Improvisation

vorgesehenen Passagen kompositorisch zu wenig instruiert

gewesen sind und ich keineswegs das erhielt, was ich mir

vorstellte. Nachträglich habe ich daraus gelernt und bessere
Wege gefunden um das gesteckte Ziel zu erreichen.

Ich probiere sehr selten etwas mit einem kompletten
Orchester aus, das wäre angesichts von Zeit- und

Budgetüberlegungeneine riskante Sache, es sei denn, ich

bin mir sicher, dass in angemessener Zeit etwas

herauskommt, das funktioniert. Was ich aber tue, ist eine

Gruppe Musiker zusammenzuziehen, mit denen ich

regelmässig arbeite und die qualitativ konstant hohe

Einspielungen bringen. Mit ihnen weiss ich genau woran ich

„Ich binnur daraninteressiert,
a2une zu vertonen und mit.

_talentierten

erzu arbeiten.“

 

bin. Ist ein Regisseur von derartigen "Experimenten" nicht so

begeistert oder fühlt er sich unsicher, so dränge ich natürlich
nicht darauf, ausser es ist der für mich einzig mögliche Weg
den Job zu machen. Die meisten Regisseure mit denenich

zusammenarbeite, respektieren und akzeptieren meine

Arbeitsweise, egal um welche Art es sich handelt. In all den

Jahren, in denen ich diese Technik verwendet habe, hatte

ich eigentlich keine Probleme damit.

? Die Solostimmen in Last Dance und Losing Isaiah, zwei
Scores, die mir übrigens ausgezeichnet gefallen, sind das

ebenfalls Beispiele von Improvisation oder war alles

durchkomponiert?

MI: Beides. Bestimmte Passagen waren ganz spezifisch

ausnotiert, in anderen Fällen habe ich sie einfach machen

lassen, was sie am besten können. Beide der Sängerinnen

haben einen Background in Sachen Improvisation, kommen

aber ursprünglich aus
unterschiedlichen

musikalischen Richtungen. Ich

fand, dassihre Stile Musik und

Film am besten dienten.

 

? Wenn Du Dir den Film zum

ersten Mal ansiehst, erkennst

Du sofort wo Musik hingehört
und welche Klangfarben Du

benutzen wirst?

MI: Manchmal passiert das.

Bei Romeo is Bleeding beispielsweise wusste ich noch

bevor ich den Film zu Ende gesehenhatte, was ich machen

würde. Ich sagte ihnen, dass es sich komplett vom Temp

Score unterscheiden würde und dass meine Ideen in eine

andere Richtung gingen, sie es sich sowieso nicht leisten
könnten, ihren Temp Score kopieren zu lassen und das was

ich vor hätte, ziemlich treffend und effektiv wäre. Sie

bemerkten rasch, nachdem ich alles beschrieb und Demos

anfertigte, dass es funktionieren würde.

Bei A River Runs ThroughIt verhielt es sich ziemlich

ähnlich. Ich bemerkte schnell, was möglicherweise

funktionieren würde (lsham erhielt dafür eine

Oscarnomination!).

Bei anderen Filmen brauchte ich etwaslänger. Ein bisschen
herumprobieren, ein paar Dinge hier komponieren, ein paar

da. Fly Away Home nahm etwas mehr Zeit in Anspruch.
Noch bevor ich mich für das passende Ensemble und das

richtige Feeling entschieden hatte, schrieb ich schon einige
der grossen Stücke. Bei Nell gab es ebenfalls einige

Verzögerungen. Tatsächlich kamen eines Tages Jodie

Foster und Michael Apted, hörten sich die erste Hälfte des
Scores an und meinten: "Hmm, vielleicht solltest du

nochmals von vorne beginnen!"

Es ist also unterschiedlich. Manchmal klappt's, manchmal

nicht.

? Wenn wir gerade beim Thema sind: Wurdest Du schon

mal mit der Situation konfrontiert, dass Dir ein Regisseur

sagt: "Hier möchte ich eine Trompete und hier eine Flöte..."
und wie reagierst Du darauf?
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| Mark Isham Ein Interview

 

 

MI: Meistensist das okay. Als Filmkomponist arbeitet man in
einem Team, damit sollte man umgehen können.Ich glaube,
dass die meisten Regisseure, jedenfalls die intelligenten,
wissen was sie wissen und was sie nicht wissen. Wenn
Regisseure eine Ahnung von Musik haben, machen sie

gewisse Vorschläge, die gewöhnlicherweise auch sehr
konstruktiv sind. Das kann auch dazu führen, dass sie einen
bestimmten Effekt erzielen möchten und mit Vorschlägen

auf diesen Umstand hinweisen oder kommunizieren. Musik

ist die subjektivste Sprache unserer Kultur. Über Musik zu
sprechen ist äusserst schwierig. Mich stört es wirklich nicht,

wenn ein Regisseur über die Musik diskutiert. Jegliche
Konversation ist willkommen und wird dafür gehalten, was

es ist: Ein Kommunikationsversuch, um schlussendlich die

für den Ausdruck und die Emotion des Filmes geeignetste
Musik zu finden.

 

? In denletzten Jahren hast Du Dich mehr auf dramatische

Filme wie Nell oder Last Dance konzentriert. Ist das eine

Richtung, der Du auch in Zukunft mehr Aufmerksamkeit

schenken willst?

MI: Ich bin wirklich nur daran interessiert, gute Filme zu
vertonen und mit talentierten, kreativen Leuten zu arbeiten.

Es gibt für mich kein bestimmtes Genre, welches ich

attraktiver als ein anderes finden würde.

? Die folgende Frage kannst Du wohl kaum mehr hören,

doch unsere Leser möchten bestimmt wissen was damals

geschehen ist: Deine Musik zu Waterworld wurde durch

einen Score von James Newton Howard ersetzt. Kannst Du

uns darüber erzählen?

MI: Ich war Teil eines „politischen“ Kampfes zwischen Kevin
Reynolds, dem Regisseur, und Kevin Costner, dem

Produzenten. Ich wurde ursprünglich von Kevin Reynolds

engagiert, arbeitete eine Zeit lang an diesem Film und hatte
bereits recht viel Musik geschrieben. Kevin Costner meinte

plötzlich, dass Reynolds nicht den Film machen würde, den

er haben wollte und begann seine eigene Version zu

schneiden. Die beiden haben ihre Differnzen leider nie

beilegen können und Kevin Reynolds nahm den Hut.
Während einer Weile arbeitete ich noch mit Kevin Costner

zusammen, doch entschied er sich dann dazu, James

Newton Howard, mit dem er schon bei anderen Projekten

zusammengearbeitet hat (Wyatt Earp), einzubringen. Ich

denke mir, dass er einfach den Schwierigkeiten sich mit

einem ihm unbekannten Komponisten ausinanderzusetzen

aus dem Weg gehenwollte.
? Wie würdest Du Deine Zusammenarbeit mit Ken Kugler,

der einen Grossteil Deiner Musik orchestriert und dirigiert,

beschreiben?

MI: Ken ist ein grossartiger Kerl. Ich arbeite schon sehr
lange mit ihm zusammen. Er ist ein äusserst talentierter

Orchestrator und ein grossartiger Dirigent. Ausserdem ist er

ein exzellenter Posaunist und hat oft in Orchestern gespielt.
Ken versteht die Orchestermusiker deshalb ausgezeichnet,

die ihn dafür auch sehr mögen. Er baut eine richtige

Kameradschaft mit den Musikern auf. Für mich ist es

grossartig mit Ken Kugler zusammenzuarbeiten. Ich arbeite
die Musik in meinem Computersequenzer aus, mache

Demos für den Regisseur und gebe dann die Sketches und

Disketten Ken. Er ist derjenige, der die Partituren
komplettiert und genau weiss, was die dritte Klarinette und

das vierte Fagott spielen.

Mein Job liegt eher im Produzieren des Scores.Ich sitze mit

dem Regisseur im Kontrollraum und Kendirigiert. Für mich
ist das viel effizienter als ständig zwischen Dirigentenpult

und Abmischraum hin und herzu laufen.

? Gibt es einen Score, auf den Du besondersstolz bist?

MI: Das wechselt ständig. Einer der Gründe wieso ich gerne
als Filmkomponist tätig bin ist, dass ich immer dazulerne.

Bei jedem Film probiere ich immer etwas Neues aus. Bei
den Scores,die ich in letzter Zeit gemacht habe, konnte ich

bei Kiss the Girls mein [musikalisches] Vokabular wohl am

bedeutendsten ausbauen.Ich bin sehr stolz auf diese Musik.

? Was kannst Du uns von neuen Projekten erzählen?

Mi: Ich habe gerade meine Arbeit für Robert Altmans

Gingerbread Man beendet. Ich denke das wird wastolles,

sehr spezielles. Es ist ein synthetisches Orchester mit

einigen sehr bizarren Dingen. Wir haben den Score soeben
aufgenommen, aber ich habe den Filmmix noch nicht

gehört. Bob Altman rief mich gestern an und war sehr
begeistert - und ich hatte einen Riesenspass an diesem Film

zu arbeiten.

Zur Zeit der Drucklegung dieser Ausgabe war noch nicht

bekannt, ob es eine Score-CD zu Robert Altmans The
Gingerbread Man geben wird. Man wird sehen...
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Cinemusic 1998 Eine kritische Betrachtung

Meine Meinung!
Cinemusic 1998 - wohin bloss, wohin?

von Patrick Ruf

 

Um es gleich vorwegzunehmen:

Dieses Jahr habe ich am
Internationalen Musik und Film Festival
in Gstaad nicht teilgenommen. Die

folgenden Zeilen sind darum nicht ein

Festivalbericht, sondern lediglich

meine ganz persönlichen Gedanken
zum veröffentlichten Programm.

Keine Filmmusik

Beim Durchsehen des Programmesist

mir sofort das Fehlen von

Filmmusikveranstaltungen aufgefallen.

Ein aus meiner Sicht tragischer
Mangel, besonders wenn man bedenkt,

dass sich das Festival rühmt, der

Filmmusik einen zentralen Stellenwert

zu gewähren. Auch dieses Jahr fand
also kein Filmmusikkonzert statt und

auf ein zweites Seminar wurde ebenso

verzichte, obwohl der letztjährige

Workshop mit Regis Wagnier und
Patrick Doyle ein Riesenerfolg war und

einer der besten Anlässe des Festivals

überhaupt. Zudem vermisste ich auf

dem Programmzettel die Roundtable-

Veranstaltungen, jene meist

interessanten Filmmusikdiskussionen,

die bereits letztes Jahr reduziert

wurden und sich nicht mehr

ausschliessich mt dem Thema

Filmscores beschäftigten. Auch das

Fernbleben von Komponisten ist

äusserst zu bedauern. Während in den

vergangenen Jahren jeweils zwei bis

drei Filmkomponisten die Gästeliste

krönten, reiste heuer lediglich Michel

Legrand nach Gstaad. Und ganz
ehrlich, wer interessiert sich denn

schon für den Franzosen? Versteht

michnicht falsch, ich stelle keineswegs

Herrn Legrands Verdienste im Bereich

der Filmmusik in Frage. Und noch viel

weniger missgönne ich ihm den

schönen Cinemusic Award. Doch bei

Filmmusik-Fans ist Michel Legrand

beim allerbesten Willen nicht „in“, was

jedoch auf ehemalige Gäste wie John
Barry, Elmer Bernstein oder Patrick

Doyle ohne Zweifel zutriff. Für
begeisterte Vorfreude hätten dagegen
Gäste wie James Horner, Jerry

Goldsmith, John Williams, Danny

Elfman oder James Newton Howard

gesorgt, um hier nur einige

aufzuzählen.

Was also offerierte das diesjährige

Festival? Hans-Ueli Tschanz, der nach

dem Abgang von Peter Reichenbach
für das Programm verantwortlich

zeichnet, bot den Besuchern

hauptsächlich Filme. Neben der Michel

Legrand Retrospektive,die freilich nicht

fehlen durfte, und der Hommage an

Julie Andrews wurden einige bekannte

(z.B. Immortal Beloved), einige neue

(z.B. Anastasia, Great Expectations)

und zahlreiche, mir unbekannte

Streifen aufgeführt. Ich will ja
keineswegs behaupten, dass diese

Filme schlecht sind, doch wegen

keinem der ausgewählten Titel hätte
ich eine zweistündige Reise nach
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Gstaad auf mich genommen. Die

älteren Streifen hat manja in der Regel
bereits gesehen(sofern man sich dafür
interessiert), die neuen liefen schon in

den Zürcher Kinos oder hatten dort

demnächst Premiere - all die anderen

klangen so unspektakulär, dass ich mir

sie höchst wahrscheinlich nicht einmal

im Fernseher ansehen werde.

Abgerundet wurde das Programm
durch Anlässe wie das Opening mit
Roman Polanski und Zucchero, der

Stummfilm mit Live-Orchester, der aus
Live-Show und Filmausschnitten

bestehende Julie Andrews Abend

sowie die Award Gala Night, an

welcher Michel Legrand den Cinemusic

Award erhielt und an der gemäss

Programm auch viele andere Stars

erwartet wurden.

Musikfilm = Filmmusik?

„Mit dem Schwerpunkt Filmmusik und
Musikfilm hebt sich auch das 4.

Festival in Gstaad von anderen

Filmfestivals ab“ rühmt sich wie bereits

erwähnt Cinemusic. Tatsächlich listet

das Programm mehrere Musikfilme auf
und ich bin überzeugt, dass sich der

Anlass im Berner Oberland mit dieser

Ausrichtung auch von anderen

Filmfestivals abhebt. Doch wo um

Himmelswillen macht sich nun der

Schwerpunkt Filmmusik bemerkbar?

Genügt es wirklich, Spielfilme zu

zeigen, welche sich mit der Thematik

Musik beschäftigen, um sich dann als
Filmmusikfestival anzupreisen? Nein!

Keinesfalls! Verehrte Veranstalter,

lasst euch gesagt sein: das Vorführen

solcher Filme hat rein gar nichts mit

Filmmusik zu tun. Filmmusik definiert

sich nämlich als instrumentale Musik,
die ausschliesslich für einen Film

komponiert wird. Darunter fallen aber

weder klassische Kompositionen, die

vor einigen hundert Jahren
geschrieben wurden und nun - aus

welchen Gründen auch immer - in

einem Film benutzt werden noch die

Pop- und Rocksongs, die in der Regel

lediglich aus Marketinggründen in

einem Streifen wiederverwertet

werden. Doch gerade diese zwei

Musikarten waren auf der Tonspur der

vorgeführten Filme, die aus zahlreichen
Schweizer Premieren bestanden, zu
hören. Eine wirklich peinliche Auswahl

für ein Festival, das sich als Filmmusik-

Veranstaltung ausgibt. Da könnte
einem ja fast der unangenehme
Gedanken kommen, dass die

Organisatoren keinen blassen

Schimmervon Filmmusik haben.

Wie weiter?

Wie mir ein Kollege erzählte, soll das

diesjährige Festival ein rechtes Fiasko

gewesen sein, da es einen
Besucherrückgang von mehr als der
Hälfte (verglichen zum Vorjahr) zu

verzeichnen hatte. zu dieser
schwachen Teilnahme haben meiner
Meinung nicht nur das unspektakuläre
Programm, sondern auch die unklare

Ausrichtung des Festivals beigetragen.
Es ist darum dringend nötig, dass sich
die Veranstalter als erstes klar
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Cinemusic 1998

entscheiden, ob sie das nächste

Cinemusic als

a) Musikfilm-Festival oder
b) Filmmusik-Festival
definieren wollen. Logischerweise

haben beide Varianten Vor- bzw.

Nachteile, doch als Filmmusik-Fan

hoffe ich natürlich, dass sich die

Damen und Herren in Gstaad für die

zweite Alternative entscheiden. Sollte

sich mein Wunsch erfüllen, muss das

Programm des 5. Internationalen Film

und Musik Festivals natürlich

ausschliesslich auf Filmmusik

ausgerichtet sein. Und wenn ich
Filmmusik sage, dann meine ich echte

Filmmusik und nicht irgendwelche
Songs oder klassischen Werke.
Ausserdem würde ich einige
(namhafte) Komponisten in Gstaad

erwarten. Ebenso interessante
Diskussionen, Vorträge, Biographien,

Workshops und Konzerte. Vor allem

Konzerte. Am liebsten gleich mehrere,

zumindest aber eines. Ich kenne

persönlich einige Komponisten (u.a.

Oscarpreisträger), die liebend gerne

Konzerte geben würden. Dazu muss

mannicht einmal unbedingt ein ganzes
Symphonieorchester engagieren, da

viele Komponisten intensiv mit

Synthesizer arbeiten. Wieso sollte man

diese nicht für eine Aufführung
verwenden? Andere Künstler pflegen

einen ausgeprägtjazzigen Stil. So eine
Jazzcombosollte nicht nur einfach zu

formieren sondern auch finanziell

tragbar sein. Oder man könnte die
Komponisten solo am Klavier auftreten

lassen. Vielleicht noch von einem

Streicherquartett begleitet. Ganz im

Stile von MTVs „Unplugged“ Serie. Und

die weniger bekannten Komponisten

geben sich sicher auch mit einem

kleinen Orchester zufrieden. Da gäbe
es unzählige Möglichkeiten. Man muss

sich eben nur ein bisschen in der

Filmmusik auskennen und kreativ sein.

Wichtig ist meiner Ansicht nach aber
vor allem, dass man ein

ansprechendes, kommerzielles

Programm zusammenstellt. Nur so

kann der Fortbestand des Festivals

sichergestellt werden. Ich würde es
nämlich äusserst schade finden, wenn

Cinemusic zu einem elitären Anlass

verkommt, an welchem sich nur einige

Möchtegernintellektuelle und -

kulturinteressierte gegenseitig loben

und beweihräuchern. Um jedoch ein

solches aktuelles, ansprechendes
Programm zusammenzustellen, muss

mansich in der Film(musik)szene sehr

gut auskennen. Schliesslich muss man

in der Lage sein vorauszusagen,
welcher Film bzw. welche Filmmusik

zum Zeitpunkt des nächsten Festivals

ein Rennersein wird. Und das ist ohne

Zweifel keine leichte Aufgabe. Ich

verlange ja vom OK nicht, dass es sich

nur aus Spezialisten zusammensetzt.

Doch ich erwarte von den

Veranstaltern, dass sie in all jenen
Bereichen, in denen sie nichts oder

nicht genug verstehen, Fachleute

beiziehen. Echte Fachleute. Nicht

irgendwelche Pseudokenner, die einen

einzelnen Filmmusikbericht für ihre

Eine kritische Betrachtung

Tages- oder Wochenzeitschrift
geschrieben haben und sich dann

bereits als Spezialisten und Kenner
ausgeben. Diese Experten müssen im
Übrigen nicht unbedingt aus den USA

eingeflogen werden, denn auch Europa
beherbert zahlreiche

Filmmusikfachleute.

Mir ist bewusst, dass es immer viel

einfacher und leichter ist zu kritisieren,

als selber was auf die Beine zu stellen.

Doch ich gehe mit diesem Festival nur
so hart zu Gericht, weil es mir am

Herzenliegt. Und so hoffe ich, dass die

Veranstalter ein tolles und

interessantes Programm voller

filmmusikalischer Perlen für das

nächste Cin&emusic zusammenstellen

werden. Schliesslich wäre es ja enorm
„cool“, wenn wir hier in der Schweiz ein

echtes Filmmusikfestival beherbergen
würden.

 

 

 
 

The Score of the Year 1997
Jetzt seid ihr dran!

 

Zum bereits sechsten Male findet die Wahl zum Score of the
Year statt, dem einzigen vom Publikum vergebenen

Letztes Jahr nahmen über 80 Filmmusikfans ausaller Welt

an der Wahlteil. Wäre schön, wenn wir dieses mal die 100

Filmmusikpreis der Welt. Wer erhält wohl dieses Jahr die

speziell gedruckte, eingerahmte CD? Esliegt an Euch und
den Teilnehmern derInternetrunde FILMUS-L, die bereits
seit geraumerZeit ihre persönlichen Top-5 einsenden.

Gegenüber demletzten Jahr hat sich lediglich die Anzahl zu
nennenderScores verändert, die wir wie schonin den ersten

zwei Jahren, auf 5 erhöht haben. Ansonstenbleibtalles

beim alten:

Wählbar sind sämtliche originalen Neukompositionen des
Jahres 1997, die auf CD erschienensind. Als massgebend

gilt die auf dem Backcover der CD-Hülle zu findende
Jahresangabe undnicht ob der Film 1997 in den Kinos

unsererBreitengrade zu sehen war.
Nicht wählbar sind Re-Issues (Wiederveröffentlichungen),
Compilations (Sampler etc.), Bootlegs und Promotional
Releases sowie Song-Soundtracks.

voll machen könnten!

Postkarte mit Euren Favoriten des Jahres 1997,

durchrangiert von 1. bis 5., an:

Philippe Blumenthal, Rötistrasse 7, CH-4513 Langendorf,

Schweiz
e-mail: film.music.journal@bluewin.ch

Einsendeschlussist der 30. Mai 1998!

 

 

Score of the Year-Hall of Fame:

1992 Basic Instinct (Jerry Goldsmith)

1993 Schindler’s List (John Williams)

1994 Legends of the Fall (James Horner)

1995 Braveheart (James Horner)

1996 Independence Day (David Arnold)  
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| IMAX-Soundtracks Eine Übersicht

IMAX Soundtracks
Aufder Suche nach Nadeln im Heuhaufen

von Uwe Sperlich

|

 

Jedem, der schon einmal die Gelegenheit hatte, einen IMAX

Film zu sehen, wird sicherlich auch die verwendete Musik

aufgefallen sein. Selbst dem „normalen“ Kinogänger, der

sonst vielleicht nicht so sehr auf die Musik achtet, wie wir

Filmmusik-Freaks, wird die Musik nicht entgangen sein. Bei

den IMAX-Dokumentarfilmen wirken Bild und Musik weit aus

mehr zusammen,als das bei regulären Spielfilmen der Fall

ist.

In den meisten Fällen wurde die Musik von renommierten

(Filmmusik-)Komponisten wie z.B. Mark Isham, Gabriel
Yared oder Bill Conti geschrieben. Manchmal wurde auch

klassische oder „New Age“ Musik verwendet, die jedoch
nicht unbedingt für den jeweiligen Film komponiert wurde.
Es gibt weit über 150 IMAX-Filme, jedoch nur für eine

Handvoll dieser Filme wurde auch eine Soundtrack CD

veröffentlicht.

Bei der Suche nach Informationen zu IMAX-Soundtracks

ergeben sich viele unterschiedliche Probleme, und man

sucht buchstäblich nach Nadeln im Heuhaufen.

1. Nicht alle IMAX-Filme werden auch von der IMAX

Corporation in Toronto, Canada, die dieses Kinosystem

erfunden und patentiert hat, produziert. Viele Filme werden
von unabhängigen Firmen, wie z.B. Destination Cinema

produziert. Aus diesem Grund gibt es nur zwei offizielle
IMAX Soundtrack CDs (Destiny in Space und The Secret

of Life on Earth)

2. Es findet sich so gut wie keine Information über den

Komponisten eines IMAX-Films, es sei denn man hat den
Film tatsächlich gesehen (und auch den Abspann

mitbekommen).

3. Wennestatsächlich eine Soundtrack CD gibt, dannist sie

meist nur dort erhältlich, wo der jeweilige IMAX-Film gespielt

wird. So ist z.B. die Musik zum Film Zion Canyon nur über

das IMAX Kino im Zion Nationalpark in den USA erhältlich

(dazu später beim jeweiligen Soundtrack mehr).

4. Viele dieser IMAX CDs wurden in sehr kleiner Auflage
hergestellt, und vor allem bei älteren IMAX Filmen sind diese

Soundtracks „out of print“.

Wie kommt man nun andiese Informationen heran ? Über

das INTERNET. Diese Antwort erscheint vielleicht etwas
simpel, dennochist es selbst über das World Wide Web gar

nicht so einfach ausreichende Informationen zu erhalten.

Die Informationssammlung begann aufgrund einer e-Mail in
einer Internet-Mailingliste (ähnlich einem Diskussionsforum),

in der sich jemand die Mühe machte, ihm bekannte IMAX

Soundtracks aufzulisten. Es kamen nun immer mehr

Informationen zusammen, teilweise sogar mit

Bezugsquellen, so daß ich mich daraufhin entschloß eine

eigene IMAX Soundtrack Homepage zu erstellen, auf der

alle diese Informationen zusammengetragen werden. Da es

natürlich immer wieder Neuerungen gibt, wird diese
Homepage ständig aktualisiert. Und so kommt es immer

wieder vor, daß jemand weitere Informationen zu einem

IMAX Soundtrack besitzt, und sie per e-mail mitteilt.

Für alle, die bisher noch nicht die Möglichkeit hatten, im

Internet zu surfen, ist dieser Bericht gedacht, aber auch für

diejenigen, die bereits die IMAX Soundtrack Homepage
besucht haben, bietet dieser Artikel interessantes: Zum

ersten Mal werden hier fast alle erhältlichen IMAX-
Soundtracks rezensiert, was sich bisher auf der Homepage
aus Zeitgründen nicht verwirklichenließ.

Zu guter Letzt noch eine erfreuliche Information: Auch der
am 12. März in Deutschland gestartete IMAX-Film Everest
erhält eine Soundtrack-Veröffentlichung (mit der Musik von

George Harrison, Steve Wood und Daniel May). Diese CD
wird hier zu einen späteren Zeitpunkt besprochen werden

wird.

Liste aller bestätigten IMAX

Soundtrack CD-Veröffentlichungen:

— Across The Sea Of Time (John Barry) Epic EK 67355

- Africa - The Serengeti (Hans Zimmer) enthält Musik von

The Power Of One; Elektra 9 61335-2

- Alamo - The Price Of Freedom (Merrill Jenson) Private
(nur als Cassette ); vier Minuten auf der CD Encore,
Themes from the Original Motion Picture

Soundtracks by Merrill Jenson vertreten , (Deseret
Book Company SKU2300192)

- Amazon (Alan Williams) Hybrid HY20004

- Antarctica (Nigel Westlake) Tall Poppies TP012

- Blue Planet / The Dream Is Alive (Micky Erbe &
Maribeth Solomon) Smithsonian CD 1010

- Chronos (Michael Stearns) Sonic Atmosphrers 312

- Cosmic Voyage (David Michael Frank) Promotional

release
- The Discoverers (Steve Wood) Benaji Production CD;

BPCD 2716
- Destiny In Space (Micky Erbe & Maribeth Solomon)

IMAX CD 1114; enthält außerdem Auszüge aus Blue
Planet und The Dream Is Alive

— The Edge (Nigel Westlake) Tall Poppies TP085

- EI Pueblo Del Sol (Lee Holdridge) Bay Cities BCD 1031

- Everest (George Harrison, Steve \WVood, Daniel May)
EMD/ ARK 21

- Grand Canyon:
Privatpressung

- TheLiving Sea (Sting) A&M 31454 0350 2

- Momentum (Eldon Rathburn) Privatpressung

- Polynesian Odyssey (Merrill Jenson) fünf Minuten auf
der CD Encore, Themes from the Original Motion

Picture Soundtracks by Merrill Jenson vertreten,

(Deseret Book Company SKU2300192)

- Sacred Site (Michael Stearns) Hearts of Space HS

11038
- The Secret Of Life On Earth (Jennie Muskett) IMAX CD

1115
— Whales (Sam Cardon) Jazz Ranch Records

- Wings Of Courage (Gabriel Yared) Sony SK 68350

-  Yellowstone (Bill Conti) Rani Music Private

- Zion Canyon: Treasure Of The Gods (Sam Cardon)
Privatpressung

The Hidden Secrets (Bill Conti)
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Liste aller bisher

bekannten IMAX-

Komponisten:

-Barry, John:

Across The Sea Of Time

- Bestor, Kurt:

The Great American West

-Brook, Michael:

Fires Of Kuwait

-Cardon, Sam:
Whales

Zion Canyon: Treasure Of The Gods

-Conti, Bill:

Grand Canyon: The Hidden Secrets

Niagara: Miracles, Myths & Magic
Yellowstone

-Crosley, Larry:
Mysteries Of The Maya

-Dompierre, Francois:

Emergency

-Einhorn, Richard:

On The Wing

-Erbe, Micky & Maribeth Solomon:
Blue Planet

Destiny In Space
The Dream Is Alive

Hail Columbia!

Into The Deep

L5:First City In Space (IMAX 3-D)

Nomads Of The Deep  

North Of Superior

Mission To Mir

-Frank, David Michael:

Cosmic Voyage

-Harrison, George:

Everest

-Holdridge, Lee:
El Pueblo Del Sol

-Isham, Mark:

Hidden Hawaii

-Jensen, Merrill:

Alamo - The Price Of Freedom

Polynesian Odyssey

-Muskett, Jennie:

The Secret Of Life On Earth

-Quellet, Gilles:

Super Speedway

-Poledouris, Basil:

Behold Hawaii

Flyers

-Rathburn, Eldon:

The First Emperor Of China

Last Buffalo (IMAX 3-D)

Momentum

-Robbins, Richard:

Four Million Houseguests (IMAX 3-D)

-Segall, Bernardo:

To Fly!  

Eine Übersicht

-Stearns, Michael:

Challenge

Chronos

The Eruption of Mt. St. Helens

Homeland

IMAX Slitscan logos

Indonesia Indah 3

Race the Wind

Ring of Fire

Sacred Site

Thrill Ride

Time Concerto

Tropical Rain Forrest

-Sting:
The Living Sea

-Stone, Christopher L.:

Special Effects - Anything Can
Happen

-Westlake, Nigel:

Antarctica

The Edge

-Williams, Alan:

Amazon

-Wood, Steve:

The Discoverers

Eureka! La Pasion Por Conocer

-Yared, Gabriel:

Wings Of Courage

-Zimmer, Hans:

Africa - The Serengeti

 

IMAX-CDs vorgestellt:
AMAZON

Alan Williams
Hybrid, HY20004 (17 Tracks; 41:12)

Um es gleich vorweg zu nehmen: Amazon(dt.

Titel! Amazonas) hat die schönste aller
Musiken, die bis dato für einen IMAX Film

geschrieben worden sind. Dieser relativ neue
IMAX-Film (1997) unter der Regie von IMAX-

Veteran Kieth Merrill erhielt dieses Jahr eine
Oscar-Nominierung als bester Dokumentarfilm.
Einen großen Einfluß auf die Nominierung

hatte hierbei sicherlich der umwerfend schöne
Score von Alan Williams. Alan Williams ? Nie

gehört ! So erging es vielen, bis sie diese CD
gehört hatten. Trotz des gleichen Nachnamens
ist Alan Williams nicht mit der

Filmmusiklegende John Williams verwandt.
Ein Dokumentarfilm über den Regenwald und
seinen majestätischen Fluß, den Amazonas,
bedurfte es einer besonderen musikalischen

Umsetzung. Neben traditonellem Orchester,
setzt Williams Chor und Percussion
zusammen mit typischen, folkloristischen

Holzblasinstrumenten der Indios ein. Das
Ergebnis ist beeindruckend. Schon der erste
Track der CD (Amazon) macht deutlich worauf

es bei diesem Score ankommt: Große, epische
Chorpassagen mit traditionellen Rhythmen

stehen symbolsich für die immensen Ausmaße
des Regenwalds und des Amazonas. Die
ruhigen Passagen dagegen stehen für die
Beziehung der Ureinwohner am Amazonas zur

Natur. Williams führt dieses Haupthema
konsequent weiter, in den ruhigen Phasen,

genauso wie in den episch klingenden
Chorpassagen. Wer nach einem Vergleich
sucht, dem fällt unweigerlich Ennio Morricones

The Mission ein, für den der italienische

Komponist eine Oscar-Nominierung erhielt.

Nicht nur eine Oscar-Nominierung, sondern die
begehrte Trophäe wünscht man Alan Williams
für diesen Score, dochleider ist es nicht dazu

gekommen.

Wem Morricone’s The Mission gefiel, für den

ist Amazon ein Muß. Und auch wer The

Mission nicht kennt, der wird von diesen

wunderschönen Melodien gefangensein.
Es bleibt zu hoffen, daß man von Alan

Williams in Zukunft noch mehr derart schöne
Scores zu hören bekommt.
Die CDist zur Zeit erhältlich über den Cinema

Soundtrack Club in Hamburg.
Uwe Sperlich +++++

er

COSMIC VOYAGE

David Michael Frank

Promo (38:14 / 13 Tracks)

Bei Cosmic Voyage handelt es sich um einen

IMAX-Film über eine computergenerierte Reise
durch das Universum.

Bei IMAX-Filmen kann man schon aufgrund
ihrer gigantischen Projektionsflächen einen

grossen Score erwarten und auch derrelativ
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unbekannte Komponist David Michael Frank
hat eine vollorchestrale Musik komponiert. Die

Musik ist aber nicht laut - es sind alles ruhige
Stücke, die eine lange Melodielinie aufweisen,

die sich in schöner Instrumentierung
entwickelt.

Jedes Stück führt ein neues Thema ein; die
Themen haben aber alle eine gemeinsame
Grundstruktur, welche sie verbindet.

Grösstenteils sind die Streicher beschäftigt,
aber insbesondere wunderschöne Effekte mit
Glockenspiel, Triangeln und Harfen ergeben

eine träumerische Stimmung.
Dies ist eine Musik, die zum Träumeneinlädt,

aber niemals langweilig wird, denn es sind
immer auch Passagen vorhanden, die

spielerischen Charakter haben und damit den
Score vorantreiben.

Als Bonus Track gibt es eine Musik, die aus

einer Multimedia-Presentation der Boeing 777

in Seattle stammt. Hier ist die Musik deutlich
heroischer, aber ähnlich melodiös und damit

eine ideale Ergänzung zu Cosmic Voyage.

Isgesamtist diese CD für alle diejenigen zu
empfehlen, die zwischen all den Actionscores

auch wieder etwas ruhigeres hören wollen, für

IMAX-Score Fansist Cosmic Voyage sowieso

ein Muss.
Ralf Treuherz +++%

EL PUEBLO DEL SOL

Lee Holdridge
Bay Cities, BCD1031 (11 Tracks; 39:43)

EI Pueblo del Sol aus dem Jahr 1981 war
einer der ersten IMAX-Filme, und er wurde

anscheinend bisher nur im Omnitheatre of the
Centro Cultural in Tijuana, Baja California in
Mexiko gezeigt. Dies hinderte das Soundtrack-

Label Bay Cities allerdings nicht daran, Lee
Holdridges Score mit dem London Symphony
Orchestra einzuspielen und auf CD zu
veröffentlichen. Leider gibt es das Label Bay

Cities seit einigen Jahren nicht mehr, weshalb
diese CD äußerst schwierig zu findenist; sie

ist schon sehr lange „out of print“.

Wer bei dem schönen spanisch/ mexikanisch
klingenden Namen, der soviel wie „Volk der

Sonne“ bedeutet, ebensolche Musik erwartet,
der wird enttäuscht sein. Denn entgegen der
mexikanischen Folklore hat Holdridge einen
großsymphonischen Score geschaffen, der

dies gleich zu Beginn mit Fiesta Del Sol
(Festival of the Sun) unter Beweis stellt. Ohne
den Film zu kennen, ist es daher dennoch

interessant dieses Werk anzuhören, denn man
könnte esfast für eine Symphoniehalten, nicht
für einen Filmscore. Dies verdeutlicht vor allem
die Unterteilung der einzelnen Tracks in

verschiedene „Untertracks“, z.B. Track 3

Landscapes wird in Haciendas, Nature und

Industy unterteilt. Auch wenn es sich hierbei
nicht um musikalische Tempi-Begriffe wie
Allegro handelt, läßt diese Strukturierung

Rückschlüsse zu.
Wer die Chance hat, diese Musik zu hören,

solllte sich die Gelegenheit nicht entgehen
lassen. Es bleibt zu hoffen, daß diese CD

eventuell einmal wieder neu aufgelegt wird und

so wieder zugänglich für alle wird.

UweSperlich +++

YELLOWSTONE

Bill Conti

Rani Music (31:00 / 11 Tracks)

Wenn man Bill Contis Werdegang etwas

zurückverfolgt, so bleiben Werke wie The

Right Stuff, Masters of the Universe, North

and South oder seine poppigen Fanfaren zu

den Rocky-Filmen haften.

EIEBI H
aan

 

Zumindest für mich überraschend bewegtsich
in Yellowstone Contis Musik zwischen

unterhaltender, leichter Klassik und

traditioneller Filmmusik, ähnlich wie er es vor
Jahren in seiner mit dem Oscar

ausgezeichneten Musik zu The Right Stuff

getan hat. Immer wieder webt der Komponist
hübsche, verspielte Momente in seine Stücke

ein um dann sogleich mit einer standhaften

Fanfare a la John Williams (Dancing Waters)
oder einem unerwarteten, beherzten Walzer

(Animals and Geysers) zu antworten. Anders
als sein Score zu Grand Canyon vermittelt

Yellowstone keinen unbedingten
musikalischen Zusammenhalt. Lose reihen

sich das mickey mousige Bearzilla und das
kecke Animals and Geysers aneinander. Das
eröffnende Stück Yellowstone hingegen zeugt

von martialischer Urkraft wie einst Basil
Poledouris' Conan the Barbarian. Dazu streut
Conti hie und da noch etwas heimatliches
Americana (First History Lesson und Geyser

Lessons) und höre ich da nicht noch ein paar

Überreste aus North and South (Old
Faithful)?

Yellowstone ist eine abwechselnde,

kurzweilige CD, die zusammen mit Grand

Canyon: The Hidden Secrets beweist, dass

Bill Conti es noch lange nicht verlernt hat.

Übrigensist der Klang bei Yellowstone um ein

Vielfaches besserals bei Grand Canyon.

Philippe Blumenthal + + + %

THE SECRET OF LIFE ON EARTH

Jennie Muskett
Imax CD 1115 (63:20 / 16 Tracks)

Jennie Muskett ist Filmmusiksammlern wohl
relativ unbekannt. Die Komponistin, die schon

viele Preise für ihre Scores Zu

Dokumentarfiimen der BBC, der National

Geographic Society und von IMAX gewonnen
hat, legt mit dieser CD einen wirklich

atemberaubenden, durchwegs

grossinfonischen und fabelhaft orchestrierten

Score vor. Schon das epische Hauptthema im
ersten Track, das sehr an John Barry und John

Scott (vor allem Greystoke) erinnert, schlägt

den Zuhörer in seinen Bann. Es tritt im Rest
des Scores noch öfters auf, wird aber immer

variiert, sei es als Marsch in Army of Trees
oder recht pompös in Grasses. Die
Vielseitigkeit des Scores ist es auch, die mich

besonders an der CD erfreut. Von
unheimlichen Stücken wie Killer Plants über
düster bedrohliche Tracks wie Kuwait Oil Fires

oder The Broken Contract bis hin zum
verspielten Recycling Frenzy, alles macht die

CD zu einem sehr kurzweiligen Ereignis.
Zudem ist die Klangqualität dank der
fabelhaften digitalen Aufnahme von Dick

Lewzey sehr gut. Neben 32 Minuten des
Scores gibt es auf der CD noch zweijeweils 15

minütige Stücke mit Klängen aus dem
Regenwald von Costa Rica und Queensland.

Eine Übersicht

Unter den vielen CDs, die jedes Jahr bei mir

im Player landen, gibt es nur wenige, die beim
Anhören eine wohlige Gänsehautverursachen.
Diese CD war eine, die das geschafft hat.

Auflegen, Augen zu und eine gute halbe
Stunde lang träumen. Übrigens: wer mehr über

Jennie Muskett erfahren möchte, kann in der
Music from the Movies Nr. 8 einen guten
Artikel mit Interviewausschnitten finden.

Stefan Jania +t+++%

WINGS OF COURAGE

Gabriel Yared

Sony Classical, SK 68350 (25 Tracks; 41:46)
Im Gegensatz zu anderen IMAX-Filmen, die

reine Dokumentationen sind, ist Wings of

Courage der erste IMAX-Spielfilm, der zudem

noch als erster IMAX-Spielfilm im IMAX 3-D
Verfahren gefilmt wurde. Regisseur Jean-

Jacques Annaud (Seven Years in Tibet)

erzäht in wunderschönen Bildern die
Geschichte der ersten Postflüge über die

Anden, die durch wagemutige französische
Piloten durchgeführt wurden. Neben Craig

Sheffer (A River Runs ThroughIt) spielen Val

Kilmer (The Saint), Elizabeth McGovern (Once

Upon a Time in America) und Tom Hulce

(Amadeus) die Hauptrollen. Leiderlief der Film

bisher noch nicht im deutschsprachigen Raum,
lediglich im Futuroscope bei Poitiers in
Frankreich war er bisher zu sehen. Für den

Score zeichnete Gabriel Yared verantwortlich.
Ein Jahr bevor er für seine Musik zum

„Möchtegern-Epos“ The English Patient einen

Oscarerhielt, schuf er für Wings of Courage

einen wesentlich besseren, weil emotionaleren

Score. Das schöne, sehr gefühlvolle Panflöten-
Hauptthema (Ant Theme) taucht an mehreren
Stellen im Score erneut auf (Ant On The Wall,
Henri The Ant) und ist ein willkommenerroter
Faden. In den dramatischen Action-Szenen

des Films weiß Yared, das große Orchester

wohldosiert einzusetzen. Sehr stimmig sind
auch die unterschiedlichen Tangos (Memorez
Tango, Alley Tango), sowie \Waltzerklänge

gelungen. Insgesamt also ein sehr
abwechslungsreicher Score, der das Können
von Gabriel Yared wesentlich besser unter

Beweis stellt, als es The English Patient

kann.

Glücklicherweise ist Wings of Courage (auf

Sony Classical) einer der wenigen IMAX-
Soundtracks, die regulär im Handel (wenn

auch über den Versand) erhältlich sind.
UweSperlich ++++

 

 

GRAND CANYON: THE HIDDEN SECRETS
Bill Conti

Grand Canyon IMAX Theatre (28:35 / 5
Tracks)

Wie der Titel und das Label es bereits
ausdrucken, handelt es sich bei dieser CD um

den Score zu einem IMAX Film zum Thema
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Grand Canyon. Dieser bläserlastige

Soundtrack ist neben Yellowstone der zweite
Ausflug von Conti in die Welt des Extrem-

Kinos, welcher auf CD erscheint.
Streckenweise erinnert die Musik in ihrer
Klangfarbe und Orchestrierung an die TV Mini-
Serie North And South, wohl aber am meisten

deshalb, weil sich ein Americana Thema durch

die ganze CD zieht (Track 2). Dieses Thema
wirkt zuweilen klein und unscheinbar, dann

schwingt es auf und wirkt so mäjestätisch wie
die Landschaft, welches es beschreibt. Flöten

und Oboe erschaffen eine mysteriöse
Atmosphäre und lassen die Zeit im Nu
vergehen.In richtiger Western-Manier beginnt

Track 3, rasante Tempi mit viel Bläser und

aktive Streicher treiben das ganze Orchester

voran, hören aber genau so abrupt auf, wie sie
begonnenhaben.

aa

 

Lyrisch und sanft, verspielt und zurückhaltend
setzen danach Streicher und Flöten ein. Hier

erinnerte mich die Orchestrierung an Masters

Of The Universe, jedoch weniger grob und

eher im klassischen Bereich angesiedelt,

bevor ab der zweiten Minute eine schalkhafte

Melodie mit Klavier eingeführt wird.
Track 5 bringt noch einmal das Main Theme
zurück: Gross, mäjestätisch und behäbig setzt

es ein. Doch schon bald wird es ruhiger und
schwingt in ein Iyrische Interpretierung über.
Wieder sind es Flöten, Hörnern und Streicher,

welche die Melodie leiten und wachsenlassen.
Schliesslich gesellt sich ein wortloser Chor
zum Orchester und leutet das fulminante
Finale ein, welches bereits pastoralen

Charakter hat.

Steve LoganKrebs ++++

ZION CANYON: TREASURE OF THE GODS

Sam Cardon

(45:17/12 Tracks)
Dieser IMAX-Film bietet dem Zuschauer nicht

nur atemberaubende Bilder des Zion
Nationalparks, sondern gewährt ihm auch
einen Blick in die Geschichte und Legenden

des Canyons.
Sam Cardon wählte für die musikalische

Untermalung der beeindruckenden Bilder
symphonische Klänge, welche er besonders in
den mystischen Passagen mit indianischer

Musik (Gesang, Trommeln und Flöten) oderin
einigen historischen Momenten mit Hillbilly

Musik ergänzte. Eine der Hauptmelodien ist
beispielsweise in The Immigrant oder dem

bezaubernden Klavierstück Themes of the
Treasures of God zu hören und zeigt gewisse

Parallelen zu John William’s Hook-Themaauf.

Ein zweites Hauptthema besteht aus einem
episch-bombastischen Fanfaremotiv, welches

ebenfalls im Verlaufe des Soundtracks
mehrmals auftaucht (u.a. Opening Titles und
Zion by Air). Der Score besteht aber nicht nur

aus herrlichen und wohlklingenden Melodien,

sondern enthält auch einige sehr dramatische

und actionbetonte Momente (Flash Flood).
(Auskünfte an der Kinokasse, Tel. (801) 772-
2400)

Patrick Ruf +++

EVEREST

including the music of George Harrison

Film Score and Arrangements by Steve

Wood and Daniel May
ARK 21, 61868 10026 2 8 (12 Tracks; 39:36)

Der allerneuste IMAX Film, der erst am 12.

März 1998 seine Weltpremiere hatte, begleitet

ein Expeditionsteam bei der Besteigung des
höchsten Bergs der Welt. Dieser visüll

äusserst beeindruckende Film besitzt den
bisher interessantesten IMAX-Score. Obwohl

das Cover den Namen George Harrsion
hervorhebt („including the music of George
Harrison‘), gebührt die Ehre den beiden

Komponisten des Scores, Steve Wood und

Daniel May. Sie vollbringen das Kunststück die
Musik von George Harrison, traditionelle

tipetanische Musik und ihren eigenen Score zu
verschmelzen. Neben einem grossen

Orchester setzen sie traditionelle tibetanische
und indische folkloreinstrumente und

buddhistische Gesänge ein. Diese Fusion
verschiedener Klänge reflektiert die Vielfalt
Nepals und das Ergebnis ist ein Soundtrack,

der bestens zu den gewaltigen Bildern des
Films passt.

Steve Wood hat in den letzten 15 Jahren
bisher 13 Scores für MacGillivray Freeman
Films komponiert, darunter arbeitete er auch
mit Sting an dem oscarnominierten IMAX-Film

The Living Sea (Wunderwelt der Meere).

Ausserdem war Wood neun Jahre
musikalischer Leiter und Keyboarderfür Kenny

Loggins. Steve Wood und Daniel May, der
neben einem Doktortitel in Komposition der
Cornell Universität auch ein bekannter Jazz-
Pianist ist, haben bei den sechs letzten

Mac6Gillivray Freeman Filmen
zusammengearbeitet. Mehr als 80 Musiker
wirkten an diesem Soundtrack mit, die

Northwest Sinfonia hat den Score im
Dezember 1997 in einer grossen Kirche in
Seattle zusammen mit Künstlern der

tibetanischen Dance und Opera Company und
Mönchen aus
Gaden-Shartse in

aufgenommen.
Everest ist neben Amazon einer der

schönsten IMAX-Scores, und wer bei der
Musik von George Harrison an dessen Songs

denkt und fürchtet, dass hier Songs mit Score

vermischt werden, dem sei folgendes
versichert: Obwohl die CD Musik von George

Harrison enthält, so handelt es sich um

instrumentale Arrangements der Songs „Here

Comes The Sun“, „This Is Love“, „All Things
Must Pass“ und „Life Itself“.

Glücklicherweise ist diese CD regulär

erhältlich, wenn auch als US-Import (z.B. über
einen Online-CD-Store wie Music Boulevard).

UweSperlich +++++

Mund God, Indien,

WHALES

Sam Cardon
Jazz Ranch Records (36:46/14 Tracks)

Dieses Album wird von einem erhabenen und
noblen Motiv, vorgetragen vom Blech,

gekennzeichnet, welches mit Schlagwerk und

vitalen Streichern unterlegt ist. Dieses ergänzt

der EMMY-Preisträger in Hawaii/Dolphins mit
einer lebensfrohen irischen (Pfeifen-)Melodie,
mischt Eingeborenen-Trommeln und

aufheulende Flöten (& la Horner) in Peninsula
Valdez bei oder fügt am Schluss von Power

Games Panflöte hinzu. Letztere verwendet
Sam Cardon auch sehr ausgiebig im
melancholisch-traurigen Mother and Calf

Eine Übersicht

Theme. Weitere verträumte und romantische
Kompositionen sind das im schwelgerisch-
schwülstigen Barry-Stil gehaltene Blue Whales

und das delikate Across the Gulf of Species,
welches mit seinem wortlosenfragilen Gesang
eine engelhafte Stimmung herbeizaubert.
Abgerundet wird dieses feine Album durch das

Stück Whale Song, in dem lediglich Sonarlaute
von Walenfestgehalten sind.

Patrick Ruf +t++%

(Jazz Ranch Records kann in den Staaten
unter (801)255-2943 kontaktiert werden)

BLUE PLANET

THE DREAMIS ALIVE

Micky Erbe & Maribeth Solomon

CDC 1010 (42:26 Min. / 22 Tracks)

Viel atmosphärische Musik auf Orchesterbasis
sowie einzelne fast vollständig auf Synthtracks
zurückgreifende Stücke bietet eine der

früheren CD-Veröffentlichungen des IMAX-
Kinos. Komponiert wurde die Musik von zwei

Haudegen des prachtvollen Formates, Micky
Erbe und Maribeth Solomon, die gemeinsam

zu 9 IMAX-Filmen die Musik geschrieben
haben - notabenefast alle spielen sich in den
unendlichen Weiten des Weltalls ab.

Auf der CD befinden sich zwei Scores. Die
erste Musik zu Blue Planet (aus dem Jahre

1990) schliesst neben einzelnen traditionellen
Teilen häufig auch ethnische Passagen ein,

die das allgemeine Klangerlebnis doch etwas
stören. Da vermögen auchsolistische Einlagen
für Klarinette, Oboe oder Gitarre keine

weiteren musikalischen Höhepunkte zu setzen.
So richtigen Hörgenuss in thematischer

Hinsicht vermag Blue Planetnicht zu setzen.

Etwas heroischer geht es in The Dream is

Alive zu und her, einem der ersten IMAX-
Filme (1985). Hier bietet sich mehr Platz für

stärkere Themen und einprägsame Melodien,
Solomon und Erbe greifen hie und da auf
Trompeten und Posaunen zurück um dem

Ambiente der Raumfahrt den bekannt
heldenhaften US-Touch zu verleihen (Floating
over the Past). Andererseits bleiben auch
Momente der Ruhe, die die Komponisten zum

Teil mit worlosem Sologesang und
Soloeinlagen von Holzbläsern füllen (We are in
Space). Typische 80er Jahre Synthieklänge

werden jedoch ebenso verbraten, wechseln
sich fast ohne Vorwarnung mit leisen
Orchesterpassagen ab und schon wieder

erscheint die Musik etwas unstetig und hat so
ihre Durchhänger.
Philippe Blumenthal + + %

ESENG
EN BEN ST2 3

BalalR
DEITINY EN BPATE, BLUE PLANET & TNE

DESTINY IN SPACE

Micky Erbe & Maribeth Solomon

IMAX (47:00 Min / 26 Tracks)
Vorsicht: die vorliegende CD enthält nebst 12

Stücken aus Destiny in Space deren 14 aus

den oben erwähnten Filmen Blue Planet und

The Dream is Alive. Ich beschränke mich
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somit nur auf die Besprechung der Musik zu
Destiny in Space.

Dramatischer und deutlich kraftvoller

präsentiert sich der Score zu dem 1994
entstandenen Film. Erbe und Solomon
verleihen Destiny in Space nebst dem

fulminanten Orchesterklang auch wieder ihre
scheinbar zur Trademark gehörenden

Synthietracks, doch fallen diese im Vergleich
zur obigen CD in der Gesamterscheinung mit

dem orchestralen Teil viel kompakter und
bedeutender aus. Angereichert wird die
Partitur mit einem scheinbar grossen,

gemischten Chor. Von den drei mir
vorliegenden Musiken des Komponisten-Duos

ist Destiny in Space die mit Abstand

gelungenste.

Philippe Blumenthal + + +%

Leere22.27 53

1211.207768 777

BETTE Tr CE

Original Motion Picture Soundtrack

ACROSS THE SEA OF TIME
John Barry
Epic Soundtrax; EK 67355(18 Tracks; 42:53)

Across the Sea of Time(dt. Titel „New York

3-D“) war der erste IMAX-Film, der im 3-D

Verfahren gedreht wurde. Im Stil eines

Dokudramas erzählt der Film die Geschichte
eines kleinen Jungen, der als illegaler
russischer Einwanderer das erste Mal nach
New York kommt. Neben historischen

Dokumenten sieht man auch das heutige New
York als wäre man live dabei. Insgesamt ist

der Film Across the Sea of Time nicht sehr

aufregend, sowohl als IMAX 3-D Film, als auch

als Dokudrama. Die 3-D Effekte werden nicht
sehr effektiv eingesetzt und die erzählte

Geschichte ist ebenfalls nicht sehr spannend.
Einzig das Dokument einer faszinierenden
Stadt wie New York macht den Film

interessant. Was für den Film gilt, trifft leider
auch auf die Musik von John Barry zu. Das
schöne, ruhige Hauptthema (The Wonder Of

America) wird im Verlauf des Scores etliche
Male variiert, ohne daß irgendein ersichtlicher

Höhepunkt entsteht. Einzig bei The Subway

Ride kommt etwas Schwung und Abwechslung
in den Score, der ansonsten etwas vor sich
hinzuplätschern scheint. Es sei dahingestellt,

ob John Barry einzig die „Schuld“trifft, oder ob

der Inszenierungsstil des gesamten Films ihn
nicht in irgendwelche Schranken gewiesenhat.
Teilweise klingen nämlich - wenn auch sehr

verhalten - seine Bond-Scoresdurch.
Auch dieser Score ist zur Zeit regulär im
Handelerhältlich (Epic Soundtrax; EK 67355)
Uwe Sperlich =

 
 

 

Zusätzliche Infos auf:
http://ourworld.compuserve.com/homepages/uwe_s

The IMAX Soundtrack Page:

http://ourworld.compuserve.com/homepages/uwe_s

JIMAX_scores/imaxscores.htm    
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Eine Übersicht

THEBEST OF 1997

 

Die Redaktion präsentiert wie letztes Jahr ihre ganz persönlichen Favoriten,

Nieten etc. des Jahres 1997, die - auch wenn diverse Übereinstimmungen

einen anderen Eindruck erwecken könnten - nicht untereinander

abgesprochen wurden!
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Philippe

L.A. Confidential

 

 

|Steve
The Postman

     

Patrick
Disappearance of
Garcia L’Orca

  

  
 

 

   
 

  
 
 

 
      

   
 

 

 

  

Bestes Album Conspiracy Theory |Devil's Own Disappearance of
Garcia L’Orca

Bestes Cover Devil's Advocate The Edge Face/Off

Bestes Booklet Politergeist To Kill a Mockingbird Star Wars Trilogy

Bestes Thema Conspiracy Theory |Lost World Conspiracy Theory

Bestes Re-Issue | Poltergeist Star Wars-Trlogy Cocoon

Beste ___1Patton/Tora!Tora! The Sand Pebbles |Psycho
Neusinspielung a

Bestes Label Varese Sarabande |Sony Classical Varese Sarabande
(Classic Serie)

Bester Originalsong |,Take Me With You“ |,Look Down, Lord‘ |„Surrender‘ aus
aus The Winter aus Rosewood Tomorrow Never
Guest Dies

Bester Turbulence - z
unveröffentlichter (Shirley Walker)
Score

Enttäuschendster ConAir Menin Black U-Turn
Score

Untypischster/ Conspiracy Theory |Conspiracy Theory |The Winter Guest
Innovativster Score  

 

 

 

       
Michael Kamen

  

 

 

 

  
Aufsteiger des Marco Beltrami, David Newman Marco Beltrami
Jahres John Frizzell
Enttäuschendster Mark Mancina Robert Folk, Randy |Randy Edeiman
Komponist Edelman

Dümmste Neuerung |Dinorama Slipcase! |Re-Issues mit Dialog |Dialog auf Re-Issues
Grösste Mimic Das Re-issue von |The Winter Guest
Überraschung Dune

Trend des Jahres Neueinspielungen Re-Issues mit Dialog Neueinspielungen älterer Scores und Re-Issues

  

 
Film des Jahres | Hamlet The Postman

  Gross Point Blank
(obwohl kein Score
Album)

Alles in allem war 1997 ein recht gelungenes Filmmusikjahr. Selten gab es

soviele erstklassige Neueinspielungen älterer Soundtracks und mühevoll

präparierte Re-Issues - unter anderem solche,die die Geldscheffler der

Branche, die mit horrend überrissenen und undurchsichtigen

Versteigerungen Wucherpreise für Scores wie Cocoonzu erreichen gewillt
waren, zwar nicht verschwindenliessen, diese jedoch hoffentlich

zurückbinden konnten. Dank an Pendulum, Varese Sarabande, Rykodisc,

Rhino und wie sie alle heissen. Zwar kehrte ein in den 70er Jahren gerne

verwendetes Übel, die verhassten Dialogeinwürfe, bei einigen Label wieder

in die Verkaufsstrategie zurück, doch darf freudig vermeldet werden, dass
zumindest Rykosich die Reklamationen zu Herzen nahm, zukünftig auf
Dialoge auf ihren Re-Issuesverzichten und einige ihrer geplanten CD’s
sogar mit zusätzlicher Musik ausstatten will.

Desweiterengilt zu hoffen, dass die Verkaufszahlen der Var&ese Sarabande

Classic Serie und der Fox Serie auch zukünftige Projekte realisieren
lassen. Von konkurrierenden Labels jedenfalls wird gemunkelt, dass sich

die beiden Serien nicht gerade blendend verkaufen. Ob es sich dabei aber

um neidisch in die Welt gesetzte Gerüchte oder Tatsachen handelt, konnte

nicht geklärt werden.
Auch in Sachen neuer Kompositionen meinten wir einen nicht nur

quantitativen, sondern auch qualitativen Anstieg verspürt zu haben. Also
schliessen wir das Kapitel 1997 mit der Wahl zum Score ofthe Year 1997

und schauen mit Spannung dem verbleibenden Jahr entgegen.
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Max Steiner

Max Steiner

Schau mir in die Noten, Kleines!

„Schau mir in die Noten, Kleines!“ (Teil 2)
von Patrick Ruf

 

Nachdem im letzten Heft auf Max
Steiners Jugend, seine Zeit als

Arrangeur in London und New York

sowie seine ersten Erfahrungen und

Erfolge im Filmgeschäft bei RKO
eingegangen wurde, widmet sich der

zweite und letzte Teil den legendären

Jahren bei Warner und dem Ende von
Steiners Karriere. Ich möchte mich an
dieser Stelle nochmals ganz herzlich

bei Jim D’Arc vom Max Steiner

Register am BYU für seine grosszügige

Unterstützung bedanken, ohne die ich

diesen Artikel wohl kaum geschrieben

hätte.

SELZNICK INTERNATIONAL UND

WARNERBROS.

1936 gründete David Selznick seine

eigene Produktionsfiima und bot
seinem Freund Max Steiner einen Job

als Musikalischer Direktor an. Da der

Produzent Steiners Musik immer sehr

geschätzt hatte und Max auch einen
viel besseren Vertrag anbot, konnte der

Komponist die Offerte nicht ablehnen

und verliess RKO ohne das Fred

Astaire/Ginger Rogers Musical Swing

Time, an dem er gerade arbeitete, zu

beenden.

Steiners erster Score für Selznick

International Pictures war The Garden

of Allah mit Marlene Dietrich, für den

er eine sanfte, Iyrische und

melancholische Partitur komponierte.

Der Film ist vor allem darum

erwähnenswert, weil es der erste war,
in welchem der Push-Pull-Track

eingesetzt wurde. Dieses System war

dem damals verwendeten weit

überlegen und wies den gleichen
Unterschied in Tonqualität auf, wie

später zwischen Mono und Stereo.

Diese neue Technik erlaubte Max, ein

viel breiteres Tonspektrum einzusetzen

und führte gemäss den Angaben des

Maestros dazu, dass die Premiere-

Gäste im Grauman’s Chinese Theatre

in Hollywood vom Sound völlig

überwältigt und fasziniert waren. Auch
David O. Selznick war mit der Musik

zufrieden, wie die folgende Notiz vom

26. Oktober belegt: “Lieber Maxie, ich
wollte Dich wissen lassen, dass ich von

der Musik zu Allah höchst erfreut bin.

Ich bin nach wie vor Dein grösster

Fan.”

Trotz der Erfolge hatte Selznick mit

finanziellen Problemen zu kämpfen und

seine Produktionen verlangsamten sich

zusehends. Eines Tages fragte er

schliesslich Max Steiner, ob dieser

 

 
gewillt sei, leihweise für Warner zu

arbeiten und dadurch einen Beitrag an
die Kostenentlastung zu leisten. Max

war einverstanden und vertonte im
selben Jahr für Warner The Charge of
the Light Brigade mit Errol Flynn in

der Hauptrolle.

Ganz im Gegensatz zu The Garden of
Allah ist The Charge of the Light

Brigade sehr kräftig und heroisch und

wird von einigen Leuten sogarals einer

der besten Scores aller Zeiten
bezeichnet. Steiners Entwicklung von

Motiven und Melodien im
Zusammenhang mit Figuren und
Ereignissen ist höchst wirkungsvoll.

Besonders eindrücklich werden die
Bilder im Angriff auf Chukoti, beim

Finden der Massakrierten durch die
Soldaten und beim finalen Einsatz

begleitet. Das muntere Main Theme

besteht aus zwei Sektionen, die beide

den Eindruck von marschierenden
Männern vermitteln. Während der erste

Teil jedoch mehr nach gewöhnlicher

Kriegsmusik klingt, deutet der zweite

Teil eher auf energischere Aktivitäten

hin. Max Steinerzitierte im Verlauf des

Scores zwecks Erklärungen und
Andeutungen auch immer wieder

andere Kompositionen und baute

beispielsweise in den Kampfszenen in
Chukoti und in der Crimea britische

und russische Themen ein. Max muss

die Arbeiten an dieser Partitur geliebt
haben, denn zum ersten Mal in seiner

Karriere stand ihm ein grosszügiges

Budget und ein wirklich grosses
Orchester zur Verfügung, ganz im
Gegensatz zu den sparsamen
Grundsätzen und Budgets bei seinem

früheren Arbeitgeber RKO.

Danach wechselte er zu Columbia,

ebenfalls leihweise, um für Dimitri

Tiomkin Lost Horizon zu arrangieren,

orchestrieren und dirigieren. Die

Situation bei Selznick International

verbesserte sich jedoch leider nicht
und so wechselte Steiner

schlussendlich definitiv zu Warner

Bros., unter der Bedingung, dass er
von David Selznick jederzeit

ausgeliehen werden könne,falls dieser

ihn benötige.

Eine weitere Änderung ergab sich in

diesem Jahr in Steiners Privatleben.

Nachdem er sich am 14. Dezember
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Max Steiner

1933 von seiner zweiten Frau Audree

Van Lieu scheiden liess, heiratete er

am 31. Oktober 1936 Louise Klos, eine

Harfenspielerin, mit der er während

den Aufnahmen zu Flying Down to

Rio eine Romanze angefangenhatte.
Im Oktober 1937 erhielt Steiner vom

Hausarzt seiner Mutter einen Brief, in

welchem ihm der Doktor mitteilte, dass

Untersuchungen seiner Mutter

Gebärmutterkrebs mit

Tochtergeschwulsten im Magen,

Bauchhaut und Nabel ergeben hatten.

Max wies den Arzt an, seine Mutter auf

seine Kosten zu behandeln, doch jede
Hilfe kam zu spät. Sie starb am 7.

November in Wien. Kurze Zeit darauf

leitete Max alles in die Wege, um
seinen Vater in die Staaten zu holen.

Gabor Steiner erreiche am 15.

September 1938 New York und reiste

nach Hollywood weiter, um bis zu

seinem Tod am 16. Oktober 1944 bei

seinem Sohnzu leben.

Als Angestellter von Warner Bros.

komponierte Max unter anderem die

Partitur für The Life of Emile Zola

(1937),  Jezebel (1938), Four
Daughters (1938), die Fortsetzung

Four Wives (1939) mit der

vielbeachteten Symphonie Moderne

und Dark Victory (1939). Zudem

vertonte er für Selznick International
Pictures 1937 das oscarprämierte

Drama A Star is Born mit Janet
Gaynor und Fredric March, gefolgt vom

Klassiker The Adventures of Tom

Sawyer im folgenden Jahr und der

Liebesgeschichte Intermezzo mit

Ingrid Bergman und Leslie Howard im

Jahre 1939.

Kopfzerbrechen bereitet Max Steiner

1939 Confessions of a Nazy Spy, wie
folgendes Memo vom 29. März
beweist: “Lieber Hal [Wallis]. Ich habe

gerade Herrn Einfeld und Taplinger
eine kleine Notiz geschrieben und sie

gebeten, meinen Namen in keiner

Werbung für Confessions of a Nazy
Spy zu verwenden. Kannst Du bitte
sicherstellen, das mein Wunsch erfüllt

wird, denn ich bin wirklich äusserst

besorgt und wünschte, ich hätte nie
diesen Film angenommen. Meine

Tante wohnt nämlich noch immer in
meinem Haus in Wien.”

Im selben Jahr vertonte Max Steiner

den Western DodgeCity, für den er

eine üppige und reichhaltige Musik

komponiette.e Das epische und

dramatische Main Title, das

unmissverständlich eine
Westernatmosphäre verströmt, erklingt

gleich im Anschluss an die Warner
Bros. Fanfare (1937 von Steiner

geschrieben) und macht den Zuhörer
mit den wesentlichsten Themen des

Filmes bekannt. Im Score sind auch
zahlreiche Adaptationen traditioneller

Melodien eingearbeitet, die vorwiegend

in den Saloon-Szenen zu hören sind.

Die ersten Minuten des Filmes

offenbarenin eindrücklicher Weise, wie

gekonnt Steiner mit seiner Musik

sowohl eine Periode als auch die
Faszination des amerikanischen

Westens erwecken konnte. Zudem

definierte er mit dem Soundtrack den

"A”-Westernfilm, denn kein anderer

Western dieser Ära hielt einem
Vergleich mit Dodge City stand: Der

Score zu Stagecoach war eine

Sammlung von familiären
amerikanischen Balladen, Jesse

James hatte nur sehr wenig Musik und
Wells Fargo aus dem Jahre 1937 war
ein ziemlich unspektakulärer Score.

GONE WITH THE WIND

David Oo. Selznick überwachte

persönlich jedes Detail der

Mamutproduktion von Gone with the

Wind und so ist es nicht erstaunlich,

das er auch Entscheidungen
betreffend des Scorestraf. Am 8. März

1939 schrieb er Henry Ginsberg:
“Meine erste Wahl für den Job ist Max

Steiner und ich bin sicher, dass Max

alles in der Welt geben würde, um

diesen Score zu schreiben.” Basierend

auf diesem Memo wurde mit Warner

Kontakt aufgenommen, um Steiner

auszuleihen. Schliesslich war diese

Option im Vertrag vereinbart worden,

doch Warner tat sich mit der

Freistellung des Komponisten schwer.

Am 5. April liess Max Steiner seinem
Unmut über die Unentschlossenheit

des Studios in einem Memo an Jack

Warnerfreien Lauf: “Als ich zu Warner

wechselte, hatte ich eine Vereinbarung
mit Leo [Forbsteinn, dem Music

Director], dass ich Gone with the

Wind vertonen werde. Herr Selznick

war nur unter dieser Bedingung bereit

gewesen, mich aus meinem Vertrag

freizustellen. [....] Lassen Sie mich

erklären, was Gone with the Wind für

mich bedeutet: Wie Sie sicher wissen,

habe ich Tag und Nacht, Sonntage,
Feiertage Weihnachten etc. gearbeitet,
um Ihre Filme rechtzeitig ins Kino zu

bringen. Und das so schnell und so

billig wie möglich. [....] Es war darum

ein grosser Schock für mich, als

Juarez einem anderen Komponisten
und Dirigenten zugewiesen wurde.

Dies erweckte den Eindruck, als seien

Sie mit meiner Arbeit für Emile Zola

nicht zufrieden gewesen oder dass

Juarez ein zu grosser Film für mich

war. Ich muss Ihnen ehrlich sagen,

dass ich sehr verärgert und verletzt bin
und Sie haben keine Ahnung wieviel

Gespött ich zu hören bekam. Nicht nur

von Musikern, sondern auch von

Produzenten und anderen Leuten der

Filmindustrie. Sie alle witzeln, dass

Warner Bros. mich zu Western und

Gefängnisfilmen degradiert hat. Um
das Prestige und den Standard
wiederzugewinnen, die ich vor dem

Schau mir in die Noten, Kleines!

Juarez Zwischenfall hatte, ist es

absolut notwendig, dass ich einen

Topfilm in der Art von Juarez, Robin

Hood oder Gone with the Wind

vertonen kann. [....” Am selben Tag

schrieb Max auch Produzent Hal Wallis

einen sehr ähnlichen Brief, in dem er

seinen Freund um Unterstützung für
sein Anliegen, Gone with the Wind

(GWTW) vertonen zu dürfen, bittet.

Als Max Steiner im Herbst definitiv

GWTW zugeteilt war, wurde der

Komponist - wie auch alle anderen
Mitarbeiter - von David Selznick mit

Anweisungen und Memos überflutet,
wie einige Beispiele belegen.

9. Oktober: “Zahlreiche Leute fragen
mich, ob der Soundtrack von Gone

with the Wind das Feeling des alten
Südens wiedergeben wird und ob er

ganz oder zu einem Grossteil auf die

Klänge, Lieder und Kompositionen

dieser spezifischen Zeitperiode und
Zivilisation basiert sein wird. Die

Aussicht, dass wir nicht die

grossartigen klassischen Werke für

unseren Score verwenden werden,

deprimiert mich zusehens.[...] Ich will,

dass ihr [Lou Forbes, Max Steiner]

euch augenblicklich darüber Gedanken

macht und würde es schätzen, wenn

Herr Steiner anstatt zwei oder drei

Stunden Originalmusik nur wenig neue
Musik komponiert und statt dessen

seinen Score auf klassische Musik und

Musik der Südstaaten im spezifischen

basiert.”

10. Oktober: “Ich möchte, dass mir der

ganze Score von GWTW von einem so

kleinen Orchester wie möglich
vorgetragen wird, bevor wir ihn im

Studio aufnehmen. Dies sollte so früh

wie möglich geschehen, damit ich noch

in der Lage bin, Änderungen zu
veranlassen, falls mir etwas nicht

gefällt. Ausserdem würde es jegliche

Argumentationen und

Zeitverschwendung vermeiden, wenn

mir zwei oder drei Musiker die Themen

vorspielen könnten, bevor wir die
Werke arrangieren lassen.”
6. November: “Benütze für die Suche

nach Dr. Meadealte Südstaatensongs

in dramatischer Weise. Vertone die

Platz-Szene mit einem pathetischen

Medley aus Südstaatenliedern, die den

Eindruck erwecken sollen, dass der

Alte Süden verblutet, dass er so tot und

verwundet ist, wie die Männer. Ich

schlage einen falschen “Dixie” im
Trauermarschtempo mit “Taps” etc. vor
und vielleicht “Maryland, My Maryland”,

“Swanee River”, “My Old Kentucky

Home” etc. Unter keinen Umständen

originale Musik.”
Die Arbeiten am Score kamen nur

langsam voran und David Selznick
wurde immer nervöser, bis die

Situation anfangs November

schliesslich eine dramatische Wende

nahm. Steiner hatte ihm wiederholt

mitgeteilt, dass er den Termin nicht
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Max Steiner

  
einhalten könne. Selznick schenkte
den Aussagen des Komponisten aber

keine Beachtung, da sich Max seiner

Ansicht nach immer beklagte und unter

Druck sowieso viel besser arbeitet.
Sollte die Qualität der am 10.

November aufgenommenen

Kompositionen aber enttäuschend
sein, spielte der Produzent mit dem

Gedanken, Max Steiner durch Herbert

Stothart zu ersetzen. Diesem führte

Selzniick am 9. November heimlich

GWTW vor und schmiedete bereits

Pläne bezüglich des weiteren
Vorgehens. Samstag Nacht, 11.

November, erzählte Herbert Stothart

nach einigen Drinks überall, dass er

Steiners Arbeit ausbessern werde.

Innerhalb von kürzester Zeit hatte auch

Max das Gerüchte vernommen und war

stinksauer. Er fuhr ins Studio, arbeitete

wie wild am Score und hatte bis

Dienstag mehr als die Hälfte des
Filmes vertont. Ob David O. Selznick

tatsächlich mit dem Gedankengespielt

hatte, Steiner auszuwechseln oder ob

es lediglich ein taktischer Schachzug
war, um Max zu schnellerem Arbeiten

anzuspornen, werden wir wohl nie

erfahren.
15. November: “...ich bin total verrückt

nach dem Melanie Thema, dem

Mammy Thema und dem Tara Thema

doch Max hat mit dem Scarlett Thema

und dem Rhett Thema schrecklich

versagt....”
17. November: “Ich denke der Score

macht gute Fortschritte und falls Du die
letzten drei Rollen mit Schmalz

[1

überhäufst, werde ich mich auch in

Zukunft ohne Zweifel an einen

grossartigen Steiner Score erinnern,

wie das schon in der Vergangenheit
immerder Fall war.”

23. November: “Wir sollten versuchen

Underscoring anstatt der realen Musik
für das Barbecue zu verwenden, denn

ich fühle, dass wir etwas in der

Stimmung der Gesamtszene, die

romantisch und nostalgisch ist,

verloren haben.”
23. November: “Ich habe Steiner ein
Dutzend mal gesagt, dass wir [in der
London Hotelszene] klar und deutlich

“London Bridge” hören müssen, um
den Zuschauernicht im Ungewissen zu
lassen und um zu vermeiden, dass wir

einen erklärenden Titel einblenden

müssen.”

31. November: “Für die

Melanie/Mammy Szene möchte ich,
wie ursprünglich verlangt, das

emotionale Rhett Thema benutzen.

Vertone die Essenz von Melanies

Kollaps dramatischer und verwende
das Melanie Thema in Melanies

Todesszene. [...] Wenn Rhett die
Treppe runterkommt, geht die Musik

plötzlich blah, wo sie doch emotional

sein sollte. Und im sehr emotionalen

Moment, als Scarlett die Treppen

runterrennt, wird die Musik zum reinen

Mickey Mousing[....]”
1. Dezember: “Hör auf, falsche Musik

zu verwenden und Tricks damit zu

machen. Hör auf, mit dem Score zu

versuchen, den Dialog zu erzählen und

benutze die Musik, wofür sie

Schau mir in die Noten, Kleines!

vorgesehen ist. Und das sind
Stimmungen. Hör auf, Mickey Mouse
Effekte zu verwenden, ausser es wird

ausdrücklich verlangt.” Zwei Wochen
vor der Premiere verlangte David

Selznick also noch immer extensive

musikalische Änderungen.
Wie üblich für solche

Grossproduktionen fand auch für

GWTW eine Preview statt, an die sich

Max Steiner wie folgt erinnerte: “Man

entschied eine Vorschau

durchzuführen, bevor der Film

vollständig vertont war. Der Streifen

bestand ursprünglich aus 26 Filmrollen,
was 4.5 Stunden entspricht. Deshalb

wollten wir nicht für einen vollständigen
Soundtrack Geld ausgeben, da wir

wussten, dass der Film zu lange war

und gekürzt wird. Also unterlegte ich
GWTW mit einigen alten Scores, bevor

wir zur Preview ins Riverside gingen.
Nach denersten 12 Rollen gab es eine

10-minütige Pause. Wir trafen uns alle

in der Lobby und beglückwünschten
uns, da wir einen stürmischen Applaus

erhalten hatten. Wir waren sehr

glücklich und dachten, alles sei in

Ordnung. Dann kam Filmeditor Hal
Kern, nahm mich zur Seite und sagte:

“Max,ist das nicht furchtbar, was heute

abend passiert ist?” Ich schaute ihn

erstaunt an und fragte: “Was meinst

du?” “Du willst doch nicht behaupten,
dass du und Herr Selznick es nicht

bemerkt haben?”, fragte er ungläubig.
“Wir haben die Rollen 8 und 9 im

Studio liegengelassen.” Hal und ich
behielten diesen Zwischenfall für uns

und niemand bemerkte, dass der Film

von Rolle 7 direkt zur Rolle 10 sprang.”
Die Premiere fand am 15. Dezember

1939 in Atlanta statt und wurde zum

sozialen Anlass des Jahrhunderts

aufgebauscht, bestehend aus einem
dreitägigen Fest. Vier Tage späterlief

Gone with the Wind in New York an

und am 28. Dezember schliesslich

auch in Hollywood. Der Film heimste
im folgenden März insgesamt zehn
Oscars ein, doch Max Steiner ging leer

aus.
Max Steiner hatte etwa drei Monate

Zeit, um über drei Stunden Musik für

GWTW zu schreiben, während er

gleichzeitig auch noch Scores für
Warners We Are Not Alone und Four

Wives sowie Selznicks Intermezzo

komponierte. Ohne die Hilfe von

Orchestrattrren (Hugo Friedhofer,
Bernhard Kaun, Adolph Deutsch,

Maurice de Packh und Reginald
Bassett) und den täglichen
Vitaminspritzen seines Doktors, hätte

Max den Soundtrack zu GWTW wohl

nie beenden können.

Steiner komponierte für die

Hauptfiguren Scarlett, Rhett, Ashley

und Melanie wie auch für die

wesentlichsten Nebendarsteller

(Scarletts Vater Gerald, Mammy,

Scarlett und Rhetts Tochter Bonnie
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sowie Belle Watling) eigene

musikalische Motive. Ausserdem

kreierte er zwei dominante

Liebesthemen: Eines in Verbindung mit
der spirituellen, sensiblen Liebe
zwischen Ashley und Melanie, das

zweite als subtile Beschreibung von
Scarletts stetiger Leidenschaft für
Ashley und seinen unentschlossenen

Gefühlen ihr gegenüber. Das
bekannteste und im Film wichtigste
Thema ist das Motiv für Tara, dem

Landsitz der O’Haras, welches den

Film sowohl eröffnet als auch beendet

und ebenfalls im Verlaufe der

Geschichte immer wieder erklingt. Tara
ist vermutlich Steiners schönstes

Thema: unverwechselbar in seiner

mitreissend-nostalgischen Art und
höchst ansprechend in seinem warmen

Ton, der Liebe für Haus, Grund und

Tradition suggeriert. “Tara ist mehr als

eine Plantage”, erklärte Max Steiner,

“mehr als ein schönes altes Haus,

angereichert mit Stolz, Trauer und
liebevollen Erinnerungen. Tara ist eine

lebende Sache, welche Leben gibt und

verlangt. Tara ist das spirituelle Erbe

der O’Haras und des alten Südens.”

Zusätzlich zu den personenbezogenen
Motiven komponierte Steiner 26 Stücke
mit Titeln wie Fahrt nach Hause,

Antrag, Unerwiderte Liebe, Rückkehr

der Krieger oder Alptraum. Ausserdem
zitierte er auf Wunsch von David

Selznick ausgiebig patriotische

Melodien der Zeit, Südstaatenlieder

und militärische Werke. Unter anderem

hört man Teile von “Katie Belle”,

“Under the Willow’, “Louisiana Belle”,

“Ring de Banjo”, “Dolly Day”, “Massa’s

In de Cold, Cold Ground”, “My Old

Kentucky Home”, “Old Folks at Home”

(aka “Swanee River”) und “"Camptown

Races’”.
Wegen der Länge und des Umfangs

des Scores sowie des unglaublichen
Zeitdrucks komponierten auch Hugo
Friedhofer, Adolph Deutsch und Heinz

Roemheld einige wenige Stücke im

Steiner-Stil und unter Verwendung von

Steiners Themen. Ausserdem wurden

aus dem temporären Soundtrack ein

14 Sekunden Cue von William Axt und

ein 53 Sekunden Cue von Franz

Waxman in den finalen Score

übernommen, weil David Selznick von

diesen Werken so begeistert war.

DIE ERFOLGREICHEN40er

Das neue Jahrzehnt fing für Max
Steiner gut an: Am 2. März erblickte

sein Sohn Ronald das Licht der Welt

und seine Partitur für den Bette Davis

Streifen The Letter wurde 1941 für den

Oscar nominiert. Doch trotz dieser
erfreulicher Ereignisse, gab es im
Leben des Komponisten auch

unangenehme Momente. Beim

Dubbing zu All This, and Heaven Too

schmuggelte Max entgegen einer

Regelung von Jack Warner den

Regisseur ins Studio. Nach einem

Weilchen sagte dieser: "Max, die Musik

ist das Grösste! Ich gehe sogleich zu

Warner, um ihm davon zu berichten.”

15 Minuten später rief der Studioboss

an und sagte streng: “Maxie, habe ich
dir nicht verboten, während des
Dubbings Leute ins Studio zu lassen?
Du hast dich meiner Weisungen

widersetzt! Nun war gerade [der
Regisseur] Anatole Litvak hier und will,

dass ich dich vom Film absetze. Er

denkt, die Musik wird ihn ruinieren. Das

geschiehtdir recht.”

 
They Died With Their Boots On aus
dem Jahre 1942 erzählt die Geschichte

des Generals Custer und Steiner

eröffnet diesen Western mit einem

grossen, epischen Main Title, das im

Hintergrund von kriegerischen
Trommeln durchzogen ist. Dieser
militärische Eindruck beschränkt sich

aber nicht nur auf die

Eröffnungssequenz sondern prägt mit

den verwendeten Trommel- und

marschähnlichen Klängen den ganzen
Score. “Yankee Doodle” für die

Unionisten und “Dixie”? für die

Konföderierten sind zwei der

zahlreichen Melodien, die Max in der

Partitur verwendete, um die Situation

musikalisch zu erklären. Eine Technik,

die er in GWTW besonders meisterhaft

angewendethatte. Max Steiner borgte
aber auch aus dem eigenen
Repertoire. Sowohl im Vorspann als

auch während der Promotionsfeierist

Musik aus Santa Fe Trail zu hören.

Im selben Jahr komponierte Steiner

eine üppig-romantische Partitur für den

Bette Davis Film Now, Voyager, mit
welcher der Maestro seinen zweiten

Oscar gewann und die von einem

Trauer- und Liebesthema beherrscht

wird. Ersteres besteht aus einer

Schau mir in die Noten, Kleines!

gedämpften, impressionistischen

Version der Titelmusik, welche

übrigens im Verlauf des Streifens
praktisch nicht mehr vorkommt. Das

traurige Thema erklingt vorwiegend im

ersten Teil der Geschichte, aber auch

nachdem Charlotte (Bette Davis) von

ihrer Kreuzfahrt nach Hause

zurückkehrt. Das Liebesthema, das ein

walzerartiges Gefühl vermittelt, ist

dagegen sehr romantisch und mit den

gelegentlichen, schluchzenden Geigen

höchst schmalzig. Es erklingt vor allem
auf der Kreuzfahrt und der folgenden

Liebesaffaire zwischen Charlotte und

Jerry. Diese Melodie bildet auch die

Basis für den Song “lt Can’t Be
Wrong”, der im Frühling 1943 bis auf
Platz 3 der Hitparadekletterte.

1943 arbeitete Max Steiner an einem

Streifen, bei welchem die

Hauptdarstellerin lediglich die zweite

Wahl des Produzenten war, zwei der

Stars ursprünglich gar nicht mitspielen

wollten und bis zu jenem Tag, an

welchem die Schlusszene gedreht

wurde, niemand wusste, wie der Film

enden würde. Trotz dieses Chaos

entstand einer der beliebtesten

Klassiker aller Zeiten: Casablanca.

Der Maestro wurde am 12. Juli,

ungefähr drei Wochen vor Beendigung
der Dreharbeiten, diesem

romantischen Thriller zugeteilt und

komponierte als erstes originale
Themen, denen er knappe Namen wie

Afrika, Bitterkeit oder Nazispion gab.

Diese Motive kombinierte er dann

später mit Melodien, unter anderem die

deutsche und französische

Nationalhymne wie auch Songs aus
Ricks Cafe, um beim Publikum

Assoziationen hervorrzurufen. Dies

führte übrigens zu einer kleinen

Auseinandersetzung, die den Film fast

um sein heute _wesentlichstes

Kennzeichen, den Song “As Time

Goes By” brachte. Steiner mochte das

Lied nicht, denn er fand das Sechston-

Motiv zu simpel und ausserdem wurde

es seiner Meinung zu häufig
wiederholt, um als Verkörperung von

Rick undIlsas Liebe dienen zu können.

Ausserdem hatte der Maestro mit “lt

Can’t Be Wrong” aus Now, Voyager
einen grossen Hit gelandet und esist

anzunehmen, dass er diesen Erfolg in

Casablanca zu wiederholen hoffte.

Max Steiner trug Hal Wallis seine

Bedenken so überzeugend vor, dass

der Produzentschlussendlich nachgab.

Doch “As Time Goes By” wurde in der

Geschichte dermassen oft erwähnt,
dass ein Auswechseln des Songs

zwangsläufig nachträgliche

Dreharbeiten - insbesondere der Szene

zwischen Sam und Ilsa - nach sich

ziehen würde. Und genau da lag das
Problem, denn Ingrid Bergman hatte

ihre Haare schon für ihre nächste Rolle

in For Whom the Bell Tolls

geschnitten. Hal Wallis nahm einen
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Blick von ihrer drastisch gekürzter Alexander Tansma, doch aus habe einen elektrischen

Haarpracht und erkannte irgendwelchen Gründen gefiel dieser Bleistiftspitzer.”
augenblicklich, dass Neuaufnahmen dem Produzenten nicht. Also Im folgenden Jahre (1948) erntete
unmöglich waren. Max steckte die
Niederlage professionell ein und

bewies mit seiner Partitur - entgegen
seinen Einwänden - dass “As Time

Goes By” sehr wohl adaptiert werden

könne. Er flechtete die Melodie sogar

dermassen geschickt in seine Partitur

ein, dass sie zu einem der

erinnerungswürdigsten Filmthemen der
40er Jahre avancierte. Doch in den
zwei wichtigsten Stücken, derTitel- und
Schlussmusik, verzichtete er auf die
Verwendung der “As Time Goes By”-
Melodie und liess statt dessen ein
afrikanisches Thema und “La

Marseillaise” erklingen.
Für den Soundtrack von The

Adventures of Mark Twain aus dem

Jahre 1944 liess sich Max Steiner von

den zwei grössten Einflussfaktoren von
Twains Leben - dem Mississippi und

den Dampfschiffen, die diesen Fluss

befuhren - inspirieren. Das Titelthema,
gleichzeitig auch Motiv des

Protagonisten, beruht auf einem vier

Noten umfassenden Fragment des

Mississippi-Matrosenrufes “Mark twain!

Safe water!”, während das

Dampfschiff-Motiv auf das eintönige
Stampfen der Maschinen und dem

durch das WVasserrad kreierte
Geräusch des Flusses zurückgreift.

Weitere Themen komponierte Steiner

für den Mississippi, die Piraten und

Twains grosse Liebe Livy. Ausserdem

inkorporierte er in seine Partitur

geschickt Volkslieder und Hymnen wie
"Oh Susanna”, “My Darling Clementine”

oder “Battle Hymn of the Republic” und
unterlegte die Reiseszenen mit ein
paar Takten nationaler Klischee-

Melodien wie “Aloha Oe” oder “Rule

Britannia”.

 

Für die Vertonung des sentimetalen,
idealisierten Epos des amerikanischen

Alltags während des 2. Weltkrieges.
Since You Went Away. lehnte sich
David O. Selznick im selben Jahre den

Komponisten zum letzten Mal von

Warner Bros. aus. Für diesen Film

existierte schon ein Score von

beauftragte er in letzter Minute seinen
langjährigen Freund Max Steiner einen

vollständig anderen musikalischen
Ansatz zu kreieren. Der Österreicher

komponierte eine warme, reichhaltige

und meistens herzerwärmende,
symphonische Partitur, welche
gelegentlich eine bluesartige Qualität

aufweist. Ausserdem integrierte Max in
seinen Score zahlreiche Zitate
zeitgenössischer Lieder, damit sich das

Publikum leichter mit den
Filmcharakteren identifizieren konnte.
Und da David Selznick die Themen aus

A Star is Born sehr mochte,

verwendete Max auf ausdrücklichen

Wunschdes Produzenten einige davon

in seinem neuesten Werk.

Ironischerweise gewann Steiner
geradefür diese Partitur seinen dritten

und letzten Academy Award. Wie
üblich verwendete der Komponist auch
hier das Leitmotivprinzip und kreierte
praktisch für jede Person in Since You
Went Away ein Thema. Sogar Soda,
der Hund der Hiltons, erhielt ein

eigenes Motiv. Besonders

erwähnenswert ist das Filmende, für

welches Max Steiner einen der

dramatischsten Cues der

Filmgeschichte schrieb, die jedes
Publikum zu Tränenrührt.

Ebenfalls 1944 gründete Max Steiner
die Screen Composer Association zu
welcher unter anderem Roy Webb,

David Raksin, Victor Young, Herbert

Stothart, Adolph Deutsch und Johnny

Green gehörten. Im folgeden Jahr
trennte er sich von seiner Frau Louise

und heiratete im April 1947 Leonette
Blair.

Trotz fast unmenschlicher
Arbeitsbedingungen war Max Steiner

nie um eine humorvolle Antwort
verlegen, wie das folgende Beispiel
zeigt. Nachdem erbereits drei Wochen
am Gefängnisfilm Deep Valley (1947)

gearbeitet hatte, wurde er angewiesen,

die Partitur des Mystery-Streifens
Womanin White, der 1860 in England

spielt, auszubessern. Max beendete

beide Filme in etwa sechs Wochen und
schrieb fast zweieinhalb Stunden
Musik. Da beide Scores in einer

einzigen 6-Stunden Session eingespielt
werden mussten, nahm er zuerst Deep

River auf, für welchen er ein grosses

Orchester mit Blech und Schlagwerk
verwendete und anschliessend
Woman in White, der ein kleineres

Orchester mit Harfe und Cembalo

erforderte. Nach der Aufnahme sagte
Produzent Henry Blanke: “Max, das ist
der bemerkenswerteste Job denich je
gesehen habe. Wie konntest du nurall

diese Musik für diese zwei Filme mit

derart verschiedenen Stimmungen in
so kurzer Zeit schreiben?” Daraufhin

antwortete der Maestro: “Henry, ich

Steiner einmal mehr die Früchte seiner

oft unter unmenschlichen Bedingungen

ausgeübten Arbeit in Form des Venice

Festival World Awards für The

Treasure of Sierra Madre. Während

sich vorwiegend das Eröffnungsstück
dieser Partitur durch einen

mexikanischen Einschlag auszeichnet,

setzt sich der Rest aus dramatischen,

meist düsteren und bedrohlich-
unheimlichen Kompositionen

zusammen. Einzig das eingängige,
marschartige Thema des greisen

Goldgräber Howard, welches im

Verlaufe des Scores immer wieder
erklingt, verleiht der Musik eine

muntere, lebensfrohe Note. Gewisse

Kritiker werfen dem Score jedoch
Oberflächlichkeit und Aussagelosigkeit
vor. So wird beispielsweise

beanstandet, dass weder die Kargheit
und Feindseligkeit der Natur noch der

Unsinn des Konfliktes innerhalb der

Gruppe - von vereinzelten prächtigen

Momenten abgesehen - durch die

Musik überzeugend charakterisiert

wird. Obendrein wird angeprangert,

dass Max Steiner ein kollektives

Thema für die drei Goldgräber

verwendethat, anstatt unterschiedliche

Motive für die drei Protagonisten zu
schreiben. Hätte er nämlich Fred

Dobbs ein eigenes Thema gegeben,

argumentieren die Kritiker, wäre der
Komponist in der Lage gewesen

dessen moralischen, physischen und

mentalen Verfall in ein abscheuliches

Wrack mit irren Augen und

seelenlosem Grinsen zu skizzieren.

Trotz dieser Vorwürfe zählt diese

Partitur für viele Filmmusikliebhaber zu

einem der besten Steiner-Werke.

Warner Bros. beauftragte ursprünglich

Erich Wolfgang Korngold mit der
Vertonung von Adventures of Don

Juan (1948). Als der Komponist jedoch

einen schweren Herzinfarkterlitt, trat er

von dem Streifen, für den er bereits ein

Liebesthema erarbeitet hatte, zurück

und die Vertonung des Errol Flynn-
Filmes wurde Max Steiner übertragen.

Gemäss der Aussage des Maestros
komponierte er das Hauptthema auf

der Heimfahrt von einem Besuchin Las

Vegas. Die Melodie fiel ihm einfach ein
und seine Frau Lee musste sie

während der Reise nach L.A. ständig
singen, damit Max sie nicht vergass.

Der Score beginnt mit dem munteren,

noblen 5-Notenmotiv, welches im

Verlaufe der Partitur mehrmals erklingt
und ist mit zahlreichen spanischen

Elementen wie speziellen Instrumenten

(Castagnetten) oder klischeehaften

Spanien-Melodien durchsetzt. Steiners

Kompositionen reichen dabei von

amourös-leidenschaftiich bis hin zu
hochdramatisch-kraftvoll.
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Mit dem Score zu The Fountainhead

(1949) fing Max Steiner nicht nur die
intensive Leidenschaft zwischen der

reichen Dominique und dem

idealistischen Architekten Howard

Roark, sondern auch die Korruption

und Manipulationen der Baubranche

ein. Für letzteres setzte er vorwiegend

blecherne und urbane Klänge wie auch

Dissonanzen ein. Demgegenüber

untermalte er die Liebesaffäre mit

emotionsvollen und verlangenden

Stücken, wobei er für Roark eine

kraftvolles, nobles Motiv kreierte, das

die Integrität des Helden verkörpert,

während er für dessen Herzensdame

ein ebenfalls starkes, aber eindeutig

feminines Thema komponierte.

TRAGISCHES ENDE
Aufgrund von legalen
Auseinandersetzungen mit den

Bundesbehörden mussten sich die
acht grossen Studios 1949 schliesslich
von ihren höchst profitablen Kinos

trennen, was natürlich auch die
Distribution der Filme, die Anzahl der

gedrehten Filme und schlussendlich

auch die Art der von Hollywood

produzierten Filme stark veränderte.

Die Filmkomponisten verloren ihren

angenehmen Studiovertrag und von

der alten Garde behielten nur gerade

Alfred Newman bei 20" Century Fox
und Miklos Rozsa bei MGMihre Stelle.

Doch nicht nur die Arbeitsbedingungen,

sondern auch die musikalischen
Anforderungen änderten sich, da die

Filme vermehrt auf ein junges

Publikum, welches Jazz oder Rock’n
Roll liebte, ausgerichtet wurden.

Steiner trug diesem Umstand
Rechnung und kreierte 1950 mit dem

frechen Thema für Caged eine Ode an
den Jazz und eine wirkungsvolle

jazzbeeinflusste Partitur zu Man with a

Horn, für die er aber nicht kreditiert

wurde.

Ausserdem änderten CinemaScope,
WarnerScope, VistaVision und andere
Widescreen Versionen die Form der

Filme. Merian C. Cooper, den Max

Steiner von King Kong und anderen

RKO-Produktionen her kannte, hatte
eine führende Stellung beim Cinerama-
Format und bat den Maestro für den

ersten dieser Film die beste Musik zu
komponieren, die er jemals

geschrieben habe. Max war gerne dazu

bereit und Warner Bros., bei denen der

Österreicher nach wie vor unter Vertag

war, willige ebenfalls ein, den
Komponisten auszuleihen. Da der Film
in New York produziert wurde, war es

notwendig, dass Max Steiner an die

Ostküste reiste, um den Streifen zu

sehen und die technischen Details
abzuklären. Doch einige Tage vor der
Abreise erhielt er einen Anruf. “Herr

Warner hat seine Meinung geändert”,

wurde ihm mitgeteilt. “Er will nicht, dass

du This is Cinerama vertonst. Wir

haben nämlich gerade einen Film

namens Springfield Rifle mit Gary

Cooper beendet und Herr Warnerist

der Meinung, dass du der einzige bist,

der den Film vertonen kann.” Diese

Nachricht war für Steiner zwar sehr

schmeichelhaft, brachte aber Merian

Cooper arg in Bedrängnis. Dies war
Max gar nicht recht und so schlug er

vor, Lou Forbes nach New York zu

senden, damit dieser alle notwendigen

Angaben zusammentragen und ihm
mitteilen könne. Mittels täglicher
Telefongespräche und den

zugesandten Cue Sheets komponierte

Max Steiner schliesslich ungefähr 75%
von This is Cinerama - der Rest

stammt von Leo Shuken, Paul Sawtelle
und Roy Webb - und schrieb

gleichzeitig auch noch die Partitur für

den Gary CooperFilm.
Mit zu vielen Komponisten, welche

einer immer geringeren Anzahl von

Filmen nachjagten, verlängerte Warner

Brothers im August 1953, nach fast

drei Jahrzehnten und 150 Filmen,

schliesslich Max Steiners Vertrag nicht
mehr. Trotz seiner Reputation fand der

Maestro nicht sofort Arbeit und seine

finanzielle Lage verschlechterte sich
zusehends. “Ich war die letzten zehn
Monate arbeitslos”, schrieb Steiner

Anfangs 1954. “Ich habe mein Haus

zum Verkauf angeboten, kann es aber

nicht verkaufen. Meine Augen werden

von Tag zu Tag schlechter. Ich bin sehr

deprimiert und besorgt. Ich hätte nie

gedacht, dass mir das passieren
könnte.” Schliesslich erhielt er von
Columbia Pictures seinen ersten

Auftrag als freischaffender Komponist

für The Caine Mutiny. Als die
Veröffentlichung des Soundtracks ins

Wasser fiel, versprach ihm der

Produzent, dass er während den

nächsten drei Jahren alle seine Filme

vertonen dürfe. Ein Versprechen, das

er abernie hielt.
Max Steiner bot seine Dienste jedem

Studio an, wurde aber vorwiegend von
Warner engagiert und vertonte für
diese 1954 King Richard and the
Crusaders sowie im folgenden Jahr
Battle Cry, welches ihm eine weitere

Oscarnomination einbrachte, The

McConnell Story und Helen of Troy.

Die Aufträge für Sabrina, The Sea

Chase, Strategic Air Command und

drei andere Filme verlor er aber. Um

1955 arbeitete der Maestro auch mit

kleineren Orchestern und
bescheideneren Musikbudgets für

kleine Filme wie The Last Command

(1955) oder das ländliche Drama
ComeNext Spring (1956).

1956 co-produzierte Merian C. Cooper

den Western The Searchers und
gewisse Hinweise deuten darauf hin,

dass er die Vertonung als nette Geste

odervielleicht gar Mitleid seinem alten

Freund Max Steiner zuschanzte. Dieser 
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komponierte für den John Wayne Film
einen reichhaltigen und wirkungsvollen

Score, der dem Streifen dank den

barbarischen, hoffnungsvollen,

unbarmherzigen, freudigen und üppig
romantischen Momenten eine

moralische und emotionale Dimension

verleihte.e Ausserdem integrierte der

Maestro auch mehrere traditionell-

amerikanische Balladen sowie

instrumentale Versionen des von Stan

Jones geschriebenen Titelsongs in

seine Partitur.

Konpemed unducted

Drei Jahre später gelang Max Steiner

mit A Summer Place nicht nur ein
beeindruckendes Comback, sondern er
verdiente mit dem sehr populären

Titelsong auch ein kleines Vermögen.

Leider war der Maestro zu diesem

Zeitpunkt aber schon zu alt und sein
Sehvermögenviel zu schlecht, um aus
den zusätzlichen Aufträgen einen

Nutzen ziehen zu können.

Anfangs der 60er Jahre komponierte
Max Steiner auch eine kleine

Musikbibliothek für die TV-
Detektivserie Hawaiian Eye, die mit
grosser Regelmässigkeit während der

1961/62-Saison verwendet wurde.
Eines Tages erhielt er ein Cue Sheet

auf dem stand “Die Lurline läuft in
Honolulu ein. Wir möchten einen

majestätischen Ansatz für diese
Ankunft. Versuch uns eine

hawaiianische Stimmung zu geben und

mach es gleichzeitig sehr
majestätisch” Die Szene dauerte

ledigich 5.5 Sekunden und das
Orchester bestand aus einer Trompete,

einer Posaune, einem Horn, einem

Klavier, zwei Geigen, einem Cello,

einem Schlagzeug, vier
Holzblasinstrumenten, vier Sax und

einigen anderen Instrumenten. "Wie
kannst du mit so einem Orchester eine
majestätische Ankunft kreieren”,

erzählte der Maestro später, “und dem

Cueinnerhalb von 5.5 Sekunden auch

noch einen hawaiianischen Flair

geben? Ich weiss es nicht.” Das mag
der Grund gewesen sein, dass Max

Steiner für die Musikbibliothek längere
Stücke komponierte, denen er Namen

wie Hawaii #12, Hawaii #19,
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Liebesszene #1, Misterioso #10, Kampf

#2, Orientalisch oder Mörder gab und

es dem Musikeditor überlies, die

Szenen mit der geeignetsten Musik zu
unterlegen.
Die Liste der Komponisten, welche die

NBC-Westernserie The Virginian

vertonte gleicht einem Who’s Who der
Kinowelt: Paul Smith, David Buttolph,

Hans Salter, Franz Waxman, Leonard

Rosenman und Lyn Murray. Natürlich
wurde auch Max Steiner angefragt,

doch da er kurz nach dem Tod seines

Sohnes Roland, der am 29. April 1962
in Honolulu Selbstmord begangen
hatte, angefragt wurde und Max diesen
Schock nicht verarbeiten konnte, lehnte

er das Angebotab.

Im Vergleich zu früheren Jahren
vertonte Max Steiner in den 60ern nur

noch vereinzelte Filme. Einer davon

war Spencers Mountain (1962),

dessen spektakuläre Panorama-

Aufnahmen der Maestro mit einem

zauberhaften und erfrischenden Score

ausstattete, der vor kindlicher Neugier

und jugendlich-kreativer
Vorstellungskraft strotzt. Diese

Leistung ist um so erstaunlicher und
bewundernswerter, da der kränkliche

75-jährige Musiker praktisch blind war -

ein Umstand, den er selbst vor seinen

Freunden verbarg - und somit einen
Film vertonte, den er gar nicht gesehen
hatte bzw. sehen konnte. Drei Jahre

später komponierte er seine allerletzte

Filmmusik für Two on a Guillotine. Mit

Freude hätte Max Steiner weiterhin

Filme vertont, wenn man ihm welche

angeboten hätte. Doch aufgrund der
abnehmenden Produktivität in

Hollywood und dem veränderten
Geschmack der neuen Produzenten,

die Musik aus Werbezwecken und

nicht für ihre dramatische Wirkung
einsetzten, blieben weitere Aufträge
leider aus. Als 20" Century Fox 1967
ihre Absicht ankündigte The Day

CusterFell zu verfilmen -

ein Projekt, das

schlussendlich nie

realisiert wurde -

telefonierte Max Steiner

dem Studio und meldete

sein Interesse an der

Vertonung desFilmesan.

Der junge Angestellter
mit dem er sprachfragte:
“Herr Steiner, haben Sie

schon mal für einen

Western komponiert?”

Kein Wunder, dass

Steiner bei solchen

Erlebnissen seine

Verbitterung über die
Filmmusikindustrie,

welche keine

Verwendung mehrfür ihn
hatte, nicht immer verbergen konnte.
Max Steiner starb am 28. Dezember

1971 im Alter von 83 Jahren nach

langer Krankheit im Mt. Sinai Spital in
Hollywood an Krebs und mit seinem
Dahinscheiden schloss sich auch eine

weitere Tür des goldenenZeitalters der

Kinogeschichte.

 

SCHLUSSWORT

Max Steiner komponierte über 300

Filmsoundtracks, alle im

mitteleuropäischen, romantischen Stil

des späten 19. Jahrhunderts, mit

denen er Millionen, wenn nicht sogar

Billionen von Menschen zu Tränen

rührte, in Angst und Schrecken

versetzte, zum Lachen brachte oder

auf die Folter spannte. Dabei “erfand”

er die Verwendung von originaler

Hintergrundmusik in Filmen, definierte

stilistische Normen, die wir heute als

typischen Sound des Goldenen
Zeitalters bezeichnen und erfand

zahlreiche Techniken, die das

Zusammenspiel zwischen Dialog,

Action und Musik betrafen und die zum

Hollywood-Standard avancierten.
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Steiner ist ohne Zweifel einer der

wichtigsten Komponisten, welche die

Filmmusik geprägt haben.

Natürlich gibt es Musiker, die bessere

Soundtracks komponierten als Steiner,

doch keiner hat so viele gute Scores

geschrieben wie er. Und obwohl seine

warmen und leidenschaftlichen

Partituren für unsere Ohren z.T. sehr

kitschig klingen, kann man sich auch

heute noch nur schwer der magischen
Faszination seiner mit reichen, oft

eingängigen Melodien ausgestatteten

Werke entziehen. Selbst über 30 Jahre

nach seinem letzten Filmscore ist der

legendäre Max Steiner noch immer

eine grosse Inspiration, sowohl für

zeitgenössische Filmkomponisten als

auch für Filmmusikliebhaber.

Voraussichtlich Ende May wird BYU

und Screen Archives - die Leute, die

uns The Searchers gegeben haben-

Max Steiner Soundtrack zu The Flame

and the Arrow veröffentlichen. Die CD

kann für etwa $20.- bei Screen

Archives bezogen werden.

 

FILMOGRAPHIE (winzige Auswahl aus seinen ca. 300 Filmen)

Symphonyof Six Million (1932)

Bird of Paradise (1932)
The Most Dangerous Game (1932)
King Kong (1933)

The Lost Patrol (1934) Oscarprämiert

The Informer (1935) Oscarprämiert

The Charge of the Light Brigade (1936) Oscarnominiert
The Garden of Allah (1936) Oscarnominiert °

A Star is Born (1937)
Gonewith the Wind (1939 / Rhino 272269) Oscarnom.
They Died With their Boots on (1942)
Now Voyager (1942) Oscarprämiert

Casablanca (1943 / Rhino 272911) Oscarnominiert

The Adventures of Mark Twain (1944 / RCA 62660-2)

Since You Went Away (1944 / Tsunami 0133)
Oscarprämiert

The Treasure ofthe Sierra Madre (1948)
The Adventures of Don Juan (1949)

The Fountainhead (1949)

King Richard and the Crusaders (1954 / GEMA 02B95.54)
Helen of Troy (1956 / Mythus 1955F195.1/2)
The Searchers (1956 / Screen Archives FMA101)

A Summer Place (1959)

RomeAdventure (1962 / Warner Japan WPCR 804)

QUELLENANGABEN

Max Steiner Register/Film Music Archives; 5030 Harold

B. Lee Library; Brigham Young University; Provo, UT

84602

Selznick Buch

e
o

ee
o
o

o
o

Miller)

Notes To You (unveröffentlichte Autobiographie)
The Max Steiner Collection

Memos von Selznick

The Composers in Hollywood (Chris Palmer)

American Film Music (William Darby/Jack Du Bois)
Casablance - 50th Anniversary Commemorative (Frank

e TV’s BiggestHits (Jon Burlingame)
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Als kleines Bonbon für alle Fans des
Komponisten haben wir uns für einmal dazu
entschlossen, sämtliche in dieser Ausgabe
rezensierten Goldsmith-CDs auf einer
Rezensionsseite zusammenzufassen. Da
ausser Jerry Goldsmith wohl nur Ennio
Morricone einen ähnlich quantitativen
Veröffentlichungsdrang - und eine ebenso
grosse Fangemeinde - aufzuweisen hat, wird
auch ihm eine spezielle Seite gewidmet.

THE SAND PEBBLES

Jerry Goldsmith

VEITEIKE EEE TER ERNETENS
Varese Sarabande fährt mit der Klassik-Serie

weiter und veröffentlicht mit The Sand Pebbles

 

einen der schönsten Scores von Jerry
Goldsmith, der diese Neueinspielung mit dem

famosen Royal Scottish National Orchestra
selbst dirigierte. Vor rund vier Jahren erschien
auf dem umstrittenen Label Tsunami bereits
die von der seeligen LP her bekannte

Filmmusik, weshalb Vareses Einspielung auch
mit drei neuen, noch nie zuvor auf Tonträger

erhältlichen Stücken auftrumpft. Es sind dies

Jake and Shirley, The Wedding und Frenchy’s
Death. Alle drei mehr oder minder romantisch
angehauchte Tracks. Persönlich hätte ich mir
gerne ein oder zwei Stücke der dramatischen,

spannungsgeladeneren Sorte gewünscht, die
mit Death of a Thousand Cuts, Final Mission
und My Secret doch ein wenig

unterrepräsentiert sind.
Die Aufnahme ist wiederum äusserst leise
gehalten, so dass pianissimo Passagen nur

durch Aufdrehen des Lautstärkeknopfes
wirklich genossen werden können um dann
vom folgenden forte gleich mit Nachbars
Herzversagengleichgestellt zu werden. Leider

fehlt es der neusten Interpretation von The

Sand Pebbles auch etwas an asiatisch

authentischer Instrumentierung, oder dann
kommt selbige einfach etwas zu wenig durch.
Gleiches gilt meiner Meinung für die

perkussionslastigen Momente. Dennoch eine
gelungene, äusserst willkommene CD, die ich

jedem Goldsmith-Ungläubigen wärmstens
empfehlen kann.

Philippe Blumenthal ++++%

THE MEPHISTO WALTZ / THE OTHER

Jerry Goldsmith 3

Varese VSD-5851 (56:25 Min. / 13 Tracks,

Nach der Bootlegversion erscheint nun auch

die offizielle CD-Veröffentlichung von The
Mephisto Waltz, diesmal gekoppelt mit der

Musik zu The Other (1972). Dieses in der Fox

Classic Series erschienene Album bescherrt

uns zwei doch recht unterschiedliche Scores.
Zum einen die zwischen atonal und
experimentell hin und her schwankende Musik

zu The Mephisto Waltz, in derer Goldsmith

sich desöfteren an das "Dies Irae" und als

Score im Score (dies ist aber nur im Film und
nicht auf der CD zu hören) auch an Franz

Liszts "Mephisto Waltz" hält, wie die

vortrefflichen Liner Notes von Jon Burlingame

bemerken. Der Score an und für sich ist wenig
anhörbar und im Film zweifellos plazierter als
auf CD.

Zum anderen folgt? dann die melodisch-

disharmonische Musik zu The Other, die

Goldsmith mit einem spielerisch leichten,
sparsam orchestrietten und eingängigen
Hauptthema umgibt. Der Score wird hier als 22-

minütige Suite präsentiert, die umso
interessanter erscheint, als dass nur gut die

Hälfte davon im Film verwendet wurde.
Vor allem für Sammler und Goldsmith-Fans

eine wertvolle Scheibe.

A. Bierhoff Mephisto: + +

The Other: + + + %

L.A. CONFIDENTIAL
Jerry Goldsmith

Varese Sarabande (30:03 Min / 11 Tracks
Für den Oscar nominiert war Jerry Goldsmiths
Score zur Verfilmung von JamesEllroys Epos
L.A. Confidential. Bereits von Beginn weg

geht auf dieser CD die Post ab. Bloody

Christmas setzt ganz unscheinbar an, um dann
urplötzlich in City Hall-ähnliche Rhythmen zu

fallen. So schnell das Ganze aber begonnen

hat, so endet es auch wieder und Hörner
lassen diese erste Attacke ruhig und sanft
ausklingen.
Darauf folgen einige zurückhaltende Tracks.

Dunkel und düster, für Synthesizer und Hörner,
ist The Cafe eine Stilblüte von bestem
Suspense. Auch Questions ist von dieser
Nachkriegs-Lässigkeit geprägt. Trompeten und

Hörner begleitet durch ein Piano und leichte
Perkussion zeichnen auch diesen Track aus.

Susan Lefferts bildet den Abschluss dieses
eher ruhigen Teils, der mit Out Of The Rain

unter Druck gesetzt wird. Die Musik ist hier

aufdringlich und bedrückend, gerade so als ob
man selber in einem Verhör sässe. Getragen
von einem leicht hektischen Netz an Trompeten

wird der Cue zum Schluss brutal unterbrochen.
Rollo Tomasi zeichnet sich als eine treibende
Verfolgungsjagd über und durch diverse

Hindernisse ab. Unterbrochen werden wir
durch das immerwiederkehrende Main Theme,

interpretiert durch Malcolm McNab an seinem

Flügelhorn. Aber die Hetze beginnt noch einmal
kurz, bevor mit The Photos die Stimmung

weiter sinkt. Gekonnt verwandelt hier
Goldsmith eine Emotion in die andere,

Zurückhaltung in Aggression, Angst in Zorn.
Hektisch und fahrig ist The Keys. Wir spüren,
dass die Spannung immer weiter wächst. Die

Puzzleteile setzen sich langsam weiter
zusammen.

In Shootout treffen sich die Kontrahenten
endlich. Doch noch ist es nicht soweit, die

Waffen sprechen zu lassen. Die Emotionen

sind kurz davor, überzuschlagen. Und dennoch
halten wir uns noch zurück. Das Main Theme
rollt durch diese dunklen Passagen, um endlich

in einen Anti-Höhepunkt zu münden. Deutlich
hören wir, dass die Waffen sprechen, Pauken

und Synthesizer wachsen aneinander in die
Höhe. Das Leitmotiv setzt kurz noch einmalan,
bevorder Track zu Ende geht.

The Victor. Ein letztes Mal ertönt das
Flügelhorn, dann setzt das ganze Orchester

ein. „Sirup-süss“ erklingen die Streicher,
begleitet von einem Piano. Wir können es

förmlich riechen; zerschunden aber nicht tot,
der Held setzt sich die Zigarette an den Mund,
einen BecherKaffeein derlinken, die Waffe in

der rechten Hand. Lässig setzt das Main

Themenoch einmalan und...
Steve Logan Krebs ++++

DEEP RISING

Jerry Goldsmith

Hollywood Records (32:23 Min. / 10 Tracks

Zwarist Stephen Sommers‘ Deep Rising alles

andere als der Box Office-Hit, doch wen stört

das schon angesichts einer solch
mitreissenden Musik des Altmeisters des
Horror- und Actionfilmes. Jerry Goldsmith kehrt

mit seinem aggressiven Score auf die guten
alten 80er Jahre Pfade seines Schaffens
zurück. Viel Elektronik, „viele Noten“,
eigenwillige sound effects und einen Haufen

Perkussion (alles Attribute, die beim prüderen
Teil der Filmmusikliebhaberei auf
Nasenrümpfen stossen werden), weg vom

ausufernd heroischen French Horn-Themas
eines The Edge oder Air Force One. Die

Actionscores Jerry Goldsmith' der letzten Jahre

wie Chain Reaction, Executive Decision oder

The River Wild hatten zwar alle mehr oder

weniger gute Ansätze gezeigt, doch in Deep

Rising kommt wieder das bekannte Total

Recall-Feeling auf: viel Tempo,

Experimentierfreudigkeit und vor allem
Spannung. Dabei konnten mich in erster Linie

die häufig eingestreuten Synthesizerklänge
entzücken, die gerade in Wet Repairs

genüsslich vor sich hin dudeln. Leviathan lässt

im glänzenden Let's Make a Deal grüssen, The

Shadow begleitet Boarding und City Hall/L.A.

Confidential-Kesselpauken bestimmen in Wall

of Water. Das eingängige Zweiton-Actionmotiv,

zu hören im oben erwähnten Let's Make a
Deal, besticht durch die begleitenden,
brachialen Blechostinati und spektakulärem

Spannungsaufbau. Unbedingt erwähnt werden
sollte natürlich auch das packende Titelthema

des Scores, das in den Eröffnungs- und
Schlusstücken der CD zu hörenist. Ähnlich wie
in Total Recall ist dieses Thema, ausser kurz

in Leila’s Gone und rhythmisch in E Ticket,
nicht in den Score eingebunden. Die CD zu

Deep Rising ist eine nie langweilig werdende

Aneinanderreihung von Höhepunkten, kompakt
in knappen 32 Minuten gehalten. Nur einmal

klingt leise eine Oboe durch um für wenige
Sekunden Verschnaufpause zu sorgen. Nichts
für Romantiker!

Philippe Blumenthal + +++
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U.S. MARSHALS

Jerry Goldsmith

Varese VSD-5914 (30:23 Min. / 9 Tracks

Dass sich U.S. Marshals Vergleiche mit The

Fugitive gefallen lassen muss, liegt auf der

Hand. Zum einen ist U.S. Marshals die

Fortsetzung des einstigen Hits mit Harrison
Ford, zum anderen wurde James Newton

Howard seinerzeit vorgeworfen, er habe

deutlich Strukturen und Rhythmen des
Actionspezialisten Jerry Goldsmith

übernommen um The Fugitive zu vertonen.

Notabene wurde Howards Musik als eine der

ganz wenigen Action/Thrillermusiken für einen

Oscar nominiert.

Zum Kern des Pudels: U.S. Marshals ist eine

einzige Enttäuschung. Im Vergleich mit The

Fugitive fällt Goldsmith’ aktuellstes Werk
drastisch ab und vermag in keiner Weise für

Begeisterung zu sorgen.

U.S. Marshals verläuft in Executive Decision

ähnlichen, mit Air Force One-Hornfanfaren

angereicherten Bahnen. Von dieser Seite her
nichts neues von Goldsmith. Das Hauptthema,

ein 6-Ton-Motiv, zelebriert der Maestro in

gekonnten Variationen den ganzen Score

hindurch, lässt es von aggressiven Violinen

Ein Morricone Salat

(ein Markenzeichen) oder der erwähnten
Hornsektion erklingen. Als äusserst

abwechslungsreich empfand ich den Einsatz
der obligaten Synthesizerbatterie, die

Goldsmith abermals zu perkussiven Zwecken
nützt, dies aber äusserst dezent. Sicher hat

U.S. Marshals seine Highlights wie Sinking

Plane, einem deftigen Actiontrack, doch als
Ganzes ist die CD eigentlich von eher

uninteressantem, weil wenig bleibendem
Charakter. Fazit: Der gute Mann macht einfach
zu viele Scores in zu kurzerZeit.

Philippe Blumenthal + +

 

Ein gemischter „Ennio Morricone“-Salat
angerichtet von Andreas Schweizer

 

Vielleicht mag es den einen oder anderen
interessieren, was nebst den Filmmusik-

Werken sonst noch von dem Italiener
herumgeistert. Die folgende Auflistung erhebt
selbstverständich keinen Anspruch auf
Vollständigkeit, denn dies ist beinahe ein Ding
der Unmöglichkeit...
Es sei noch am Rande vermerkt, dass von
einer Wertung abgesehen wurde. Dies sollte
mehr oder weniger aus den Texten
hervorgehen(hoffe ich wenigstens).

RCA Victor 09026 68130 (66:45/20 Tracks
Mit nur 38 Jahren starb der legendäre Tenor
1959. Die Aufnahmen der vorliegenden CD

entstanden 1958/59, wobei der erste Teil zwölf
typisch italienische Lieder präsentiert.
Romantisch, süss und auch beschwingt trägt
sie Lanza vor. So findet sich auch die bekannte

Weise Funiculi funiculd.. Die Arrangements
stammen aus den Federn von Ennio Morricone
und Carlo Savina.

Im zweiten Teil sind Auszüge aus der Operette
The Vagabond King (Post/Hooker/Friml) zu

hören, wobei ich nicht genau sagen kann, ob
hier Morricone ebenfalls mitgearbeitet hat.

BMG 74321-19547 (79:35/30 Tracks,

Gianni Morandi war sicher einer der
populärsten italienischen Schlagerstars der

60er Jahre. Es darf ohne Uebertreibung gesagt
werden, dass Morricone in Italien zur

damaligen Zeit der gefragteste Arrangeur war
und somit den Schlager entschieden

mitgeprägt hat. Dies zeigt auch die vorliegende
CD, die den ganzen (schwülstig-schönen)

Charme dieses Genres verbreitet. Kitschig-
schön sind die Stücke, witzig und originell die
Begleitung. Ungezwungene 60er-Jahre

Athmosphäfre wird versprüht.

Cinevox CD-MDF 202 (47:55/18 Tracks
Eigentlich ist diese CD für mich einzig und

alleine wegen des Stückes Se Telefonando von
Interesse. Denn dieser Schlager hat es mir

ganz besonders angetan und zeigt
eindrücklich, wie Morricone es verstanden hat

eine attraktive Begleitung zu kreieren. In

diesem Fall für Mina (eigentlich Anna Maria
Mazzini), einem weiteren Star der 50er/60er

Jahre. Sergio Miceli, ein bekannter Musik-

Journalist, seziert in seinem Buch "Morricone -

La Musica, Il Cinema" den genannten Schlager

und erläutert den musikalisch- interessanten
Aufbau.  

THE FILMMUSIC COLLECTION OF

ENNIO MORRICONE

Richard Clayderman

RCA 74321 10238 (46:50/10 Tracks,
Dazu bedarf es eigentlich nicht vieler Worte.
Die Arrangements sind etwas phantasie- und

kraftlos und man bekommt einfach das Gefühl
nicht los, dass der Name Morricone einmal

mehr für irgend ein (unsinniges) Projekt

hinhalten musste. PS: Es existiert noch eine
zweite Clayderman-CD (The Fantastic Movie
Story of Ennio Morricone), die das genau

gleiche Material enthält. Auf den Kauf einer
dieser CD kann maneigentlich verzichten, es
sei denn, man ist ein Clayderman-Liebhaber -

oderein (angefressener) Morricone-Sammler...

  

ICH SAGE WAS ICH MEINE

UT7

EMI 1C077774669726 (45:35/11 Tracks
Wie genau ich zu dieser Scheibe gelangt bin,
kann ich nicht mehr genau nachvollziehen.

Trude Herr singt mit Berliner (?) Dialekt einige
belanglose Lieder vor sich hin, wobei sich

eines davon Die Stadt nennt, wobei sich
dahinter der Joan Baez-Song "Here's To You"

verbirgt, aus dem Film Sacco & Vanzetti, zu

dem Morricone 1971 die Musik schrieb. Eine
CD wirklich nur für den Morricone-Sammler

mögen(Trude Herr-Freunde mir dies
verzeihen).

CON AMORE
Placido Domingo

BITTESTATEZITTERNVIE

Die CD enthält nebst bekannten Opern-Arien
auch zwei von Morricone arrangierte Stücke:

   

  

 

Un Uomo Tra La Folla (A Man In The Crowd)
sowie II Corraggio Di Dire Ti Amo (Have | The

Courage To Say | Love You), die beide schon
1975 auf einer Single veröffentlicht wurden.
Zartschmelzende Kost, hübsche Melodien,

gefällige Begleitung. Die Tonqualität lässt
jedoch zu wünschenübrig.

RCA 74321 366572 (108:46/44 Tracks
Paul Anka dürften wohl die meisten kennen.
Auch erzählte zu den Schlager-Stars der 60er

Jahre. Hits wie "Diana" oder "Put Your Head
On My Shoulder" sind heute bekannte Oldies.
Auf dem Silberling finden sich zehn Tracks, bei

denen Morricone die Finger als Arrangeur im

Spiel hatte. Für Oldies-Liebhaber sicher ein
Kauf wert. Leider ist nicht vermerkt, bei

welchen Stücken Morricone als Arrangeur
mitgewirkt hat.

THE MAGIC COLLECTION OF
AMII STEWART

ARC Records MEC 949100 (39:10/10 Tracks
Die Stimme der schwarzen Sängerin Amii

Stewat ist auf Morricone-Soundtracks

mehrmals zu hören: Secret Of The Sahara

(1987), Achille Lauro (1990) oder in La

Piovra 5 (1990). Auf der vorliegenden Scheibe
nun finden sich einige zusätzliche Songs, die in

den Filmen aber nicht zu finden sind. So eine
recht originelle Version, die auf dem Thema

"Chi Mai" (zu hören u.a. in Le Professionnel)
beruht.

Die Tonqualität ist leider nicht unbedingt vom
Feinsten. Es musiziert das U.M.R. Orchestra of

Rome. Alle Arrangements sind von Morricone
selbst.

NEHRE

Abschliessend sei noch eine CD erwähnt, die
sich schwer einordnen lässt. Geliefert wird
diese Scheibe zusammen mit einem Bildband

(!), in dem 38 Oel-Gemälde der Künstlerin Eva
Fischer auf Hochglanz-Papier abgedruckt sind.

Im Vorwort des Bildbandeserklärt die Malerin,
dass sie sich von der Musik Morricones schon
oftmals habeinspirieren lassen.

So kannalso die CD quasi als Begleitmusik zu
einzelnen abgebildeten Gemälden gesehen

werden. Die Musik, wie auch die Gemälde sind
ein wenig abstrakt, und es bleibt der Phantasie

des Betrachters/Zuhörers überlassen,
inspirierende Zusammenhängezu ergründen.
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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.

IMAi TELEVISION SOUNDTRACK in
ker

Husic Lompessd and Landucted by
Les Holdridge

THE PHILHARMONIA ORCHESTRA

%

INTO THIN AIR
Lee Holdridge

Citadel STC 77112 (45:53 Min. / 18 Tracks
Seit einigen Ausgaben schwirrt immer wieder
ein Name durch den Rezensionsteil des Film

Music Journals, der nicht allen geläufig sein
dürfte: Lee Holdridge. Das aktuellste Werk des
sich desöfteren im Fernsehgefilde tummelnden
Komponisten ist die Musik zum Bergsteiger

Drama Into Thin Air: Death on Everest.

Holdridge schrieb, wie von ihm gewohnt, eine

grossorchestrale, bombastische Arbeit,
aufgenommen mit dem Philharmonia
Orchestra.
Das Fünf-Noten-Haupthema (Main Title, The
Summit), zumeist von Violinen und Hörnern

intoniert, ist nobel und geradlinig, einfach

gestaltet. Dieses heroische Thema ist öfters
nur kurz amgespielt zu vernehmen, selten wie

in Rob and Doug Summit bleibt Zeit für eine
ausführlichere Präsentation, was dem Score

aber durchaus gut tut. Wer Holdridge kennt,

weiss, dass ein melodiös romantisches Love

Theme nicht fehlen darf. In seiner vollen
Schönheit ist es in Sarah zu hören. Als

Kontrast dazu vereint Holdridge kompliziert
gestaltete, vielseitige Suspensemomente, die

das Drama am Mount Everest klanglich

treffend schildern (/ Can't Breath, Not for
Humans). Die Perkussionsektion wurde

zusätzlich mit einer Vielzahl an Gongs und
Daiko Trommeln verstärkt. Das punktuierte
staccato-Spannungsmotiv (Decision Time), mit

dem die CD auch eröffnet wird, lässt etwas

Goldsmith-The River Wild-Atmosphäre
aufkommen.

Mit rund 45 Minuten stellt die CD ein
hervorragendes Hörvergnügen dar, die

pulsierende Musikist spannend und dramatisch
zugleich.

Es stellt sich wieder einmal die Frage, wieso
ein so begabter Komponist wie Lee Holdridge
keine Gelegenheit erhält, sich mit A-List Filmen

herumzuschlagen? Ich wüsste da eine ganze
Reihe Komponisten, die ihm das Wasser nicht
annähernd reichen können.

Philippe Blumenthal + + + + %

  

  

INCOGNITO  John Ottman
I TEST ERANTRFETE

John Ottman (The Usual Suspects) hat mit

Incognito eine gelungene Arbeit zu John

Badhams Thriller mit Jason Patric abgeliefert.
Perkussion und Streicher, ergänzt mit ein paar

Bläsern schaffen eine spannende Atmosphäre,
welche mich stellenweise ein bisschen an

Howard Shores exzellenten Silence Of The

Lambs erinnert hat. Anders als Silence ist

Incognito aberoffener, freundlicher.

Opening Titles beginnt ganz zart und
unscheinbar, nach wenigen Sekunden stossen

aber schon Streicher und Bläser zum Piano.
Der Auftakt zu einem melodiösen Thriller.

Tricks Of The Trade ist da schon stärker, der

Rhythmus ist fordernd und kräftig, dennoch

bleibt genügend Zeit für feine Schnörkel mit
Spinett, Streicher und Flöte. Sogar ein
Akkordeon ist zu hören. The Dealers wirkt

verhalten, Kastagnietten und Streicher schaffen
eine geheimnisvolle Atmosphäre, welche den
Zuhörer hin und hergerissen zurück lässt. The

Creation baut auf dem auf, bricht bereits zu
Beginn aus seiner Schale, um dann melodisch

einfühlsam vorangetrieben zu werden. Barocke

Bläser stellen einen markanten Akzent zu den
fleissigen Streichern dar. On The Run Again ist
genau das, eine turbulente Verfolgungsjagd mit
auf und ab, welche nach einer kurzen

Verschnaufpause aufs Neue beginnt.
Eine markante Reprise des Hauptthemas
finden wir in Forgive Me wieder. Nebst
Orchester wird hier auch der Synthesizer

eingesetzt und schafft so eine zusätzlich
nostalgische Atmosphäre, welche an diverse
Film Noir erinnert. Mit dem
schicksalsschwangeren Namen The Truth ist

ein ebenso bedächtiger wie dunkler Track
verbunden.Bleierne Bläser bieten einen heeren

Kontrast zu den Streichern. Reprise verbindet
noch einmal einen Grossteil aller Elemente und
bringt die CD zu einem gelungenen Abschluss.
Sehr empfehlenswert.

Steve LoganKrebs ++++
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KING KONG
Max Steiner

Marco Polo 8.223763 (72:05/22 Tracks
Dieser legendäre Score übt auf das heutige

Kinopublikum, das unaufhörlich mit
Soundeffekten und dröhnender Musik
bombardiert wird, kaum eine grosse Wirkung

auf. Versetzt man sich jedoch in die damalige

  

  

Zeit, als die Filme praktisch keine Musik

enthielten, so mussten Steiners Kompositionen
die Leute regelrecht vom Sessel gefegt haben.
Für die vorliegende Neueinspielung mit dem

Moscow Symphony Orchestra wurde die
Partitur extra rekonstruiert und restauriert,

wobei man sich aber nicht am Film, sondern an
Steiners ursprünglichem Konzept, welches

damals jedoch aus Geldmangelnicht realisiert
werden konnte, orientierte.

Steiner komponierte für King Kong nicht nur

einen wunderbaren und sehr wirkungsvollen,
sondern auch einen überaus vielfältigen
Soundtrack. Pompös-vielversprechend (Main

Title), geisterhaft-unheimlich (A Boat in the
Fog), gewalttätig-brutal, mitreissend-ekstatisch
(Jungle Dance), romantisch-schwelgerisch

(Sea at Night), dramatisch-spannend (Log
Sequence), elektrifizierend, angsteinflössend
und tragisch (Finale) sind nur einige der

zahlreichen Stimmungen und Emotionen, die
der Österreicher mit seinen Kompositionen
beim Zuschauer erweckt. Die ausgezeichnete

Partitur enthält auch ausgiebig Mickey-Mousing
und mehrere Leitmotive, wobei das simple aber
überaus effektive hinuntersteigende 3-
Notenmotiv für King Kong besonders oft zum

Einsatz kommt.
Fazit: Ein fantastischer und eindrücklicher

Soundtrack, der Filmgeschichte geschrieben
hat und nun endlich in einer würdigen Form auf
CD erhältlich ist.

Patrick Ruf ++t+t++

WILDE
Debbie Wiseman
MCI MPRCD 001 (55:08 / 21 Tracks

Die Filmmusik-Alben der wenigen
Komponistinnen kann man ja unbesehen
kaufen, egal ob von Rachel Portman, Ilona

Sekacz, Shirley Walker oder eben Debbie
Wiseman. Der Kollege von „Music From the

Movies“ (Nr. 18) zog für Wilde auch gleich mal

die Höchstnote, und zwar im Hinblick auf
Musik, Ausstattung und Klangqualität. Das
scheint ebenso überzogen wie die Behauptung,

mit Wilde habe Debbie Wiseman ihre beste

Filmmusik vorgelegt. Doch auf die Dauereiner
knappen Stunde ermüdet ihre Musik so sehr,
daß man bei der x-ten Wiederkunft ihrer

Themen in gleicher oder ähnlicher
Orchestrierung die Augen zu verdrehen

beginnt. Haunted, eine viel zu selten

diskutierte, aber mindestens ebenbürtige

Partitur, gab sich da abwechslungsreicher.
Allerdings sind Wisemans Einfälle auch in

Wilde von großer, natürlicher Schönheit und

helfen dem etwas betulichen Film durchaus auf

die Beine. Wer sich also die
Abnutzungserscheinungenersparen will, suche

sich aus den 21 Stücken seine persönliche
Auswahl zusammen und genieße die Iyrische,
transparente Komposition, eine befreiende

Erholung nach all den übersäuerten
Powerplays (Peacemaker!) aus Übersee.

Matthias Wiegandt +++ %

   

DESPERATE MEASURES

Trevor Jones
Velvel/Mandalay (62:12 Min / 13 Tracks

Nach G.l. Jane ist Desperate Measures

Trevor Jones neuestes Werk. Wie der

zuvorgenannte Score taucht auch bei der
vorliegenden CD mehr als einmal die Frage
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auf, ob sich Jones mit Hans Zimmer

zusammengetan haben könnte. Vorwiegend

düster und synthesizerlastig präsentieren sich
ausnahmslosalle Tracks. Ein Vergleich mit The

Fan oder anderen Crime/Action-Scores von
Zimmerdrängtsich auf.

 

Dies beginnt mit Unauthorized Access und wird
nur bedingt unterbrochen durch den dezenten
Rhythmus in /Imprisonment. Essence Of Time,
wieder mit Synthesizer, für einmal ergänzt

durch Streicher, basiert auf der gleichen
Atmosphäre, baut sich dann aberleicht auf und

mündet in ein etwas bombastischeres Tunnels.
Aber auch hier: zwar zumeist unheilschwanger,

doch nur hie und da schwingt sich die Musik

auf. Erst gegen Mitte des Tracks ist ein
eigentliches Thema erkennbar, es verbreitet
eine verhaltene Hektik. Dieses Thema kehrt mit

dem nächsten Track (Chase) wieder und bildet
unseren Halt in dem ansonsten so düster-
leeren Feld. Perkussion und Bläsertreten hier
ergänzend auf, bauschen den Cue weiter auf,

geben ihm Volumen wo vorhernicht viel war.
Die zuvor erwähnte Hektik wird erwachsen und
verwandelt sich in einen reissenden Strom
ohne wenn und aber. Für gerade diese

Momente in Desperate Measures bin ich

dankbar, denn ansonsten wäre die CD eher
unter der Kategorie Enttäuschung einzureihen.

Glücklicherweise sind auch die nachfolgenden
Tracks, Persistence, Redemption und Into The
City von gleichem Kaliber. Was in der ersten

Hälfte des Scores irgendwie verschlafen
ankommt, schafft sich im zweiten dafür umso
mehr Gehör. Dennochhinterliess diese CD bei
mir gemischte Gefühle.

Steve Logan Krebs + +%

DEVIL’S ADVOCATE

James Newton Howard
ENERETES

Nach einer eher ruhigen Phase und drei mehr

oder weniger erfolgreichen Komödien (Space

Jam, One Fine Day, Father's Day) folgt

endlich ein weiterer sich im dramatisch

supenseträchtigen Gefilde befindlicher
Soundtrack zu Taylor Hackfords Teufel-Film mit
Al Pacino und Keanu Reeves.

Howards Musik wandelt zwischen Flatliners-

ähnlichen Klanggebilden und choralen

Atmosphären, besticht durch leise
eingewobene Solopassagen von Holzbläsern
und einer Howard-gewohnt gekonnten
Mischung aus Elektronik und Orchester
(Barzoon). Ich würde sogar soweit gehen und

behaupten, dass Devil’'s Advocate einer der

originelleren, keineswegs aber einfacheren

Musiken des Komponisten darstellt. Sicher
finden sich bedrückend gestaltete, relativ
simpel aufgebaute Momente wie Montage, die

durchaus an Stellen aus Falling Down zu

errinnern vermögen. Wichtig erscheint aber
auch die Tatsache, dass Howard angesichts so

prominenter musikalischer Vorbilder wie The

Omenoderanderersich mit dem diabolischen
Thema auseinandersetzender Streifen nicht

dazu hinreissen liess, in übertriebener Weise
lateinische Gesänge oder teuflische
Geigenpassagen zu verwenden. Sein Einsatz
des Chores ist eher dezent und in wenigen,

äusserst dramatisch gestalteten Stücken wie
Time oder Fire vorherrschend. In Can't Have
Children und 57th Street ist ein fast in

Arienform gehaltener, zerbrechlicher
Solosopraneiner Kinderstimme zu hören.
Ein vielversprechender, weil nicht einfach

zugänglicher, düsterer Score, der auf der CD
von drei Dialogtracks und zwei Stücken,

welche nicht aus der Feder Howards stammen,

unterbrochenwird.

Philippe Blumenthal ++ ++

AS GOODASIT GETS
Hans Zimmer

Columbia 69112 (54:23/13 Tracks,
Dies ist nach I’Il Do Anything der zweite Film,

den der deutsche Komponist für Regisseur Jim
Brooks vertont. Auf dem Soundtrack sind
lediglich sechs Stücke aus der Feder von Hans
Zimmer vertreten, die aber immerhin 31

Minuten ausmachen, während sich der Rest
des Albums aus sentimentalen oder jazzigen
Balladen zusammensetzt.

Hans Zimmer komponierte eine zauberhafte,

melodiöse, sensible und persönliche Partitur,

wie man sie vom Öscarpreisträger nur selten
hört. Vorgetragen von Querflöte, Oboe,
Klarinette, Klavier, Fagott und Streichern
kennzeichnet sich der Score durch ein sehr

klassisches Flair und erinnert von seiner

Stimmung her ein wenig an Nine Month. Trotz
diesem für den Musiker ungewohnten Ansatz
erkennt man gewisse Klangfarben, Strukturen
und Tonfolgen unverkennbar als typisch
„Zimmer-isch“ Ein wahrlich erfrischender

Score, dessen letzte Note für meine Begriffe
leider viel zu früh verklingt.

Patrick Ruf ++++

   

JOURNEY TO THE CENTER OF THE EARTH

Bernard Herrmann

Varese VSD-5849 (61:30/20 Tracks,
Davon habe ich schon im FMJ 7 geschwärmt.
Nun kann dieser Herrmann in voller Länge

genossen werden, wobei die Fox-Classic Serie
von Varese ein Riesen-Lob verdient. Weiter so!
kann ich da nur schrei(b)en.

Die Orchestrierung, die Klangfarben, die hier

Herrmann geschaffen hat, sind wohl

einzigartig. Zitat:...Ich entschied mich - um die

Stimmungen und Gefühle der Reisenden ins
Innere der Erde zu erzeugen - nur Instrumente
der tiefen Register einzusetzen, keine

Streicher. Nur Holzblasinstrumente,
Blechbläser, ein reichhaltiges Schlagwerk und
viele Harfen. Dazu eine grosse Kirchenorgel

sowie vier kleinere, elektronische Orgeln...
Diesen Worten Herrmanns kann ich noch die
listige Frage zufügen: Und in welchem

Soundtrack wurde wohl schon je ein Serpent
eingesetzt?

Bereits das Prelude versetzt den Hörer in eine
andere Welt, lässt uns in der Phantasie an das

geheimnisumwitterte, versunkene Atlantis
denken. Die Färbung bleibt dunkel und
spannend bis Pat Boone das bekannte
schottische Burns-Gedicht "My Love is Like a
Red, Red Rose" vorträgt, das auch im Film zu

hören ist. Schrill verkünden die Trompeten in
The Mountain/The Crater. Der Einstiegsort ist

gefunden - das Abenteuerkann beginnen.
In The Count And Groom wird einem wieder
kurz bewusst, dass Herrmann Hitchs'

Hauskomponist war (Phrasen aus The Man

Who Knew Too Much vermeineich zu hören).

Perlende Harfen in Sunrise/Rope assozieren

die Schönheiten der verborgenen Grotten,

denen die Abenteurer begegnen. Die

Bösewichte im Film versuchen unsere
Abenteurer mittels falscher - in Stein
gehauener- Pfeile in die Irre zu führen: Die

Blechbläserbrillieren, wobei die Holzbläser mit
sattem Klang diese unterstützen - brilliant.

Der stimmige Song "The Faithful Heart",
interpretiert vom mitspielenden Pat Boone fand
im Film schlussendlich keine Verwendung. In

Giant Chameleon/The Fight ertönt nun das
selten gespielte Serpent (schlangenförmiges

Blasinstrument), das David Raksin einmal so
umschrieb habensoll: "...klingt wie ein Esel mit
emotionalen Problemen..." (Der Mann am

Serpent: Don Cristlieb). Wie könnte man ein
schleimig-kriechendes Echsentier besser

musikalisch darstellen als mit dieser Musik?
Mit der Erruption des Vulkans werden die

Abenteurer aus dem Erdinnern ins Meer
geschleudert, dies auch der letzte offizielle
Track, den die SchlussnummerFinale fand im

Film keine Verwendung, ist aber hier - eine
kurze Nummer - mit Verwendung des
Prologue-Themaszu hören.

Fazit: Schlicht ein Meisterwerk. Gehört für mich
unbedingt ins Gepäck für die "einsameInsel".

Andreas Schweizer +++++

 

SUNSET BOULEVARD
DEMETRIUS AND THE GLADIATORS*
Franz Waxman

Soundstage Records 620 (56:33 /.29 Tracks
Franz Waxmanist derzeit vor allem durch die

vier Varese-CDs Legends of Hollywood Vol.

I-IV auf dem Markt vertreten; mit etwas Glück

 

bekommt auch noch die offiziell

vergriffene Charles-Gerhardt-Anthologie

Sunset Boulevard, auf der auch eine Suite
aus der gleichnamigen Filmmusik vertretenist,

neben anderem (wie Prince Valiant, dessen

Gesamtveröffentlichung bei Var&se nunleider

man

doch nicht erscheint). Einige wenige

Einzelkompositionen kommen hinzu, aber
insgesamt ist das Gesamtwerk eines der
größten Könner des alten Hollywood allzu

bescheiden repräsentiert. Das ändert sich - wie
bei Alfred Newman - offensichtlich nur, wenn

Bootleg-Labels an die Bänder gelangen und
ihre oft überteuerten Produkte an den Sammler
bringen. Vorliegende CD gehört in diese
Katergorie.

Die beiden Filme stehen für zwei typische

Stadien des Hollywoodfilms um die Mitte des

Jahrhunderts: Demetrius and the Gladiators
wurde als Sequel zum 3D-Bibelschinken The

Robe konzipiert und liegt noch unter dessen

Niveau. Sunset Boulevard hingegen rangiert

an der Spitze der Qualitätsskala und taucht
häufig auf Bestenlisten auf. Er hätte mehr
Anrecht auf Kultstatus als zum Beispiel

Casablanca, aber die zu makabere, von einem

Toten erzählte Geschichte um eine Obsession

läßt kein frohes Schunkeln im Kommunalen
Kino zu. Da mag Erich von Stroheim eine
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Bach-Toccata an der Orgel wummern, Gloria

Swanson die abgehalfterte Stummfilmikone (=
sich selbst) maßlos übertreiben, William

Holden dafür keine Miene verziehen; das

tödliche Dramaspielt sich auch, wenn nicht vor

allem, in Waxmans betrübter Musik ab. Der

Vorspann, hier gleich in zwei Fassungen
vertreten, etabliert die Stilhöhe und den

getriebenen Puls. Viele der weiteren Stücke
halten sich an die durchhängenden
Melodiegirranden des Saxophons, wobei

traditioneller Orchesterstil und Jazzidiomatik
auf sehr individuelle Weise ineinander greifen.
Eindrucksvoll schließlich auch das Finale, in

der die Schauspielein nach dem Mord
abgefüht wird und noch einmal die

Showtreppe ihres Hauses herabsteigt: da fängt
Waxman die Schizophrenie mit aufgerauhtem,

hysterischem Pathos ein und sorgt für einen
unvergeßlichen Abgang.

Wem die Musik zu Demetrius and the

Gladiators halbwegs bekannt vorkommt, der

höre nochmals in The Robe hinein. Richtig,

dasist doch Alfred Newmans Musik - und ist es
auch nicht. Wie fast jeder Musiker in Hollywood
verehrte auch Waxman den Kollegen, riß sich

geradezu um den Auftrag, und als er ihn
erhielt, da adaptierte und instrumentierte er

Newmans Motive, komponierte dann jedoch im
eigenen Stil weiter. Waxmans Beitrag fiel
erwartungsgemäß unsentimentaler aus, so daß
in der Synthese Newmans Melodik mit

Waxmans Satztechnik eine faszinierende
Mischung einging. Eine Pflicht-CD für jeden
Golden Age-Samnnler.

Matthias Wiegandt +++++

DUNE

Toto

PEG Recordings (72.53 Min / 30 Tracks,

Frank Herberts Roman Dune musste einige

Irrwege zurücklegen, bevor schliesslich Dino
de Laurentiis 1983 David Lynch das Szepter
übergab. 1986 war es dann soweit, der Film

kam (wenn auch stark gekürzt) in die Kinos.
Totos Musik wurde ebenfalls dem Publikum in

den Läden präsentiert. Jetzt, über zehn Jahre
und ein Gerichtsbeschluss später, wird der

Score noch einmal aufgelegt. Vom Wiener

Symphony Orchester u.a. unter der Leitung
vom inzwischen verstorbenen Marty Paich
gespielt, werden uns in kurzweiligen, knappen

73 Minuten die aride Welt Arrakis sowie die
anderen Schauplätze der Handlung vor Augen
geführt. Teils spartanisch (Sandworm Attack),
teils voluminös-romantisch (Departure) sind die

sequentiell richtig eingereihten Tracks Zeuge
eines grossen Scores, der eigentlich viel zu

lange in Vergessenheit geraten war.
Lynchs Vorgabe für Paich (low and slow) hat
sich deutlich in der Musik niedergeschlagen.

Orchester und Chorbieten in dieser Umgebung
markante Anhaltspunkte für den Zuhörer (First

 

Attack) und

Behäbigkeit.
Ein Vergleich mit dem alten Album bringt
übrigens zu Tage, das einzig Brian Enos

Prophecy Theme esnicht auf diese Neuauflage
geschafft hat.

Ein informatives Booklet mit einer amüsanten

Anekdote sowie die gute Voraussicht, die

zusätzlichen Tracks erkennbar zu markieren,

runden das Bild dieser in meinen Augen
erstklassigen Wiederveröffentlichung ab.

Steve Logan Krebs ++++

ergänzen die zeitweilige

KULL, THE CONQUEROR

Joel Goldsmith

Varese VSD 5862 (52:33 / 18 Tracks,
Der Score zu diesem hierzulande bislang

unbekannten Fantasy-Abenteuer mit TV--
Herkules Kevin Sorbo bietet eigentlich das was
man von diesem Genre erwartet: großes

Orchester mit phantastischen Streicher- und
Bläserpassagen, sehr viel Perkussion, einige

düstere Chorgesänge und man mag es gar
nicht glauben, E-Gitarre und Drums aus dem

Heavy-Metal-Bereich.

Der Score wird durchzogen von einem sehr
kraftvollen, ansprechenden Hauptthema
(Blechbläser, Schlagzeug und Streicher),

welches sich schnell im Ohr festsetzt. Ebenso
das Stück Card Reading, getragen von
gefühlvollen Streichern in Verbindung mit

Flöten, Blechbläsern und ein wenig Schlagwerk
- ein sehr melodiöser Ohrenschmaus.
In den beiden längsten Stücken der CD Rebirth
of Aki und vor allem in The Arrival kann das

Orchester voll zur Sache kommen, sind sie

doch sehr vielfältig und abwechslungsreich -
durch den Einsatz einer Vielzahl von

Instrumenten wird die ganze Bandbreite von
düster-geheimnisvoller Atmosphäre über
romantische und verspielte Passagen zu

dramatischen Abschnitten, wo das Orchester
mit voller Kraft zuschlägt, abgedeckt. Diese
beiden Tracks sind sicher der Höhepunkt der
CD, aber man sollte sie schon öfter hören, um

die ganze Pracht zu erfassen.
Wo wir gerade beim mehrmals Hören sind, das

empfiehlt sich auch bei den Stücken Kuli’s
Initiation, Ship Brawi und Saving Zereta, weil

sie nach anfänglicher Mißbilligung eigentlich
doch recht interessant sind. Es bereitet mit der
Zeit sogar Vergnügen dem Zusammenspiel von

Heavy-Metal-Elementen und großem Orchester
zu folgen. Beim Track Deep Freeze funktioniert

das allerdings nicht - er ist dann doch „zu
nervig“. Ein sehr originelles, romantisch-
verspieltes und melodiöses Stück soll noch
erwähnt werden, das sehr hörenswerte Meeting

Zereta.
Ein alles in allem sehr interessanter Score mit

kleineren Schwächen, aber nichts für zarte
Gemüter. Die Ohren müssen schon was „ab“
können.

Ronald Kuss

    

+++%

THE WINTER GUEST
Michael Kamen
Varese VSD-5895 (31:03 / 13 Tracks,

Nach dem künstlerisch völlig missratenen

Experiment, der Musik zu Event Horizon auf

CD dank einem aufdringlich technoiden
Einschlag als Mix zum Score einer breiteren

Zuhörerschaft zu präsentieren, war es um
Michael Kamen wieder etwas ruhiger
geworden. In diesem Sinne könnte man seine

aktuelle Score-CD zu The Winter Guest

bezeichnen. Komponiert fast ausschliesslich für

Klavier (mit etwas Synthesizer hie und da und
wenig Streicherpizzicati, notabene im
Eröffnungsstück The Long Cold Walk),

entwickelt The Winter Guest eine entspannte,

besonnene Atmosphäre, von einem
Hauptthema getragen, das nicht unähnlich dem

   

Liebesthema aus Mr. Holland’s Opus zu sein
scheint.

Eingespielt wird der Score vom Komponisten
selber, mit Ausnahmedes Stücks Cush Macree

und des von Michael Kamen geschriebenen
Songs Take Me with You.

The Winter Guestist die perfekte Musik für

einige ruhige Minuten, gefühlvoll, getragen und
überalles gesehen äusserst beeindruckend. Im

Vergleich mit dem all-piano Score von Basil

Poledouris zu It's My Party, hinterlässt
Kamens Werkden bleibenderen Eindruck.

Philippe Blumenthal ++++

 

 

   Mae by

Michael Kamen

  

R

  
THE BUTCHER BOY
Elliot Goldenthal

Cinerama(38:48 Min / 15 Tracks

Im Gegensatz zu Sphere hat Elliot Goldenthal

für The Butcher Boy in seine eher atonale

Schublade gegriffen und das ganzein eine Art
Jahrmarkt verwandelt. Zwar erkennen wir

einzelne Elemente aus Michael Collins (z.B.

der Beginn des Tracks Tune For Da), diese

werden dann aber schon bald mit einer Steel-
Band-Atmosphäre gekoppelt. Auch der

zeitweilig anwesende Chor kann hier nicht
mehr viel retten. Pig Fur Elise ist eigentlich
genau das Stück, an welches Sie, geschätzter

Leser, zuerst gedacht haben. Halt auf Elliot
Goldenthalsche Art und ein wenig ... angepasst
und ... wie man so schön auf neudeutsch sagt,
enhanced. Quere schillernde Bläser

verwandeln das Ganze in etwas, was ich
persönlich seit Juan Darie&n oder dem Vietnam

Oratorio von Goldenthal nicht mehr gehört

habe - es eigentlich auch nicht unbedingt
wollte, wenn wir ganz ehrlich sind. Auch

beschlich mich schon fast das Gefühl, Chris

Young habe eine Neuauflage von Dreamlover

verkaufen können. Und wem das noch nicht
reicht, der soll sich doch den Track Blessed

Mothers Carnival Night mal anhören. Wenn da
nämlich zum Schluss des Stücks der Chor aus

betrunkenen Stimmen sich bemerkbar macht,
dann hat sich die ganze Chose für mich schon
gegessen! Eine CD eher nur um die Sammlung

komplett zu halten. Wohl bekomm's.

Steve Logan Krebs +

 

LOLITA

Ennio Morricone

Milan 152318-2 (61:30/21 Tracks

Sieben Songs sind nebst Morricones Musik auf
der Scheibe zu finden, von Ella Fitzgerald über
Louis Prima und seinem Orchester bis hin zu

Artie Shaw.
Lieblich und verspielt das Hauptthema Lolita,

wonach Love in the Mood for Love sogleich an
Once upon a Time in America erinnert -

Morricone lässt die Streicher ein romantisches

Thema zaubern. Auch What about me? das

später folgt, könnte aus Once upon...
stammen. Auch die Klänge die Morricone in

Requiescant kreiert - (Kinder-) Chor und
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Streicher - hat man in ähnlicher Manier schon

gehört und tragen unverkennbar desItalieners
Handschrift.
Die CD schliesst mit dem Hauptthema Lolita

(Finale), sanft und weich, Streicher, Klavier und
Synthesizer. Um die Songs zu umgehen, muss
am CD-Player ein bisschen herumgetippt

werden. Daran, das man alle Songs an den

Schluss - oder Anfang - setzen könnte, hat
anscheinend noch niemand gedacht.

Andreas Schweizer +++ %

 

key Moselnng

  

 

 

SHILOH

Joel Goldsmith

Varese VSD-5893 (32:27 / 16 Tracks,
Sheena Eastongibt mit ihrem Song „Are There

Angels“ den Ton vor, dann folgt eine gute halbe

Stunde munterer, wenn auch nicht sonderlich

aufregender Musik des ewigen Sohnemanns.
Die Familie mit Hund wird von ihm mit
zurückgelehnter Aufmerksamkeit verfolgt,
wobei die Untermalung diverse Americana-

Facetten ins Spiel bringt. Es wäre unfair, dem
Komponisten seine idyllisierende Attitüde
vorzuwerfen; er paßt sich halt der filmischen

Vorgabean, und nur im „Dog Fight“ entlehnt er
die aufgeregten Floskeln dem stilistischen

Schatzkästlein des Vaters. Ein Soundtrack für
den Sonntagnachmittag. Gäbe es eine
Stummfilmversion von „Lassie“, könnte mandie

CD nebenherlaufenlassen.
Matthias Wiegandt ++ %

CASABLANCA

Max Steiner
BUTTERERFURT

Nach diversen Neueinspielungen ist nun der
originale Soundtrack dieses Klassikers endlich

auf CD erhältlich und erst noch von Rhino,
denen wir exzellente Alben wie Ben Hur oder

Gone with the Wind verdanken. Doch die

neueste Produktion dieser Plattenfirma finde
ich sehr enttäuschend. Erstens weil sich Songs

mit Score-Cues abwechseln, was jedes Mal
das Programmieren des CD-Players erfordert
um ausschliesslich Max Steiners Partitur zu
hören. Und zweitens - was nochviel ärgerlicher

ist - weil zahlreiche Stücke Dialog enthalten, so
dass man Steiners Musik praktisch nicht mehr
hört. Dieser Ansatz mag den Klassiker ja

ausgezeichnet verkörpern, doch für uns

 

  
  

Filmmusikliebhaber ist er höchst

unbefriedigend, da er uns lediglich sechs
instrumentale Stücke bietet: Main
Title/Prologue (sieht man von der
gesprochenen Einleitung ab), Paris Montage,
At La Belle Aurore, Ilsa Retums/As Time Goes

By und Laszlo/As Time Goes By, sowie Playit
Sam... Play „As Time Goes By“ von 2:18 an. In

diesen knapp 28 Minuten zitiert Max Steiner
sehr häufig die Melodie von „As Time Goes

By“, obwohl er das Thema gar nicht mochte
und auch „La Marseillaise“ sowie „Die Wacht
am Rhein“ erklingen mehrere Male. Weitere

Motive die Steiner verwendete tragen

aussagekräftige Namen wie Africa, Romance,
Gracioso, Nazi Spy, Ilsa Returns oder
Bitterness.
Es war ohne Zweifel höchste Zeit, dass Max
Steiners gekonnte Verarbeitung von
bestehenden Melodien mit eigenen

Kompositionen für diesen Klassiker gewürdigt
wurde. Das Resultat ist meiner Meinung nach

zwarnicht sehr befriedigend, doch dastut der
Grossartigkeit von Steinerss Komposition

überhaupt keinen Abbruch. Wer weder dem
Film noch dem Komponisten verfallenist, sollte

darum lieber in den Soundtrack reinhören,

bevor er dafür Fr. 30.- ausgibt.

Patrick Ruf+ +++(für Steiners Score)

+ (für Rhino’s Konzept)

20'000 LEAGUES UNDER THE SEA
John Scott

JOS Records (63:05 / 19 Tracks,

Fortsetzung in der Reihe vorzüglicher
Komponisten, denen der Weg zum A-Movie
verwehrt bleibt: John Scott, in den achtziger

Jahren bekanntfür The Final Countdown oder

Greystoke,gilt in Filmusikkreisen als einer der

talentiertesten Komponisten überhaupt. Mir
gefiel schon immer seine unheimliche
Begabung für Melodien und seine Art,
Filmmusik des Golden Age auch in den 90ern

unterzubringen.

20'000 Leagues Under the Sea (nicht zu
verwechseln mit dem zweiteiligen TV-Film, der

fast zeitglich über den Äter ging, mit Musik von
Mark X-Files Snow) ist ein weiterer Score

dieses Kalibers. Fein strukturiert, orchestral

ohne auffallend elektronische Beigaben, mit

einem fesselnden Hauptthema ausgestattet.
Weitere Beigaben in thematischer Weise sind
das von der Cello-Sektion gespielte und von
Harfen- und Pianoklängen unterstützte Thema
für die Unterwasserwelt des Kapitän Nemo
(Nemo's World), welches Scott desöfteren

auch von den Holzbläsern übernehmenlässt.
Vielleicht, aber wirklich nur vielleicht, könnte

man dem Komponisten vorhalten, sich zu sehr

an Klischees wie der für

Unterwasseraufnahmen üblichen Harfe zu
halten, doch Scott wäre allein damit Unrecht

getan. Seine Komposition schafft auch ohne

dazugehörigen Film ein transparentes Bild der
submarinen Umgebung, ist "luftig", äusserst
klassisch und angenehm anhörbar, grossartig

orchestriert vom Komponisten selbst.
Philippe Blumenthal + +++

Paisanarde Chshest

ll Son

AMISTAD
John Williams

Dreamworks Records (55:53 /14 Tracks
Ein weiteres Drama von Steven Spielberg, und

wiederist es anders als alle seiner bisherigen
Dramen. Gleiches gilt für die Musik, auch sie

ist weitgehend anders als das, was Williams

  

  

bisher (für Spielberg) komponiert hat. Einigen
Stücken hat Williams durch Gesang und
Percussion „afrikanischen“ Klang verliehen

(sofern es überhaupt einen allgemeingültigen
afrikanischen Klang gibt), ohne dabei auf das
Orchesterzu verzichten.

Das Ergebnis kann sich hören lassen, ohne

jedoch als wahre Meisterleistung dazustehen.
Denn gerade die folkloristisch klingenden
Stücke sind geprägt durch eine einfache

Melodie, die jedoch aufgrund des
Arrangements emotional sehr viel bewirkt.

Allerdings sind nicht alle Stücke folkloristisch
angehaucht. Es gibt durchaus Titel, deren
Klang an andere Werke der 90er Jahre des

Komponisten erinnern. So zum Beispiel The
Long Road To Justice, eines der Stücke, bei

dem einmal mehr Tim Morrison an der Solo-
Trompete zum Einsatz kommt. Das
überwiegende Klangbild ist ruhig und hält sich

auch im Film die meiste Zeit recht bedeckt.
Einzig wenn das Hauptthema wie etwa in Dry

Your Tears, Afrika mit Chor, Sopran,
Percussion und Orchester zur vollen Entfaltung
kommt, steht die Musik im Vordergrund.

Insgesamt ist die Musik durchaus hörenswert,
auch wenn Williams schon weitaus bessere

Werke abgeliefert hat und sowohlFilm als auch
Musik ziemlich unspektakulär ausfallen.
Klaus Post +++%

 

MORE MUSIC FROM BRAVEHEART

James Horner(u.a.)

London 458287-2 (68:45/25 Tracks
Die CD präsentiert einen Teller voll schottischer

 

Köstlichkeiten, quasi das Dessert zur
Hauptspeise. Aber Vorsicht: Wer Film-
Dialogszenen nicht mag, sollte vielleicht von

dieser "Braveheart-Supplement-CD" die Finger

lassen, denn davon sind etliche zu hören!
Statistisch gesehen heisst das: 5 Original-

Soundtracks (nicht auf der Haupt-CD
veröffentlicht), 15 Dialog-Filmsequenzen und 5
Bagpipe-Tracks (schottische Dudelsackmusik).

Zu Beginn spricht Robert the Bruce (Angus
McFadyen) den Prologue "| shall tell you of
William Wallace", der im Film zu Beginn zu

hörenist, untermalt vom Hauptthema, mit der
auch die Haupt-CD (damit ist einfach

Braveheart gemeint) ihren Reigen eröffnet.

Scottish Wedding Music, Prima Noctes
(wunderschön-verhaltene Stücke) sowie Vision

of Murron haben nun hier Platz gefunden, und

dafür sei - wem auch immer - gedankt, auch

wennsie leider etwas kurz geraten sind.

Die Dudelsack-Tracks sind von den Ist

Battalion Queen's Own Cameron Highlanders
eingespielt, was mich als Piper natürlich ganz
besonders entzückt.

Fazit: Wer neben der Braveheart-CD noch

eine Lücke im Gestell frei hat, kann sich diesen
Silberling ruhig auch noch beschaffen.

Andreas Schweizer +++ %
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DIVE

David Newman

Atlantic Records (57:15 / 17 Tracks,
Der Score Anteil an Trickfilmen & la Disneyist

bekanntermassen eherdürftig. Dies trifft leider
auch für Anastasia von Don Bluth zu. Mit
knappen 23 Minuten ist David Newmans

Scoreanteil aber umso fulminanter und
romantischer ausgefallen. Der Prologue

verbindet epische und mysteriöse Bestandteile
für Orchester und Chor. Es scheint, sollte der
Zuhörer einen Blick aus dem Fenster werfen,

dass er die Schneeflocken zu Beginn des
Tracks fallen sieht. Oder die schier unbändige

Wildheit später im Cue, der Chor das Zentrum
der Musik. Zuweilen erschien es mir, als ob

James Horners Arbeit vielleicht ein wenig Pate
gestanden hat, dies vergeht jedoch schnell
wieder. Speaking Of Sophie ist ein zarter, von

Romantik erfüllter Track. Reich orchestriert und
dennoch dezent. Hie und da scheint ein Anflug

des sicherlich bereits bekannten Main Themes
(Journey To The Past), verspielt und nur kurz,
wie eine Schneeflocke, die am Fenster kleben

bleibt und sofort schmilzt. The Nightmare ist
mysteriös und kraftvoll. Der Chor erinnerte

mich hier kurz an Legend vonJerry Goldsmith.

Bald schon wechselt die Szenerie und Kidnap
And Reunion entführt uns in eine Welt des

Abenteuers, voller kleiner Wendungen und

pikanten Details. Das Orchester wechselt sich
ab mit Piano und Querflöte. Ganz besonders

bezaubernd ist das Ende des Cues, so leise

und berührend. Einfach zauberhaft. Bevor eine
Reprise von Journey To The Past in spanisch

die CD ausklingen lässt, können wir uns noch
an einem wunderschönen Finale erfreuen.
Chor und Orchester werden hier noch einmal
mit voller Kraft eingesetzt und schaffen ein
letztes Mal die märchenhafte Atmosphäre,
welche die ganze CD durchzieht.

Steve LoganKrebs +++%

MaeEspasınauCooleALANSILNESTRI

MOUSE HUNT

Alan Silvestri

Varese 5892 (30:53/17 Tracks

Eröffnet wird der Soundtrack durch ein
fulminantes, mit einer Slapstick-Stimmung

getränktes, abenteuerlich klingendes,
fanfarenartiges Main Title, welches von der
Struktur her an „Der Nussknacker“ erinnert und
im Verlaufe des Soundtracks immer wiederin

verschiedenenVarianten erklingt. Um die Maus
musikalisch zu repräsentieren wählte Alan
Silvestri das Fagott, ein Instrument das nicht

 

typischerweise für diesen kleinen Nager

eingesetzt wird, aber hier zusätzlich zum
Humor beiträgt. Abgesehen vom immer

wiederkehrenden Main Title, komponierte der
Amerikaner für seine neue Partitur noch ein
zweites Motiv, welches unter anderem im

bezaubernden, romantisch-bedächtigen Dying
Wish oder aber im Walzer Charles Lyle Larue
zu hörenist. Ausserdem schrieb er noch einige

Swingstücke (Chez Ernie, Insufficient Postage),
wobei mir vor allem die gepfiffene Passage in
Whatare you doing? sehr gut gefällt.

Wie bei Varese üblich beschränkt sich die
Spieldauer auf 30 Minuten. Ein Umstand, der

oft kritisiert wird. Hier jedoch empfinde ich die

Länge genau richtig. Mehr wäre zu viel
gewesen.

Patrick Ruf +++

THE GHOSTAND MRS. MUIR

Bernard Herrmann

Varese VSD-5850 (50:52/33 Tracks
Ich weiss auch nicht woran esliegt, aber schon

als ich mir vor Jahren die LP zulegte, fand ich
kaum den Zugang zu dieser Musik. Leider sind

alle Tracks kaum länger als zwei Minuten, was
das Anhören und Geniessen etwas trübt. Nach
der obligaten Twentieth Century Fox Fanfare

von Alfred Newman, die man seit geraumer
Zeit auf etlichen Einspielungen vorfindet,

erklingt das eigentliche Hauptthema, beinahe
ein Leitmotiv, das sich durch die gesamte CD
zieht: Aus den Tiefen der Holzblasinstrumente

steigt die Melodie schlängelnd empor, durch
alle Klanglagen, bis hinauf zur schwirrend-
hellen Violine. Und genau hier - für einen

kurzen Moment - kommt mir immer Vertigo in

den Sinn. Beinahe zehn Tracks beginnen
ähnliche wie das Eingangstheme,das Prelude.

Dennoch: Besonders hübsch gelungenist The
Spring Sea (der einzige Track mit knapp
viereinhalb Minuten!), wo nebst den

schwärmenden Streicherklängen die
Holzbläser (Klarinette, Flöte) gelungen
eingesetzt sind. Forever beschliesst diese

Runde, wobei kurz vor Schluss (die

Schlussmusik wird unverständlicherweise
ausgeblendet!) nochmals das Hauptthema
aufbraust.
Fazit: Herrmannsche Musik in zu
geratenen Häppchenserviert.

Andreas Schweizer +++

klein

TITANIC

James Horner
Sony SK63213 (72:31 / 15 Tracks
Bei einem der aufwendigsten Kinofilme aller

Zeiten, dem dreistündigen Epos Titanic würde

man Hollywood-Bombast erwarten — doch der
Score von James Hornerist ein eher ruhiger,

und in grossen Teilen kommt er sogar ohne
Orchester aus.
Doch das ist nicht notwendigerweise ein
Widerspruch, denn im Kern handelt der Film

von einer Liebesgeschichte zwischen einem
Passagier der dritten Klase und einer jungen
First-Class Lady.

Das Thema der jungen Rose zieht sich durch
den ganzen Score — Horner hat das Thema
sogar in einem Song verarbeitet, der im

Abspannerklingt. Zusätlich hat er ein elegisch-
schwelgerisches Thema für das Schiff in

besseren Zeiten komponiert, welches im Stil
mit seinem pseudochoralen Touch an Enya
erinnert. Hier hat Horner auf einen richtigen

Chor verzichtet, was sich aber nicht negativ

auswirkt.

Der Score ist dreigeteilt; zwisdchen den
ruhigen Stücken sind rund 25 Minuten dem

Untergang der Titanic gewidmet. Und hier

schöpft Horner aus dem Vollen. Mit
energischen Rhythmen, raschen Bläserstaccati
und eingestreuten Schlägen wird eine
nervenzerfetzende Spannung erzeugt.
Besonders in Death of the Titanic entsteht ein

Orchestertumult, der seinesgleichen sucht.
Doch ist auch in diesen actionbetonten

Momenten die Melodik das verbindende
Element, und so ist die Musik (im Gegensatz
zum Schiff) nie in Gefahr, im Chaos zu

versinken. Interessant ist die Verwendung
irischer Melodien und Rhythmen, doch wenn

man bedenkt, dass die Titanic in Irland gebaut

  

 

wurde und der grosse Teil der Passagiere
irische Emigranten waren, ist dies durchaus
gerechtfertigt.

Lobenswert ist auch, dass Horner nur selten
auf seine häufig benutzten Stilmittel wie
Klavierdissonanzen Gebrauch macht.

Insgesamt ein sehr guter Score, der auch
Horner-Gegnerngefallen dürfte.

++++Ralf Treuherz

 

 

 
THE GREATEST STORYEVER TOLD*
Alfred Newman

Centurion (Boot.) 2 CD (109:22/ 38 Tracks
Das Jahr 1998 beginnt in filmmusikalischer
Hinsicht mit einer sensationellen

Veröffentlichung, deren Bedeutung kaum zu
überschätzen ist. Die etablierten Soundtrack-

Firmen müssen sich wieder einmal fragen
lassen, weshalb sie denn nicht alles daran

gesetzt haben, um eine so großartige
Komposition herauszubringen.Esist lange her,

daß man sich Auszüge aus NewmansGreatest

Story Ever Told beschaffen konnte. Das

Schicksal jener Partitur ist oft beschrieben

worden: Regisseur George Stevens ersetzte
erhebliche Teile der Musik Newmans durch
andere Werke, meist mit wenig Verstand. Hört
man nun die um zahlreiche Outtakes und

eliminierte Stücke bereicherte Doppel-CD (die
man übrigensfür den Preis zweier Varese-CDs
bekommt), so fragt man sich, wie jemand die

Entscheidung gegen diesen Score treffen
konnte.
Der Film selbst ist ein trotz nachträglicher

Striche von anfangs 260 Minuten auf letztlich
gut drei Stunden zu langes Mythenspektakel
über Leben und Sterben Jesu von Nazareth.

Hauptdarsteller Max von Sydow hat das
breiteste Repertoire aller Kollegen
vorzuweisen: Nachdem er in Ingmar Bergmans

Det Sjunde Inseglet (1956) ein Schachspiel

gegen den personifizierten Tod verlieren durfte,
um 1993 auf die Nachtseite überzuwechseln

und in Needful Things einen wunderbaren

Teufel abzugeben, sah man ihn zwischendurch

in The Greatest Story Ever Told (1965) als

Christus!
Epische Filme dieser

superbreites Bild und eine erstrangige
Musikbegleitung, um einigermaßen zu

funktionieren. Newman hatte bereits in The

Robe eine sehr gelungene Filmmusik

eingebracht; das Spätwerk nun rangiert, so

muß man in Kenntnis der überwiegend gut
klingenden Stereo-Doppel-CD sagen,

mindestens an gleicher Stelle, besitzt aber eine
Wärme und Angemessenheit der

Instrumentierung, wie ich sie selbst bei
Newmansonst nirgends finden kann. Es bleibt
Geschmackssache, ob man seinen Stil mag,

aber wer gegenüber dem todtraurigen Melos
etwa des Stücks „Lazarus questions Jesus“
gleichgültig bleibt, muß schon an
durchgreifender Gefühlsverarmungleiden.

   

Art benötigen ein

 

36



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

Newmans Musik enthält sich über weite

Strecken pathetischer Chöre, Aufmärsche oder
Fanfaren, besteht in seinem Kern aus einem

lyrischen Holzbläsertonsatz, der von

emphatischen Streicherkantilenen eingerahmt
wird. Zwischendurch gibt es immer wieder

Reminiszenzen an frühere Werke: The Robe

natürlich, aber das überrascht weniger als die

charakterliche Umarbeitung des ehemaligen

Westernvorspanns aus The Gunfighter: 1950

noch ein aggressiverRitt, wird das Thema nun

in viel langsamerem Temporenoviert, weshalb
man auch eine Weile braucht, um den

Groschen klingeln zu hören und die Herkunft

des „irgendwie bekannt vorkommenden“
Gedankens auszumachen. Dann wieder

lauscht man fasziniert der Kombination von
ruhigen Chorvokalisen, hinter denen eine

einzige ferne Trompete sich aussingt. Seltsam
nahe an Dimitri Tiomkins Hauptthema zu Fall

of the Roman Empire, ein Jahr zuvor

veröffentlicht, liegen die beiden Stücke Nr. 7
und 8: ersteres enthält den kleinen Terzfall des
Chors, letzteres (etwas versteckt) Tiomkins

direkte Fortführung des Themenkopfes. Eine
kleine Hommagean den Kollegen?
Mehr als eindreiviertelstunden Filmmusik

ziehen vorüber, ehe der Player verstummt.

Verwundert taucht man schließlich wieder auf
und meldet sich in der profanen Welt zurück.

Abernicht für lange!

Matthias Wiegand +++++

 

MEN IN BLACK

Danny Elfman
Columbia Sony (42:44 / 16 Tracks

Rechtzeitig mit der Videoveröffentlichung des
Sommerhits gelangte auch Danny Elfmans von
vielen sehnsüchtig erwarteter Score in die

Verkaufsregale, nachdem die seit dem
Kinostart erhältliche CD neben einer Unmenge
Songs gerade zwei Stücke der originalen

Filmmusik enthielt. Men in Black ist abseits

des nach so typisch Elfmanscher Art
gestrickten M.l.B. Main Theme, welches mich

übrigens leicht an Goldsmith’ Titelthema aus
The Burbs erinnert, ein für eine SF-Komödie

eher düster gespenstischer, recht
schwermütiger Score, in dem dunkle

Klangfarben eher dominieren. So etwa das von
massivem Blech dominierte und mit Celli und

Bässen verhangene Edgar's TrucW/A New Man.

Elfman setzt weit weniger auf Slapstick oder
Humor und wahrt in der Musik ein Stück
Ernsthaftigkeit, immer aber mit einem

solistischen Seitenhieb aus der
Holzbläserabteilung, giftigen Fiddeleien oder

pizzicati der Streicher versehen. Geradezu
chaotisch sind die betont aktionsreichen
Passagen wie der Beginn von Noisy Cricket

gestaltet. Angesichts der Tatsache, dass MIB

(zumindest musikalisch) ein thematischer
Fadenfehlt - der zwar im Titelthema vorhanden

wäre, jedoch desöfteren allzu kurz, aber

  

 

geschickt variiert zu hörenist -, dürfte das reine

Hörvergnügen etwas eingeschränkt sein, ein

Faktum, dass bei mir persönlich Mars Attacks!

nach wie vor zu dem Elfman-Album derletzten
Jahre schlechthin macht.
Philippe Blumenthal + + + %

MEN IN BLACK

Danny Elfman

Columbia (42:44 / 16 Tracks,
Diese Oscar-nominierte Arbeit von Elfman,

welche erst mit einiger Verzögerung auf den
Markt kam, ist leider nur halb so gut wie man
sie vom Kino her in Erinnerung hat. Das Main

Themehat zwaralle Bestandteile eines frechen
Scores, jedoch bietet bereits hier die

Orchestrierung nicht sehr viel. So quält sich
den die CD über 16 leidlich interessante
Tracks, die allesamt von mal zu mal an

Originalität einbüssen. So gut mir Mission:

Impossible gefallen hat - und so verhalten

spannend, erfüllt von einer treibenden Kraft,
welche sich über eine ganze CDsich aufbaute,

mir dieser Score erschien und noch immer

erscheint, so unangenehm und banal erschien

mir M.I.B. Vielleicht liegt dies auch daran, dass

die CD trotz allem sehrleise ist und der Regler

ziemlich aufgedreht werdensollte, will man nur

schondie Hälfte der Musik mitbekommen.
Es gibt schon ein paar wenige Lichtblicke. The

Suit ist einer. Ein Hauptthema, getragen von

Bläsern, die mich sofort an Batman oder

Darkman erinnerten, kurz und griffig. Oder

Petit Mort, erfüllt von dieser schwelgerisch-

mysteriösen Art, die Elfman in The Black

Beauty so gut beherrschte. Orion's Belt/Cat

Stinger ist ebenfalls von einer ungestümen
Kraft beseelt. Hier arbeiten Orchester und Chor
zusammen, die Bläser im Elfman-typischen
Stakkato, die Streicher nicht weit entfernt. Aber

leider hält dies nicht lange an, zu schnell

verläuft das ganze in nichtssagende Stellen,
bevor dann Noisy Cricket/Impending Trouble

kurz wieder Leben in die Angelegenheit bringt -
und ich zähle eigentlich die beiden letzteren
Cues bereits nicht mehr zu den Lichtblicken.

Schade.

Steve Logan Krebs + %

  
  

  

UNENSoNER

DIRT)
Milan 56495-2 (50:35/21 Tracks,

Home Alone 3 Komponist Nick Glennie-Smith

hat für diesen Kostümfilm eine orchestrale
Partitur komponiert, die sich sowohl aus
zeitgenössischen Cues (z.B. The Masked Ball

und The Palace) oder zumindest solchen, die

dieses Feeling verkörpern, wie auch aus

modernen, rockigen Rhythmen & la Hans
Zimmer, zusammensetzt. Die Ähnlichkeit mit

den Kompositionen seines erfolgsverwöhnten
und überbeschäftigten Gönners ist bereits in

Surrounded, dem ersten Stück des Albums, zu

hören und kann im Verlaufe des Soundtracks

immer wieder festgestellt werden. Die
Verwendung von popigen Klängen für einen
Historienfilm ist eher ungewohnt und auch ein

bisschen gewöhnungsbedürftig, doch dem
Kinopublikum werden diese modischen Klänge

kaum aufstossen. Fazit: Leichtverdauliche und
eingängig rock-symphonische Melodien,

ergänzt mit Chorpassagen, die epische,
pathetsche und abenteuerliche Gefühle
wecken. Für Zimmer-Fans zweifellos eine

IohnendeInvestition

Patrick Ruf

 

+++

THE SONG OF BERNADETTE

Alfred Newman
Tsunami TCI 0617 (109:35/28 Tracks

Dank Tsunami (darüber hab' ich glaublich mal
gewitzelt) liegt uns ein prachtvoller Newman-
Score vor, der 1943 verdientermassen den
   

"Academy Award" gewann. Die vorliegende
Aufnahmequalität ist akzeptabel.
Die Blechbläser intonieren zu Beginn im Main

Theme in tiefer Lage einige choralartige
Akkorde, bis daraus die Streicher das herrliche

Leitmotiv in die Höhe tragen: Verklärt und voller

Schönheit dieses Thema der heiligen
Bernadette - Prächtig!

Witzig und humorvoll dann Fetching Wood,mit
Solopassagen der Holzbläser, verspielt

antworten die Hörner im Hintergrund. Erneut
erklingt das Eingangsthema in Virgin Mary,
wenn auch etwas verstört, unruhig die

Streicher. Dann aber glättet sich das Ganze,in

höchsten Lagen schwirren die Violinen.

Der Score ist geprägt von einer herrlichen
Entrückung, und ich weiss nicht recht, wie ich

dies zu Papier bringen soll. Man muss sich

einfach die Zeit nehmen und in aller Ruhe
diesen Newman geniessen. Ich wiederhole

mich gerne: Ein absolut verdienter "Award"
(...tja, das waren nochZeiten...).

Andreas Schweizer ++++'%

AalaNaa
aneun
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Das Lied von Bernadette
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LILIAN’S STORY

Cezary Skubiszewski

Columbia 483785-2 (47:08 / 17 Tracks,
Anderthalb Jahre schipperte diese in Australien

produzierte CD über die Weltmeere, ehe sie
sich im Briefkasten einfand. Zwei Händler
hatten zwischendurch schon abgesagt und ihre
Existenz verleugnet. Nun. sind Raritäten, hält

man sie endlich in den Händen, bekanntlich
nicht immer das um sie gemachte Brimbonum
wert und Sammler mit Hamstergrinsen (habe

was du nicht hast) können einem ziemlich auf
die Nerven gehen. Spricht denn noch jemand
von den fünf Chris Young-Promos, seitdem

man Species auch einzeln bekommt? Die

Verfilmung von Lilian's Story (1995) wöre mir

entgangen, sollte sie je durch die städtischen

Kinos gesteuert sein, und auch über den
Komponisten gibt es nichts zu berichten.
Solchermassen auf die Musik zurückverwiesen,

lässt man sich mit grosser Verwunderung,
dann wachsender Begeisterung auf eine aus
dem Rahmenfallende Komposition ein, die hier

in erfreulicem Umfang vom Victoria
Philharmonic Orchestra sowie den Ashton-
Smith-Singers und diversen Solisten

festgehalten wurde; in bestechender
Klangqualität übrigens. Da gibt es zum Beispiel

Lilian’s Theme: Das ist so ein Stück, bei dem
man zwanzigmal die Wiederholungstaste
drückt; singt sich doch in ihm die Solovioline
mit überwältigender Intensität ihren Schmerz
von der Instrumentenseele. Dazu liefern

pizzicato-Streicher das rhythmische Ambiente,
eine Art langsamen Walzer, dessen

Schlagzeiten unregelmässig ausfallen und

jeden Tänzer aus der Bahn werfen. Schon in
diesem knapp vierminütigen Stück wird das

Melos immerweiter hinausgetragen, von immer
anderen Instrumenten (Flöte, Gitarre)
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fortgesponnen. Und diese instrumentale, teils

auch vokale Variabilität ist neben melodischer
Schönheit das Hauptfaszinosum der Musik.
Mal sorgt ein Klavier für die Introduktion, dann

wieder eine Stimme oder eine Trompete. Are
You Real? wird ganz dem Akkordeon

überantwortet. Es ist zunächst einmal nur damit
beschäftigt, sich selbst Mut zu machen,

Klangfolgen auszuprobieren, greift schliesslich
Lilians Thema auf, verliert aber wieder den

Faden, um nochmals anzusetzen. Aus diesen

meist bedächtig intonierten Soli zaubert
Skubiszewski dann manchmal

kammermusikalische Dialoge, belebt
zwischendurch die Pulsfrequenz oder holt

einen Chor dazu. Fast alle Stücke sind
dunkeltimbrierte Tongemälde, fast schon zu

sensibel. Es lässt sich trotz der unentwegt

tonalen Vorgabe keine andere Filmmusik-CD
nennen, welche man als Vergleichsobjekt

beiziehen könnte. Der erste Track ist der
seltsamste: er belauscht eine Gruppe von eher
nuschelnden als redenden Personen, stimmt

dann eine verlorene Weise an, ehe
Hauptdarstellerin Ruth Cracknell Teile des
„Gefängnismonologs" aus Shakespeares

Richard Il. vorgeträgt, eine im Vergleich
zwischen Musik und Zeit ernüchtert gezogene

Lebensbilanz: „| wasted time, and now doth
time waste me". Am Ende der CD steht jedoch
Mundi Mundiein siebenminütiger Rückblick auf
die musikalischen Motive der Partitur. Die

Musikbegleitung zu Lilian's Story leuchtet in

ihrer introvertierten, aber ständig

überraschendenErscheinung über die gesamte
Strecke. Eine Raritöt im doppelten Sinn...!

Matthias Wiegandt ++++ %

FOR RICHER OR POORER
Randy Edelman

Varese 5891 (40:03/19 Tracks
Für den neuen Film von Tim Allen (Tool Time)
komponierte Randy Edelman was er am besten

kann: anspruchsliose aber schöne und
eingängige Melodien. Der grösste Teil der
Partitur besteht somit einmal mehr aus netten,

schon fast romantischen und sehr melodiösen
Kompositionen wie z.B. das entzückende
Caroline oder A Perfect Place to Stay. Diese
haben sehr häufig extensive Klavier-Passagen

und könnten direkt aus einer heilen bzw.
Traumwelt stammen. Der ehemalige
Songwriter reicherte den Score stellenweise
auch noch mit typischem Americana und - dank

dem Einsatz von Sologitarre sowie
Mundharmonika - Bluegrass/Hillbilly-Klängen
an. Diese kommen zum Beispiel in Hopalong

City Boy oder Get Down Pennsylvania Hoe
besonders toll zur Geltung und verleihen dem
Soundtrack eine ländliche und idyllische Note.

Popig-rockige Momente wie beispielsweise in
Bubble Shuffle geben der Partitur dagegen

einen pulsierenden und spritzigen, urbanen
Touch.
Wem Edelman’s Standard-Stil zusagt, wird an

diesem Album Spass haben. Alle anderen
könnensich diesen Kauf getrost sparen.

Patrick Ruf +++

HARD RAIN

Christopher Young

Milan 35835-2 (51:46 / 20 Tracks,

Ursprünglich as The Flood in den
Filmmusikgazetten herumgeisternd, schaffte es

Christopher Youngs neustes Werk nun doch

noch zur Veröffentlichung auf CD. Hard Rain

ist ein Thriller von Ex-Cameron- und Spielberg-
Kameramann Mikael Salomon mit Morgan

Freeman und Christian Slater in den
Hauptrollen.
Was uns Christopher Young auf der CD

präsentiert sind 50 Minuten geballte Action der
orchestralen Sonderklasse. Young zieht Tempo
und Spannung voll durch, ohne

  

Verschnauffpause und ach so kitschige Love

Themes. Bereits in Track 1 Hard Rain (Main
Title) geht es in die Vollen. Der Komponist
vermischt gekonnt moderne Stilelemente a la

Hans Zimmer mit Orchesterbombast, allen
voran die gewaltigen Blechattacken, die wir ein

Jahr zuvor in Set It Off geniessen konnten und

rhythmische Finessen für Schlaginstrumente
aller Art (unverkennbar: die Schlaghölzer, Tom

Toms und Gongs). In The Jail Cell (Part 1)
klingt der temptrack voll durch, James Horners

Aliens ist unverkennbarer Bestandteil dieses

Stückes.

Der altehrwürdige, aus Sugarland Express

und diversen anderen Filmmusiken bekannte
Mundharmonikaspieler Toots Thielemanns,

lässt das Lokalkolorit mit seinem Instrument
aufleben, clever eingesetzt von Christopher

Young. Acht Hörner, drei Trompeten und
Posaunen sowie eine Tuba dominieren das
Orchester, das Young zusätzlich mit einer in

der Holzsektion auf Dreierbesetzung je
Instrument verstärken liess. Der Komponist

versteht es blendend das riesige London
Metropolitan Orchestra zu handhaben, dessen

Einspielung absolute Weltklasse ist. Die

vielfältigen und zahlreichen Motive
verschmelzen ineinander und geben einem
stets „kleinstmelodische* Anhaltspunkte -

Young webt in allen möglichen Situatonen
Motivteile ein. Kurzweiliger Adrenalinschub im

Sekundentakt: Hard Rain ist ein Actionscore

der absoluten Spitzenklasse.
Philippe Blumenthal + +++ %

HUSIC FROM THE MOTION Ppicrung

EHRISTIAN SIATER_ MORGAN FREEMAN

 

MOBY DICK

Christopher Gordon

Varese (73:26 Min / 41 Tracks,
Melvilles zeitloser Kampf zweier Giganten in

Moby Dick hat die Filmwelt schon mehrmals

beschäftigt. Für diese amerikanische
Fernsehproduktion mit Patrick Stewart, Henry

Thomas sowie Gregory Peck, hat der Australier
Christopher Gordoneinenreich verzierten aber
ebenso cleveren Score komponiert.

Call Me Ishmael Öffnet zwar die CD
eindrücklich und mit einer aufbrausenden
Stärke, welche die Kraft des Windes in den

Segel wiederspiegelt, jedoch ist es Silhouettes,
welches das eigentliche Hauptthema birgt,

getragen von einer energischen Truppe an
Streichern. Was nun folgt sind verschiedene
Cues mit der Geschäftigkeit der einzelnen

Seemänner und der Vorbereitung für die
bevorstehende Jagd nach dem Wal. Wir

spüren die Ungeduld der Leute, endlich Segel
zu setzen und den Kampf mit den Elementen
zu wagen. Wir fühlen aber ebenso, dass eine

gewisse Angst in der Luft liegt. Die berühmte
Szene mit der Gold Münze, welche an den

Mast genagelt wird, dokumentiert This Gold
Ounce mit dem benötigten Pathos.
Der zweite Teil setzt ein mit Midnight Sea,

welches nicht nur das bereits bekannte Main

  

 

Theme zurückbring, sondern auch eine

gewisse Ruhe vor dem Sturm signalisert.
Streicher unterstützen verschiedene Holz- und
Blechbläser, welche immer mehr ansteigen und

schliesslich in einem Triumphschrei enden: Die
Jagd hat begonnen! Aber schon bald danach

wechselt die Stimmung. Drama und Hektik
verbreitet Man Overboard. Die Bläser erinnern
hier in ihrer schmetternden Art an Goldenthals

Batman Forever oder auch Michael Collins.

Ein Fagott gibt gleich darauf den Ton an und

verleiht dem ganzen den Anschein eines
Jagdausfluges in einer englischen Grafschaft.

Genauso kräftig und treibend ist Ye Hairy-
Hearted Ghouls, welcher mit einem von

Streichern gehaltenen Stakkato das zweite

Hauptthema präsentiert. Erneut hören wir die
vibrierenden Bläser, bevor der Track

entschwindet.
Immer düsterer wird die Musik, von

Queequeg's Prophecy über Forty Years bis hin
zu Eternal Rest und Queequeg's Death, den

Tiefen der Seelen in Melvilles Buch weiter

folgend. Noch einmal bäumt sich die Musik auf
als The Pequod Bums. Die Streicher und
Bläser verwandeln sich in ein quälendes Meer

aus Flammen und ganz kurz hören wir Ahabs
Thema hintersetzt, bevor sich die Flöten

durchsetzen und schliesslich Celli die letzten
Trümmer des Schiffes versinken lassen.
Elegieartig hören wir Ishmaels Thema, welches
im nächsten Cue zum Orphan Of The Sea

gewordenist. Ein letztes Mal erklingt das Moby
Dick Theme, schwingt sich in ungeahnte
Höhen, dann ist die Geschichtsreise auch

schon wiedervorbei. Eindrücklich!

Steve Logan Krebs +++ %

RON GOODWIN CONDUCTS FILM
AND TV THEMES
Ron Goodwin  Majestätisch und wuchtig beginnt die CD, mit
The London Marathon Theme, bedächtig im
Rhythmus und sattem Klang der britischen
Blechbläser des Bournemouth Symphony

Orchestra. Auch wenn diese CD nur gerade mit
dieser Musik erhältlich wäre - ich würde sie
kaufen: Goodwin vom Feinsten. Eigentlich - so

schreibt Goodwin im Begleittext - habe er diese
grandiose Eröffnungsmusik 1966 für den Film

The Trap geschrieben, um das dahinpaddeln

eines kanadischen Trappers auf wildem
Wasser zu untermalen. Besser bekannt - und
daher der Name- ist jedoch das Stück dank

der BBC, die die Musik für ihre alljährliche
Übertragung des Londoner Marathons benützt.
Die erste Hälfte der CD enthält Einspielungen

aus dem Jahre 1989, wobei praktisch alle
Aufnahmenderzweiten CD-Hälfte auf der 1980

veröffentlichten LP Drake 400 zu finden sind,

ausser der Orchester-Suite Drake 400 von
Goodwin, einem Auftragswerk zum Gedenken

des Seefahrer Sir Francis Drake (1579-1580).
Dies ist bedauerlich, denn dafür hätte man
beispielsweise auf der CD die Stephen Foster

Suite oder Disneytime Selection weglassen
können, denn solche Zusammenstellungen

sind ja immer wieder zu hören.

Kurz seien hier einige Titel angesprochen, die
von Goodwin selber sind: Begleitet von einem
unermüdlichen Triangelbreitet das Klavier eine

herrlich-behutsame Melodie in Here Where You
Are aus, wonach eine zauberhafte Violine das
Love Theme von Beauty and the Beast

vorträgt. Typisch englisch klingt das breit-

dahinfliessende ThemaderStreicher in Festival
Time, wobei Goodwin es einmal mehr schafft,

eine typisch-englische Athmosphäre

musikalisch zu schaffen. Aus Force 10 from

Navarone erklingt zudem noch der bekannte
Marsch. Fazit: Eine vergnügliche Goodwin-

Collection mit beinahe 80 Minuten Spieldauer!
Andreas Schweizer +++%
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GREAT EXPECTATIONS
Patrick Doyle

Atlantic 83063-2 (50:21 / 22 Tracks
Die Defizite einer modernisierten Klassiker-

Inszenierung liegen ja auf der Hand, und wer
sich dergleichen dennoch zu Gemüte führt,

sucht kaum nach der Angemessenheit

gegenüber der Vorlage, interessiert sich
vielmehr für den individuellen Zugriff in frischen
Gewändern und Kulissen. Cuaröns

Neuverfiilmung von Charles Dickens’ Great

Expectations spielt in den achtziger Jahren an
den Stränden Floridas sowie zwischen den

Häuserfluchten New Yorks, und der Regisseur

hat erfreulicherweise gar nicht erst versucht,
den Schwarzweiß-Klassiker von 1946 (mit John
Mills) an Naturalismus zu übertreffen, setzte

stattdessen auf gediegenes Ausstattungskino
und große Stars. In den ersten 20 Minuten ist

man überzeugt davon, in einem erstrangigen
Film zu sitzen, aber nach der poetischen

Eröffnung verliert sich das Drehbuch an
geschmäcklerische Dialoge und aufgedonnerte
Bildfolgen, Ethan Hawke und sein Michael-

Stich-Gesicht wirken völlig unbeteiligt an den
Ortswechseln, und zu allem Überfluß wurde der
Music Editor von allen Geistern verlassen: im

Mitteldrittel hört man an den dramaturgisch
wichtigsten Stellen Popmusik der sinnlosesten
Art, wodurch die Atmosphäre endgültig den

East Side River herunterfließt. Erst das Vor-
Finale mit Karl Marx in einer Nebenrolle (als

Robert de Niro) überzeugt dann wieder.
LauwarmerBeifall bei der Berlinale-Premiere.
Zwischen all dieser Ratlosigkeit verliert sich
Patrick Doyles erneut hörenswerte
Eigenkomposition beinahe. Und zu Beginn der

Score-CD (es gibt überdies ein Song-Album)
glaubt man bereits, mit Dickens in einen

Softporno geraten zu sein. Das nach dem
gepfiffenen Hauptthema einsetzende Gestöhne
von Tori Amos kann man sich jedenfalls erst

mal schenken und gleich zum vierten Track
übergehen. Von da an jedoch geht es

beständig aufwärts, denn nun fährt Doyle sein
ganzes melodisches Können auf, wobei sein

Beitrag zur Modernisierung des Stoffes

erwartungsgemäß nicht in neutönerische
Gewässerführt, sondern rechts und links mal

poppige, dann jazzige Kostüme aufgreift und

den Themen überstülpt. Weil man die aber
bereits kennt, ehe die Jazz-Tracks einsetzen,

sollten auch traditionell gesonnene
Soundtrackfans mit der CD zufrieden sein,

denn zwischen dem orchestralen Teil sowie

den vokalen, elektronischen und

Jazzelementen besteht hier eine

innermusikalische Brücke. Estellas hinreißend
sentimentaless Thema, im vierten Stück

(gespielt vom Gitarristen John Williams)

erstmals zu hören, wird für die Regenszene

(No. 8) beschleunigt, um in „The Day All My
Dreams Came True“ mit ungebremster Pathetik

dem Orchester übertragen zu werden. Für die 

Arie „ Saw No Shadow Of Another Parting“

vertonte Doyle eineneigensIyrisierten Dickens-
Text und ließ die berühmte Sopranistin Kiri te

Kanawa verpflichten. Ihr opernhaftes Stück
liegt nahe an entsprechenden Vokalisen aus
Sense and Sensibility.

Patrick Doyle benötigt also keineswegs einen
Gesundheitsbonus seitens der Rezensenten.

Mit seinen vielseitigen Great Expectations

knüpft er vielmehr nahtlos an das hohe Niveau

von Hamlet und Donnie Brasco an und

beweist, warum er einer der prägnantesten
unter den konservativen Filmkomponisten

dieser Tageist. Highly recommended!

Matthias Wiegandt ++++

  
  

  

THE MILL ON THE FLOSS

John Scott

JOS Records124 (58:08 / 23 Tracks
Eine besonnen klassische, sehr romantische
Arbeitliefert der britische Komponist John Scott

für die BBC-Produktion The Mill on the Floss

ab. Geschrieben vornehmlich für Streicher,

Harfe und Holzbläser entwickelt Scotts Musik

eine angenehme Dynamik ohne übertriebener
Sentimentalitäten. Sein Score schildert das
Drama des englischen Schriftstellers George

Elliot in vornehmlich ruhigen Klangbildern,
gestaltet mit drei Haupthemen. Das erste, zu
hören in Main Title, umwindet die im Titel

beschrieben Mühle und den Fluss. Das zweite
umschreibt die Beziehung zwischen Philip und
Maggie (zu hören im gleichnamigen Track
Philip and Maggie). Das dritte Themaist düster

gestaltet und vereint das komplizierte
Verhältnis zwischen Maggie, ihrer besten
Freundin und deren Liebe zu Steven (zu dem

sich auch Maggie hingezogenfühlt).
Mill on the Flossist ein kleiner, intimer Score,
besonders geschaffen für einige ruhige
Minuten.

Philippe Blumenthal + + +

 

THE MICHAEL KAMEN

SOUNDTRACK ALBUM

Michael Kamen

RTEEEEVET
Der in London lebende Amerikanerhat für sein

„Best Of“ elf Eigenkompositionen mit dem
Seattle Symphony Orchestra neu

aufgenommen. Zu den ausgewählten Cues
zählen natürlich bereits veröffentlichte Stücke
wie die energiesprühende Overture und das
liebliche Maid Marian at the Waterfall aus dem

Kassenschlager Robin Hood: Prince of

Thieves, das melancholische Rowena aus Mr.

Holland’s Opus, das verführerische Dona Ana

aus Don Juan de Marco sowie das

romantische You’re the One aus Circle of

Friends. Letzteres wurde nicht - wie die

anderen vier Stücke -  originalgetreu
eingespielt, sondern für das Album extra neu
arrangiert. So verzichtet Michael Kamen auf die

Pipes, was dem Stück seinen irischen

  

  

Einschlag raubt, und ersetzt diese durch
Klavier, wodurch das Werk in einem viel

lieblicheren und zärtlicheren Licht erstrahlt. Das
Album enthält auch sechs Werke, die bisher

auf keinem (originalen) Soundtrack zu finden
waren: das ergreifende Stormness aus The

Winter Guest, welches hier vom Orchester

vorgetragen wird und dadurch viel satter klingt;
das Iyrische, von Solo-Cello geprägte

Marooned aus Crusoe; das mystisch-heroische

There Can be Only One aus Highlander; das

düster-morbide Tagaki Dies aus Die Hard; das

rockige, von einer Elektrogitarre dominierte

Nuclear Train aus Edge of Darkness, welches

Michael Kamen zusammen mit Eric Clapton

komponierte, sowie Magic City aus The Next

Man und eine von Kate Bush wundervoll

interpretierte, aber leider nicht verwendete
Version von Brazil aus dem gleichnamigen
Film.

Auch wenn dieses ausgezeichnet eingespielte

Album hauptsächlich bei Michael Kamen-Fans
Begeisterung auslöst, werden zweifelsohnealle
anderen Filmmusikliebhaber daran mühelos
Gefallen finden.

Patrick Ruf ++++%

DANGEROUS BEAUTY

George Fenton

Restless Brand (67:12 / 24 Tracks
Eigentlich fängt für mich der Score erst mit
dem zweiten Track (Marco's Homecoming) an.

Das Hauptthema ist zwar bereits in Venice
Proud And Pretty vorhanden, jedoch nicht so
voller Leben und - wage ich es zu sagen? -
Frechheit.

Reich orchestriert und getragen von

ausschweifenden Streichern (The First Kiss -
Veronica's Theme) wächst die CD von Track zu
Track. Still und scheu, die Gefühle nicht
verletzend, aber dennochpassiert es: / Cannot

Marry You ist so zurückhaltend wie Job
Training/The Library erfüllt ist von einem
zwinkernden Übermut. Wir werden getragen
von einem Heer an Streichern, die Holzbläser

bilden eine weitere Flanke. Das Main Theme
fliesst in ein kurzweiliges Stakkato ein bevor
dieses langweilig und mühsam wird.

The King Of France bietet, in der zweiten Hälfte
der CD, die nötige königliche Souveränität.
Pauken und Streicher sowie Flöten markieren

die Wichtigkeit der Person, verwandeln das
eigene Zimmer für kurze Zeit in den
Audienzsaal eines Monarchen. Schon bald

aber wechselt die Stimmung, Unmut und

Misstrauen machen sich breit. Die Streicher
werden düsterer, die Perkussion bleibt ganz

aus. Und wieder taucht Veronica’s Theme auf,
hineingewoben in diesen Teppich - und dem
ganzeneinenLichtblick verleihend. Episch weit
und schwingend beginnt Marco Goes To War.

Das Orchester unter der Leitung von George
Fenton selberist nicht weniger dramatisch als
Joel McNeely mit seiner Interpretation von John

Barrys Out Of Africa. Schon bald setzen aber
die Gefühle ein. Flöten und Holzbläser
bestimmen den Takt über den Streichern. Der

ganze Schmerz und der mögliche

bevorstehende Verlust werden zum Ausdruck
gebracht.

Nicht minder verhalten beginnt The

Plague/Veronica's Arrest. Wir hören kurz eine
Anspielung auf Veronica's Theme, schon bald
aber wird dieser bekannte Markstein durch den

trägen Schmerz der Pest und der schlimmen
Tage, die da folgen, ersetzt. Voller Melancholie

erleben wir diesen Track, fühlen uns einer
Elegie beiwohnend. Und dennoch gibt es da

eine innere Kraft, welche uns stützt und nicht
los lässt.

Zum Schluss rundet The VerdicVEnd Titles
diese Aufnahmenab. Ruhig und gefasst treten
wir vor den Richter und sehen dem gefassten

Urteil ins Auge. Oboen und weitere Holzbläser
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stimmen zusammen mit den Streichern zu
einer triumphierenden Melodie an. Veronica's

Theme ist Bestandteil dieses Cues, der nach

kurzerZeit in die End Titles umschwenkt.

Steve LoganKrebs ++++

 

SYMPHONYFOR RICHARDIII

Ennio Morricone
Sony SK 60086 (56:10/8 Tracks,

1996 wurde dieser Stummfilm aus dem Jahre
1912 in einem Privat-Archiv in Amerika
aufgefunden. Dazu das beiliegende Textblatt:

"Der Film wurde für $ 30.000 gedreht,

  
beinhaltet 70 Szenen, Hunderte von

Schauspielern, 200 Pferde, fünf
Schlachtszenen und üppige Kostüme..."

Der Musikwissenschafter und Morricone-
Kenner Sergio Miceli schreibt zudem: "Das
grösste Problem für einen Komponisten - der

Musik zu einem Stummfilm schreiben muss -
ist dieses, dass die Musik ohne Unterbruch
dahin fliessensoll..."
Zum Abschluss des Film-Festivals in Venedig

1997 wäre Morricones Filmmusik - oder
vielmehr Konzertmusik - aufgeführt worden,

wobei aber dieser Anlass im letzten Moment

abgesagt wurde. Für viele - nebst dem Maestro
der seine Musik dirigiert hätte - eine herbe
Enttäuschung.
Die Musik auf dieser CD ist in acht Abschnitte

unterteilt, beginnend mit dem Prologue,
welchem kein eigentliches Hauptthema
zugrunde liegt. Erstmals erscheinen hier

Trompetenfragmente, ein wichtiges Instrument
in Richard Ill, wobei dabei Nello Salza zur

Geltung kommt.
Der Score - als Gesamtwerk betrachtet -
braucht mehrmaliges Anhören, es wird dem

Zuhörerkeine leichte Kost geboten. In Richard

I finden sich mehrere Filmmusik-Zitate vom

Komponisten selbst, Themen aus früheren
Soundtracks, was mich persönlich beim

Anhören jeweils etwas irritiert, denn man
beginnt sogleich zu "hirnen", wo man dieses
oder jenes Thema schon mal gehört hat. Eine

eigenständige Musik für diesen Sheakespear-
Stoff wäre interessanter gewesen. Die
Schreiber und Rezensenten der "Ennio

Morricone Society" haben die Zitate und
verwendeten Themen säuberlich aufgelistet:

Newsletter 80/Dezember 1997.
Speziell hervorgehobensei hier The Journey to

London, wobei ich dem Herausgeber des
erwähnten Morricone-Journals, Martin van
Wouw nur zustimmen kann, den hierbei

handelt es sich um ein wunderbares Stück
Musik, das den Hörer ins Mittelalter

zurückversetzt: Klavier und Gitarre weben
einen Rhythmus wonach Trompete und
Posaune fugenartig ihr Thema zu spinnen

beginnen. Weitere Instrumente gesellen sich
dazu: Flöte, Schlagwerk, Tuba und

Glockenspiel, bis schliesslich die Streicher
einsetzen, mit einem hartnäckigen
Gegenrhythmus. Dann aber kommt die Ruhe,

 

dunkel und träge fliesst die Melodie dahin,

Hörner und Klavierakkorde verhallen. Die Oboe

gleitet in diesem unendlich traurigen Klangbild
mit, ein wirklich wunderbarer Moment dieser

Einspielung.
Ein interessanter Morricone-Score, eingespielt
durch die Academia Musicale Italiana, sowie

einigen musikalischen Zitaten aus Hamlet,

Rampage, La Monaca di Monza und Sepolta

Viva.

Andreas Schweizer ++++

THE DISAPPEARANCE OF GARCIA LORCA

Mark McKenzie

Intrada MAF 7080 (55:09 / 19 Tracks,
McKenzies neuer Score wurde - als Promo-CD

- bereits in der letzten Ausgabe von Patrick
besprochen (S. 26f.) und gelobt. Nun liegt die

inhaltsgleiche, aber mit einem anderen Cover
ausgestattete „Normalausgabe“ vor und ist

somit weitflächig zu beschaffen. Ich kann mich

Patricks sehr hoher Bewertung weitgehend
anschließen und die CD nur empfehlen. Wie in

Frank and Jessebietet der orchestererfahrene

McKenzie zwar altmodische, aber inspirierte

Klänge, denen sich das geneigte Ohr nicht

verschließen wird. Eine der erfreulichsten
Neukompositionendesletzten Jahres.

Matthias Wiegandt + +++

FOREVER AMBER
David Raksin

Varese 5857 (64:31/5 Tracks
Drei Jahre nach seinem Überraschungserfolg

Laura, wurde David Raksin [Interview im FMJ

2] beauftragt, die Musik für diese historische
Romanze zu komponieren. Inspiriert von der
Musik des Engländers Henry Purcell - der

ungefähr in derselben Periode schrieb, in

welcher Forever Amber spielt - kreierte der
Jazzsaxophonist reichhaltige,

verschwenderische und emotionale
Kompositionen. Trotz seines Alters von gut 50
Jahren hat der exquisite und melodiöse Score

aber kein bisschen seiner Attraktivität
eingebüsst. Dies vor allem, weil über 100

individuelle Cues, die alle Hauptmomente der

Partitur vereinen, zu vier langen und sehr

ansprechenden Suiten zusammengeschmolzen
wurden.
Ein grossartiges, vorwiegend romantisch
gefärbtes Werk eines tollen Komponisten, der

nach wie vor - und leider völlig unverständlich -
auf CD praktisch nicht vertretenist.
Patrick Ruf ++++%

MAN
ee

THE POSTMAN

James Newton Howard

Warner Bros. (73:43 7 15 Tracks,

Wie schon bei Waterworld und Wyatt Earp
wurde James Newton Howard als Komponist

eines Filmes mit respektive von Kevin Costner

 

ausgewählt. Der Score bestreitet neben 8
Songs (einer davon von Costner mitgesungen)

den Löwenanteil auf dieser CD. Mit Main Titles

geht es dann auch schon los, die Welt der
Zukunft wird in düster gemalten Zügen

eindrücklich ins Leben gerufen. Verhalten
nähert sich uns das Orchester, um dann kurz in

einer Trommelsalve aufzuwachen. Ein Chor

begleitet die Elegie, welche durchzogenist von
einer rohen, brodelnden Kraft. Shelter in the

Storm erzählt vom Helden Gordon in seinem
schier hoffnungsiosen Dasein, gepaart mit
einem Funken Starrköpfigkeit. Zart und

zurückhaltend führt uns Howard durch den
Sturm und die dunkle Nacht. Die Streicher,

ergänzt durch Flöten, bestimmen hier den
Haupttenor. Zum Schluss ändert dann die

Stimmung ein wenig, als der Postman auf das
Dorf Pine View stösst. The Belly of the Beast

ist ein erster Kontrast zum vorangegangenen
Track. Brutal aufbauend, durchsetzt mit
militärischer Bravour und einem wortlosen Chor

erleben wir die ersten Momente bei den
Holnisten unter General Bethlehem. Schon
bald verliert die Musik aber ihren Glanz und nur

schwermütig vermag sie sich weiter zu
bewegen. Erst mit dem Beginn des Trainings

kehren der Chor und die schweren Bläser
zurück. Deftig orchestriett und ohne viel
Schnickschnack ziehen wir weiter bis wir kurz
innehalten, dann nämlich als Gordondie Flucht

in die Fluten gelingt. Das reissende Wasser
vermischt sich mit den Bläsern, welche

schliesslich in das eigentlich Main Theme

aufschwingen und triumphierend den Track
vorantreiben. Bethlehems Thema ist aber
schon bald wieder da und die Jagd beginnt. Im

nächsten Cue, General Bethlehem brechenhier
und da schwere Bläser und Chor durch.
Vereinzelt erklingen ein paar Flöten und auch

das Postman Theme ertönt kurz in leicht
abgeänderter Version. Aber immer wieder
Bethlehem; die Streicher mal bedrohend und
stark, mal melancholisch und sanft. Abby

Comes Calling ist ein epischer Cue, gelenkt
durch Streicher und Flöten, dazu ein paar

Pauken. Ab knapp der dritten Minute springt

die Szene zur ersten Liebesnacht. Zuerst
schüchtern und zurückhaltend, dann jedoch

findet das Orchester langsam den Mut und
lässt die Melodie aufschwingen. Abbyist voller

Romantik und Freude, einer der schönsten

Tracks von Howard. The Restored United
States ist mit Sicherheit neben The Postman

das kämpferischste Stück auf der CD. Beide
bauen sie weiter auf den Themen vom
Postman und Bethlehem auf. Der Chor betont

neben Bläsern und PaukendasBild. Roh und
gewaltig entbrennt der Kampf, das Orchester
hält die Stellung und vereinzelt ist uns eine

Verschnaufpause gegönnt. Heldenhaft werfen
sich die Blechbläser nach vorne, die

Perkussion dicht auf den Fersen. Aber auch die
Lyrik geht nicht verloren. Schliesslich ist es

Jahre nach den Geschehnissen um Gordon
und wir wohnen der Enthüllung eines

Andenkens an den Postman bei. Leise wächst
die Musik, nur langsam bis das heroische
Thema des Filmes noch einmal ertönt und so

den Score zu einem Gänsehaut-bringenden
Finale führt! Ein Meisterwerk.

Steve LoganKrebs +++++

THE EDUCATION OF LITTLE TREE

Mark Isham
Sony 60330 (38:10 / 14 Tracks
Mark Isham Vielfältigkeit geht bekanntlicher
Weise von allerlei Stilarten aus. Dieses Mal

präsentiert uns Isham eine ländlich,

nordamerikanisch/irisch angehauchte Musik für

Streicher und Holzbläser, kreiert für Richard

Friedenbergs The Education of Little Tree.

Hauptsächlich, aber variantenreich, auf einem
(dafür umso schöneren) Thema basierend,
räkelt sich die Musik nach und nach ins Gehör.

Ähnlich wie in Nell besticht Ishams Score
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durch Originalität, Feinheiten und Ruhe, driftet

aber nur ganz selten - eben anders als in Nell -
in düstere Stimmungen ab. Soloeinlagen hält

Isham im besonderenfür zwei Violinen, Flöten

und Cello ab. Eine gelungene Atmosphäre
erreicht der Komponist auch mit dem Einsatz

von Hackbrettern.
Durch und durch ist Education of Little Tree

ein wahrer Genuss, jedem zu empfehlen, der
von orchestraler Bombastik zwischendurch

auch mal auf die ruhige und stimmige Seite der
Filmmusik zu wechseln gedenkt.

Philippe Blumenthal + +++ %
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THE SINGLES COLLECTION

Ennio Morricone
DRG 32921 (148:45/47 Tracks,

 

Etwas für den Morricone-Sammler. Die

Collection umfasst Single-Veröffentlichungen
der Jahre 1969-1981. Etwas verwirrt mich der
Cover-Aufdruck "Volume Two", denn eine erste

Veröffentlichung dieser Reihe ist meines
Wissens noch gar nicht da, wobei ich mich
aber gerne belehren lasse! Der Sammler wird

sicher einige "Neuheiten" finden, denn für
einzelne Singles muss man doch einiges an
Bargeld auf den Ladentisch legen, und nicht

jeder ist gewillt, für "nur" zwei Stücke pro
Single eine hohe Summehinzublättern.
Locker und beschwingt plätschert die Musik

aus L'Assoluto Naturale, naiv-süss die

Frauenstimme in Indagine Su Un Cittadino Al

Di Sopra Di Ogni Sospetto. Die
Streicherbegleitung in 4 Mosche Di Velluto

Grigio erinnert anfangs an Le Professionnel,

ansonsten keine leichte Kost. Die erste CD
endet mit L'Ultimo Treno della Notte, wobei sich

in die Musik ein durch die Nacht brausender
Zug einmischt. Ist wahr!
Soviel als Vorspeise. Auch die zweite CD birgt
einen bunten Querschnitt durch das Schaffen

desItalieners.

Andreas Schweizer +++

THE PASSAGE *
Michael J. Lewis

Promo (48:18 23 Tracks,
Es wird langsam zur schönen Tradition, in jeder

Ausgabe des Film Music Journals zumindest
eine Edition von Michael J. Lewis zu
besprechen, einem der „blühendsten

Mauerblümchen der Szene‘, wie Philippe
letztes Mal dichtete. Offensichtlich befinden

sich schon weitere Einzelausgaben auf der
Zielgerade, währendhier der Blick noch einmal

zum ersten Schwung der Lewis-Promos

zurückschweift und dabei ein Sujet des Zweiten
Weltkriegs vorfindet, welches in den späten

siebziger Jahren etwas blutleer umgesetzt
wurde: die Flucht europäischer Juden über die
Pyrenäengipfel ins gelobte Spanienland. Hier

ist Anthony Quinn, sonst Berufsgrieche, ein

Baske, der die hochkarätige Gruppe (James

 

   

Mason, Christopher Lee und andere) über die
Trampelpfadegeleitet.

Für The Passage, einen wiederum

überdurchschnittlichen Score, bemühte Lewis
die ihm vertrauten musikalischen Stilmittel und
zeigte erneut, warum es keiner großkotzigen

Bläsergarnisonen bedarf, um eine

unheilschwangere und angstgeprägte

Atmosphäre Einzug halten zu lassen.
Streichertremoli kontrapunktieren dabei die
Statik der langgezogenen Akkorde, dazu

Trommelwirbel und vereinzelte Akzente. Das
Hauptthema klingt ein bisserl

schlagobersgesättigt: zuviel „Traumschiff“ für
dieses Drama. Wie meistens bei Lewis ist ein

schlecht gespieltes Klavierstück inclusive.
Track 13 heißt „Apassionata“, aber hier klingt
die Musik nicht nach Beethovens f-moll-

Sonate, sondern eher so wie der Druckfehler

es will: a-passionato, also gerade bar jeder

Leidenschaft.

The Passage wird man nicht als beste
Filmmusik des Komponisten anpreisen,

sammelwürdig ist sie jedoch allemal.

Matthias Wiegandt +++%

THE MAN WHO KNEW TOOLITTLE
OELBLUT]
Varese VSD-5886 (40:52 / 14 Tracks,

Big Band-Arrangements in    solider
Swingausführung vermischt mit 60er Jahre
Sound und deftigen, so könnte man

Christopher Youngs neueste Errungenschaft

umschreiben. Der Score für Jon (Copycat)
Amiels Agentenparodie ist ein unterhaltendes,

recht originelles Beispiel für Youngs
Vielseitigkeit.

Man Who Knew too Little kommt natürlich
nicht umhin mit Henry Mancinis berühmt-
berüchtigten und legendären Musiken zur Pink

Panther-Serie verglichen zu werden. Zweifellos

sind Anleihen, ganz besonders in spassigen
Spannugsstücken wie Turkish Rumba Splat
Silly Fat Lamb oder Anahita, herauszuhören.
Doch wer etwas vertraut ist mit Chris Youngs

unbekannteren Scores der Marke Head Above

Water, kennt seine Affinität zu dieser Art des
locker-flockigen, fast tongue-in-cheek
ähnlichen Musizierens. Diese auf ironisch

getrimmten Suspensestücke haben zumindest
bei mir einen äusserst bleibenden Eidnruck
hinterlassen. Ein weiterer (aber eher

unwichtiger) Pluspunkt gilt originellen
Tracktiteln wie Love Needs a Pretty Face - ob
wohl damit Bill Murrays Knuddelfeige gemeint

ist?

The Man Who Knew too Little überrascht

wohl einige Chris Young-Fans, die des
Komponisten dunkel-gruselige Musiken a la
Hellraiser oder Judicial Consent gewohnt

sind.
Philippe Blumenthal + + %

OUT OF AFRICA

John Barry

Varese (39:39 Min / 18 Tracks,
Dass sich Joel McNeely in Abwesenheit von
grösseren Filmprojekten der Einspielung des

einen oder anderen Klassikers angenommen
hat, sollte als Gewinn für uns alle gewertet

werden. Psycho und Vertigo waren gute

Beispiele, wie eine Neueinspielung aussehen
sollte. Dies trifft auch für die Neuauflage von
Sidney Pollacks zeitloser Verfilmung von Karen

Blixens Roman Out Of Africa zu. Wenn ich

auch nicht ganz so glücklich bin, dass Mozarts
Klarinetten Konzert in seiner vollen Länge neu

aufgenommen wurde, muss ich dennoch den
Liner Notes beipflichten, wenn die Wichtigkeit

dieser Musik für den Film und die Beziehung

der beiden Filmcharaktere betont wird. Nicht
unglücklich aber bin ich, dass die diversen
Source Cues mit afrikanischer Musik

  

ausgelassen worden sind. Obwohl diese

sicherlich auch ihre Berechtigung auf der
originalen Schallplatte (damals noch mit einem

Al Jarreau Song, der es nicht einmal mehr auf
die MCA CD geschafft hatte) hatten.
Was uns also vorliegt ist eine vor dem
endgültigen Schnitt chronologisch richtige
Zusammenstellung der Musik. Trotz dem relativ

kurzen Anteil des Scores (der Film ist ja 161
Minuten lang), hat Barry sich hier mit seiner
ausschweifend romantischen Komposition ein

bleibendes Monument geschaffen.
IHad A Farm (Main Title). So beginnt der erste

Satz in Blixens Buch, aber es ist ebenfalls der
Beginn des immer wiederkehrendenLeitmotivs
des Films, welches uns in den verschiedensten

Variationen erscheint und ein jedes Mal wieder
aufs Neue berührt. Ein wenig einfacher und

ruhiger begrüsst uns dieses Thema in Alone
On The Farm. Karen And Denys malt das

glückliche Bild der beiden sich liebenden
Menschen in genauen Strichen, bevor Have

You Got A Story For Me, von einem einsamen

Piano mit Streichern untermalt, die nicht mehr

so einsamen Nächte dieser Frau beschreiben.
Wir dürfen nicht vergessen, die gesamte

Handlung spielt zwischen 1914 und 1931, in
einer ganz anderen Welt, welche wir heute nur
mehr schwer verstehen können. Die Fremdheit

der Savanne erscheint uns in Karen's Journey
Starts, bevor kurz darauf das Leitmotiv in voller
Pracht erblüht, wie es die Blumenin der Steppe

nach einer Dürreperiode mit dem ersten Regen
tun. Eindrücklich und gänsehauterregend ist
der Moment, wennwir in Flight Over Africa den

Chor mit dem Orchester hören. Mäjestätisch
schwebendfolgen wir der Musik, werden schier

atemlos zurückgelassen, wenn die Reise nach
zu kurzerZeit aufhört.

Out Of Africa (End Credits) beschliesst diese
Aufnahme und bringt die CD mit einem letzten
Hauch an Romantik an ihr Ende.

Steve LoganKrebs +++++

JjnuS Barca

OUTÄFRICA

 

IN & OUT

Marc Shaiman

Motown 314530841-2 (40:28/15 Tracks,
Marc Shaimanhat für die letztjährige Komödie

mit einem köstlichen Kevin Kline einen
abwechslungsreichen Score geschrieben, der

nicht nur sehr witzig und humorvoll ist, sondern

ebenso warmherzig und emotional und in
gewissen Momenten sogar sehr dramatisch

ausgefallen ist. Den Rückgrat der Partitur
bilden zwei Motive, die beide in Wedding

Preparations vorgestellt werden. Das erste ist
ein mitreissendes, sehr melodiöses,

eingängiges und höchst gefühlvolles Thema,
bei dem einem gleich warm um’s Herz wird.
Demgegenüber ist das zweite Thema sehr

unstetig, schon fast nervös und verströhmt mit

seinem turbulenten Wesen eine

komödiantische Stimmung, die öfters an
„Mickey Mousing“ erinnert. Abgerundet werden
Shaimans Kompositionen durch vier Songs, zu
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denen unter anderem der Disco-Klassiker„I will

Survive“ und das mitreissende „Macho Man“
gehören.
Fazit: Ein Score, der wunderbar auf die

herrliche Komödie abgestimmtist, aufgrund der
leicht hektischen Ausgestaltung aber etwas

schwierig zu verdauenist.
Patrick Ruf ++%

ADVENTURES IN HOLLYWOOD
Original Soundtracks and Scores by

Bruce Broughton, Hans J. Salter, Dimitri

Tiomkin, Robert Farnon

Citadel STC 77108 (63:33 / 20 Tracks,
Das war eine maßgeschneiderte Rolle für

Gregory Peck, denn dieser Horatio

Hornblower (1951) kam seiner etwas steifen,

aber auch liberalen Anwesenheit doch weit
mehr entgegen als der buddel-schmuddelige

Käpt'n Ahab in Moby Dick, fünf Jahre später.

Horatio Hornblower gehört noch fast ein

halbes Jahrhundert nach Stapellauf zu den

gerngesehensten See-Abenteuerfilmen, und
Robert Farnons Musik hat erheblichen Anteil
daran. Eigentlich Spezialist für die leichte

Muse, faßte er sich für die Szenen, in welchen
es galt, die Schiffsmodelle hochseetüchtig
erscheinen zu lassen, ein Herz und ließ die

Hörner kräftig ihre Aufwartung machen. Der
mittlere von drei Ausschnitten widmet sich
Hornblowers Liebesgeschichte mit der wie

zufällig an Bord gelangten Heldin, ehe der
Seekrieg gegen die Franzosen ein forsches
Finale der gut viertelstündigen Suite nach sich
zieht.

Auf diesen zu den buntesten Vertretern seiner
Art zählenden Samplerverirrten sich außerdem
vier Minuten („We’ll Be Back“) aus Bruce

Broughtons Silverado, eine reißerische Suite
aus bekannten Westermusiken Dimitri
Tiomkins sowie als Wiederveröffentlichung der

alten Citadel-LP HansJ. Salters späte Musik zu
Wichita Town (1959/60), einer kurzleben

Fernsehwesternserie mit Joel McCrea, der

auch schon in dem schönen Kinowestern
Wichita (1955) von Salter musikalisch begleitet

worden war. In diesem Fall geriet die
Komposition leider etwas disneyhaft-gefällig,

besonders wenn man an Salters zündende
Westernmusik zu Bend of the River (1951)

zurückdenkt, welche eher auf diesen Sampler

gehört hätte.
Die Einspieluingen aus unterschiedlichen
Quellen wurdendigital überarbeitet und runden

sich am Ende doch zu einer sehr
unterhaltsamen Stunde vielgesichtiger
Abenteuermusik.

Matthias Wiegand + +++

  

PRIVATE LIVES OF

ELIZABETH AND ESSEX *

Fall]
Bootleg  

Viel Fanfaren, schwelgende Liebesthemen und
sinfonische Filmmusik, wie man es von

Korngold gewohnt ist. Wer sich schon an The

Adventures of Robin Hood, Sea Hawk usw.

ergötzt hat, dem sei auch diese Scheibe
empfohlen, obwohl ich einige Minuspunkte zu

vergeben habe. Über den "Erick" Korngold
sehe ich hinweg, doch was da beispielsweise

in Track 3 (20:38) geschiehtist sträflich: Mitten
im Spiel der hohen Streicher wird da plötzlich

die Musik abgewürgt und ein neues Stück
beginnt. Im weiteren findet sich zu Beginn eine

Stelle, die (meiner Meinung nach)
zusammengeschnitten ist, aber deren Tempi

nicht genau übereinstimmen, so dass dadurch

eine kleine Verzögerung im Melodienfluss
erfolgt.

Ansonsten darf man sich getrost dieser
herrlichen Musik aus dem Jahre 1939
hingeben.

Andreas Schweizer ++ + 1/2

SIEINE

SudTe)

UKEITHER RERRLUTARRNETS

Dieser Tage kam ebenfalls die inoffizielle
Veröffentlichung von Elmer Bernsteins Score
zum Film mit Mark Hamill in den einen oder

anderen Music Shop. Leider ist die Tonqualität
recht schlecht. Das ist schade, denn der Score

hat eine reichhaltige Orchestrierung mit viel
Perkussion und kleinen, netten Wendungen,

welche die Zeit eigentlich recht schnell
verstreichen lassen. Prologue - The Flightist

ein bombastisch beginnender Cue mit viel
Blech und Schlaginstrumenten, welche aber

nach einer kurzen Einlage der Streicher sofort
in die Flucht umschwenkt und ein treibendes

Element - wieder mit diversen Bläsern -
enthüllt. The Healer - Waterfall ist dagegen
schon viel ruhiger und mysteriöser, ein Horn

setzt ein und verwandelt die Szenerie in ein
verwunschenes Märchen. Eine einsame
Frauenstimme stösst dazu und begleitet die
letzten Takte. Riding The Wind bringt uns

wieder zum bereits bekannten Thema zurück,

dieses Mal aber mit mehr Bläsern und
Streichern, erfüllt von Pathos und einem Gefühl
von Bestimmung. Ein wahres Prunkstück ist

der letzte Track The Return And Finale.
Bernstein lässt hier noch einmal alle Themen
Revue passieren. Das Orchester ist

spielfreudig und lebendig, zart und träumerisch.
Zu schade, dass ob den Aufnahmendies nicht

so offensichtlich und klar zum Vorschein
kommt.

Steve Logan Krebs +++

  

OUQ VADIS / MADAME BOVARY
IVANHOE / PLYMOUTH ADVENTURE
Miklös Rözsa

 

Weit mehr als 15 Jahre ist es her, daß ich,

ohne Geld, Zeitschriften und Internetinfos über

erhältliche Filmmusik-Alben, unter den

entgeisterten Blicken meiner Mutter deren
Radiorecorder aus der Küche entführte und vor

der Glotze postierte, um Ivanhoe und wenig

spätere Knights of the Roundtable

mitzuschneiden, oder besser, immer dann auf

Aufnahme zu drücken, wenn Musik einsetzte.
Das ergab dann so etwa eine halbstündige
Zusammenfassung des Films, samt Dialogen.
Schon in der eigenen Frühzeit der
Filmmusikbegeisterung wurde klar, daß Miklös

Rözsa jemand Besonderes, nein eigentlich
muß ich sagen: die Nr. 1 unter seinesgleichen

war. Die Cassetten blieben lange kostbar, weil
einzige Quelle dieser Musik. Seither hat sich
für den Rözsaphilen die Diskographie

beträchtlich erweitert, aber etliches ist auch

wieder vom Markt verschwunden. Ivanhoe

besitzen wir dank Intrada und Bruce Broughton
in einer herrlichen Digitalaufnahme, aber

 

gerade dieser Score sollte es nun ebenin der
Originaleinspielung sein. Die blieb zwar aus,
doch eine neue, irgendwie halbseiden

aussehende Edition der Firma „tickertape“
präsentiert nun tatsächlich diverse Suiten aus
des ungarischen Meisters MGM-Zeit. Es
handelt sich um Wiederauflagen alter LP-

Schnitte, angeblich digital remastered. Aber der

einzige Negativpunkt liegt gerade in dieser
klanglichen Zurichtung, denn zwecks
Rauschfreiheit wurden viele hohe Frequenzen

weggeschnitten, wodurch die ganze CD nun
etwas eng undkünstlich klingt.

Nacheiner Weile gewöhnt mansich daran, und
dann erschließt sich ohne Dialoge und
Soundeffekte der ganze wunderbare Reichtum

von Rözsas Musik. Rund ein Drittel der knapp

70 Minuten ist Quo vadis vorbehalten, dem

Prototyp aller Historienmusiken. Rözsa selbst
nahm 1978 für eine auch vergriffene Decca-

Platte Auszüge des Scores neu auf, doch
neben der Originalversion wirkt das
Altersdirigat ziemlich lasch, vor allem in der
wütend attackierten Begleitmusik zum

Wagenrennen, einer Tour de force, die 1951
noch bis an die äußersten Grenzen der
Spielbarkeit vorangetrieben wurde.

Der historische Reigen reicht dann weiter über

die Zeit der Kreuzzüge (lvanhoe) und die

Auswanderung derPilgrim Fathers aus Europa
in die USA (Plymouth Adventure, eine

musikalische Hymnein Elgars Fußstapfen) bis

hin zur Literaturverfiimung Madame Bovary.

Rözsas berühmter, exaltierter Walzer ist ein
Paradestück auf Orchestersamplern. Hier

finden sich aber noch zwei weitere Tracks,
darunterdie erhitzte Musik zu den Credits.
Vier Meisterstücke aus Rözsas Glanzzeit
vereint, im Booklet von einer gewissen Eva
Jähne beschrieben und in Luxemburg
produziert. Das wird die Moralwächter jenseits
desAtlantiks in Wallung versetzen, derweil der

Rözsa-Fan in entzückter Rückschau verharrt...
Matthias Wiegandt +++++

 

PARIS BLUES
DukeEllington

Ryko 10713 _(31:11/14 Tracks,

Neben zahlreichen Auftritten in Musikfilmen

komponierte Bandleader Duke Ellington auch
für einige wenige Kinofilme die Musik. Der

 

Soundtrack dieser Geschichte eines
amerikanischen Jazzmusikers in Paris setzt
sich sowohl aus aufgefrischten Ellington-

Standards wie Take the A Train oder Mood
Indigo sowie speziell für den Streifen

geschriebenen Stücken zusammen. Letztere
bestehen aus sentimental-romantischen
Balladen aber auch aus schnellen,

mitreissenden Swing-Kompositionen. Der
fürstliche Big Band Sound wurde von Ryko wie
üblich durch Dialog und einem CD-ROM Stück
ergänzt.
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Fazit: Trotz Oscarnominierungeine Partitur, die
wohl vorwiegend Jazzfans ansprechen wird.
Patrick Ruf +++

 

GRACE OF MY HEART
VElgLeltE

UWEEEE EEE TER EREINS

„Now | have nothing / so God give mestrength
/ ‘'Cos I'm weakin his wake / Butif I'm strong|

mightstill break / And | don’t have anything to
share / That | won't throw away in the air“ singt
die Sängerin und Songwriterin Denise
Weaverly - mit bürgerlichkem Namen Edna

Buxton - sehnsüchtig im Film „Grace of my
heart“ zum Beispiel im Tonstudio am Klavier
sitzend. Dies ist symptomatisch für den ganzen

Film in zweierlei Belangen. Wie so oft im
Musik- und Filmgeschäft entspricht die
Filmmusikauskoppelung nicht immer dem
originalen Soundtrack, wie hier wo Elvis

Costello das Titellied singt anstatt wie im Film
Denise Weaverly. Da kann man nur sagen:

schade. Denn hat man den Film gesehen und
die Protagonistin gehört, wie sie ihren
Seelenschmerz klagt, so mag Costello sich das
Leid noch so intensiv von der Seele singen,

trotzdem verbindet der Zuschauer Lied und
Inhalt mit der Protatogonistin, die trotz

manchem Sturm des Lebens nicht in den

Wogen untergegangen ist, sondern denen
irgendwie entronnen ist. Da hätte man sich
gewünscht, das Lied auch zu Hause von der

Protagonistin gesungen hören zu können. Das
Zweite betrifft den Grundtenor dieses Liedes,

der auch Grundtenor des ganzen Filmesist.

Geht es in diesem Hollywoodstreifen, der
löblich ohne Gewaltszenen und Exzessen
auskommt, doch um die Gefühle, um die
Freuden und das Leid der Protagonistin. So

drückt das Lied ihre Sehnsucht, den an Gott
gerichteten Hilferuf und das Gefühl der eigenen

Schwäche aus. Im letzten Lied der
Tonaufnahme, aus einer Art gereiften oder
vielleicht geläuterten Distanziertheit meint sie
dazu: „| never knew | was built so strong... I

never thougt | was built for hurricanes.“ Diese
beiden Liederbilden den Anfang und Ende des

Films aber wiederspiegeln auch sehr schön die
Entwicklung einer Teenagerin, die sich von den

Fängen ihrer Mutter losreisst, aus ihrem

reichen zu Hause abhaut, sich in New York
niederlässt und ihrem Traum einer

Sängerinnen-Karriere nachgeht, jedoch
zunächst ohne Erfolg. Zwar hat sie als
Schreiberin Talent, doch fragt der Markt im

Momentnicht nach Sängerinnen, sondern nach
Männerbands: Markt über alles. Diese

Entwicklung zieht sich im Film über zwanzig
Jahre und die Lieder sind dabei persönlichster
Ausdruck des inneren Zustands, ihrer

seelischen Verfassung. So ist Musik nicht
blosse Staffage, sondern wird formales

Element, Motor des Films. Dies ist nicht so

erstaunlich, zumal die Geschichte der Denise

  

 

Weaverly auch Bezüge zu Carol King sehen
will und zur legendären Songfabrik des New

Yorker Brill Building an der 49. Strasse. Diese
Musikfabrik beherbergte in den 50er und 60er
Jahre zahllose Plattenfirmen und -Produzenten,
Musikgruppen und Schreibteams. Ihr
musikalischer Ausstoss prägte die

amerikanische Popkultur bis weit in die 70er
Jahre. Dabei erscheint die Auswahl der Songs

historisch glaubwürdig in ihrer musikalischen
Entwicklung; und trotzdem wird die Musik, die
stilistische Anlehnungen in den 50er und 60er

Jahren macht wie zum Beispiel bei den
Supremes oder Carol King, nicht zu einem

bunten Gemischtwarenladen, sondern wirkt
erstaunlich homogen; daherist die CD für Fans
der 50er und 60er Jahre Popmusik nur zu

empfehlen. Denn musikalisch wie auch
aufnahmetechnisch wurde saubere Arbeit

geleistet.
Jean-Pierre Reinle

SELECTED THEMES*
Alan Silvestri

Promo 91550 (74:05/21 Tracks,
Es gab schon einmal einen streng limitierten

Silvestri-Sampler (2 CD), welcher häufig in den
„Suche“-Abteilungen der Soundtrack-

Marktplätze auftaucht. Die neue Promo-CD

erschien jedoch erst Ende 1997. Er bietet -
teilweise abweichend und ergänzend zur
Doppel-CD - eine Vielzahl unveröffentlichter,

vergriffener oder ebenfalls nur auf Promo-CDs
erschienener Auszüge von meist zwei bis fünf
Minuten Dauer. Da nur 300 Stück gepreßt

worden sind, sei hier zumindest einmal die

genaue Folge der Filmtitel + Spieldauer

genannt: The Abyss (7:50), American Anthem

(5:58), Blown Away (7:17), Clean Slate (1:13),
Cop and a Half (1:28), Critical Condition

(2:30), Dutch (4:38), Fandango (4:34), Fools

RushIn (2:54), Grumpy Old Men (2:20), No

Mercy (2:12), Outrageos Fortune (1:36),

Overboard (3:23), Predator (3:26), Ricochet

(1:19), Romancing the Stone (5:19), Sgt.

Bilko (2:13), Shattered (2:52), Stop! Or My

Mom Will Shoot (3:42), Super Mario Bros.

(4:09), Young GunsIl (2:45).

Der Sampler besticht durch seinen

Abwechslungsreichtum, läßt Iyrische, poppige,
mystische, komödiantische und dramatische
Stücke aufeinander folgen. In ihrer
Vereinzelung sind sie oft gar nicht so erheblich;

im Ganzen aber liefern sie ein rundes,

stimmiges Porträt Alan Silvestris und seiner
Kunst.

Matthias Wiegandt

   

++++

IT’S AMAD, MAD, MAD, MAD WORLD

Ernest Gold
Ryko RCD10704 (46:00/24 Tracks

Ryko hatte mit seiner Ankündigung von
attraktiven Titeln aus der MGM Bibliothek(u.a.

Octopussy) bei den Filmmusikfans für grosse

Aufregung gesorgt. Doch diese Euphorie wurde

rasch gedämpft, weil Ryko seinen Alben
(zahlreiche) Dialogpassagen beifügte. Nicht
einmal informative, schöne Booklets oder CD-

ROM Enhancements trösten über diesen
leidigen Umstand hinweg.

Mad, Mad World enthält darum nur gerade elf

instrumentale Stücke, was aber immerhin 33
Minuten entspricht. Der Rest des Albumssetzt
sich aus drei Songs, neun Dialogpassagen
sowie einem Interview mit Ernest Gold und

Stanley Kramer zusammen.Die Partitur dieser
überdimensionalen Komödie wird von zwei

Motiven geprägt, die beide im Main Title
enthalten sind und im Verlaufe des Filmes (und
somit auch des Soundtracks) in verschiedenen

Themen und Variationen immer wieder
erklingen. Das erste ist ein quirliges,

überdrehtes zirkus-/karussellartiges Thema,
während das zweite aus einer einprägsamen,

    

 

mitreissenden und musical-ähnlichen Melodie
besteht, welche auch die Basis für den

Titelsong (Overture) bilde. Aus dem
Klangrahmen fallen lediglich das Swing-
angehauchte Gullible Otto Meyer sowie das
südländisch-rustikale Adios Santa Rosita.

Patrick Ruf +++ (für den Score)

+ (für Ryko’s Ausführung)

SADAT *

Charles Bernstein
Promo (41:33 / 20 Tracks,

Wer erst zu Beginn der achtziger Jahre
geboren wurde, verbindet möglicherweise mit

dem Namen „Anwar EI Sadat“ nicht allzuviel.
Ältere erinnern sich jedoch an den schillernden
Ägypter, der in den siebziger Jahren

gemeinsam mit führenden Politikern Israels
und der USA um den - bekanntlicherweise

noch immer vor sich hindümpelnden -
Friedensprozeß bemüht war. Um so furchtbarer
dann 1981 seine Ermordung durch fanatische
Gegner.

Die Verfilmung von Sadats Lebensgeschichte

ist noch nicht in deutschsprachigen Landen
angekommen, wohl aber die von Branchen-
Ikonen wie Ford A. Thaxton und Luc Van de
Ven produzierte Promo-CD mit der Filmmusik

Charles Bernsteins, dessen Konterfei - eine
seltsame Mischung der beiden Tiefseeforscher

Jacques Cousteau und Hans Hass - nebst ein
paar Details zur Karriere zwischen den
Bookletdeckeln plaziert wurde.
Wer von der Promo-Flut ermüdet ist und sich

fragt, ob er wirklich jede derartige
Veröffentlichung mitnehmen muß, dem sei

gesagt, daß er sich nichts vertut, wenn er diese
CD ausläßt, angesichts des vergleichsweise
moderaten Preises aber auch nichts falsch
macht, falls er zugreift. Die solide, nur selten

packende Komposition wartet mit einem ab und
an großen Orchester auf, verläßt sich aber
zwischendurch auch auf „arabisierende“
Einlagen für entsprechendes Instrumentarium.

Das elegische Hauptthema schaut aber immer
mal wieder vorbei und sorgt dafür, daß die
vierzig Minuten zu einem passablen
Hörerlebnis geraten.
Matthias Wiegandt +++

Original Mötion Picture
ä Enz RanaugewerdCine

EnTREE

THE BORROWERS

Harry Gregson-Williams

Mojo DU-53125 (53:35/22 Tracks

Nachdem Harry Gregson-Williams durch seine
Mitarbeit am Actionkracher The Rock auf sich

aufmerksam machte, legt er nun mit The

Borrowers seinen zweiten alleine erarbeiteten

   

Score vor. Der Künstler aus Hans Zimmers

Komponisten-Schmiede schrieb für diesen
knuddligen Familienfilm eine drollige,

spitzbübische und stellenweise freche Partitur,

in welcher die tiefen Register sehr dominant
zum Zuge kommen. Das Opening Titles wird

durch ein märchenhaftes und verspieltes Motiv
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verkörpert, welches im Verlaufe des Scores
immer wieder zitiert wird. Ergänzt wird dieses
putzige Thema sowohl durch heroische und

abenteuerliche Passagen wie auch durch
dramatische und spannende Momente,die aus
einer Klangmischung von Synthesizer und

Orchester vorgetragen werden.
Alles in allem kein Meisterwerk, aber trotzdem

ein kurzweiliges Album.

Patrick Ruf +++

THE MONSTER MUSIC OF

HANSJ. SALTER & FRANK SKINNER
Marco Polo 8.223747 (75:35 / 25 Tracks

Die CD kombiniert umfangreiche Auszüge
dreier Filmpartituren zu den Uhniversal-

Horrorfiimen Son of Frankenstein (1939), The

Invisible Man Returns (1940) sowie The Wolf

Man (1941) und liefert bestes Belegmaterial für

die von David Schecter im Interview (siehe
dort) geäusserten Thesen über das

Zustandekommen und die Multi-Auswertung
der Universal-Partituren. Son of Frankenstein

war der dritte und aufwendigste Beitrag zur

Frankenstein-Reihe des Studios, und dessen

Musik erklang sogleich in Tower of London aus
dem gleichen Jahr wieder, weil die

ursprüngliche Musik von Salter und Skinner
von der Studioleitung verworfen wurde (das

Phänomen kennt man ja nun zur Genüge) und
keine Zeit für eine Neukomposition mehr
vorhanden war. Bedenkt man, dass Ex-

Tanzmusiker Skinner Endeder dreissiger Jahre

noch kaum Erfahrung in diesem Metier besass,

so erstaunt die kompositorische Akkuratesse
seiner Musik, deren Stil nun wegweisend für

Universals Gruselfime wurde. Wenn im
Booklet behauptet wird, Franz Waxmans
Vorläufermusik zu Bride of Frankenstein

(1935) sei nicht wiederverwendet worden, so
stimmt das nicht ganz, denn Skinners The

Examination (Nr. 6) bewegt sich durchaus in

den impressionistischen Gefilden aus
Waxmans Schöpfungsmusik. Die beiden
anderen Filme vertonte Skinner gemeinsam mit
seinem Dauerpartner Hans J. Salter. Die

Fortsetzung des Klassikers The Invisible Man

(1933) erhielt die vergleichsweise
konventionellste, aber auch zugänglichste
Partitur, während das Wolfsmenschenmotiv

aus The Wolf Man später für düstere

Passagen jedweden Genres wiederverwendet
wurde. In letzterem fesselt vor allem die

Rekonstruktion des im Film verkürzt zu
hörenden Bela's Funeral, eine sechsminütige
Elegie. Auch die Restauration der Werke -
Universal hatte wieder einmal alles Material

weggeworfen - entstand in bewährter

Teamarbeit John Morgans sowie William T.
Strombergs, welcher auch das erneut

beeindruckend aufspielende Moskauer

Symphonieorchester leitete. Zweifellos sind
Salterss und Skinners Partituren nicht
jedermanns Sache, denn ihr larmoyanter

Tonfall und die rustikalen Bläsercluster liegen
doch stilistisch weit von heutigen

Genremusiken entfernt. Wer jedoch etwas
Geduld aufbringt, wird mit gutkomponierter
Musik versorgt und in Bill Whitakers

ausführlichem Booklet trefflich über die
Hintergründe informiert. Die Marco-Polo-Serie

setzt seit Jahren einen Akzent nach dem
nächsten und darf jetzt schon als eines der

bedeutendsten Editionsprojekte in Sachen
Filmmusik bewertet werden. Das zumindest

sollten die Sammler unterstützen, selbst wenn
ihnen mehr an Herrmann oder Korngold liegen
sollte. Denn bekanntlich hängt die Reihe

langfristig von den Einspielergebnissenab...!
Son of Frankenstein

TheInvisible Man Returns

The Wolf Man

Matthias Wiegandt
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SPHERE
Elliot Goldenthal

Varese VSD-5913 (35:38 / 14 Tracks,
Ganz im Gegenteil zu der

  
bisweilen

unanhörbar-experimentellen Musik zu The

Butcher Boy, findet Elliot Goldenthal mit

Sphere zu Klanggestaltungen der wesentlich

‚„freundlicheren“ Art zurück, wenn man das bei

Goldenthals nicht gerade leichtverdaulichem

Stil überhaupt so sagen kann. Sphereist eine

traumatisch anmutende Unterwassermusik,

geschrieben für volles Orchester, mit

unaufdringlich-leisen Synthesizereffekten

 

angereichert. Goldenthal verwendet einen fast

opernhaft grossangeleten Stil um die
unerklärlichen Vorgänge in den Tiefen des
Ozeans klanglich zu veranschaulichen und

entführt uns in eine unheimliche, alptraumhafte

und gleichzeitig wunderschöne Klangwelt.

Dabei schafft er sogar Platz für herrliche
Solopassagen der Trompete, wie sie im

beginnenden Pandora’s Fanfare und Wave zu
hörensind.
Das eigentliche Hauptthema erklingt in

kolossaler Art und Weise in Event Entry 6-21-
43. Majestätisch wird es in The Gift zelebriert.

Stellenweise, besonders in den treibenden
Spannungscues wie in Water Snake und den

verhaltenen Suspensepassagen, erinnerte
mich Sphere an Goldenthals Magnum Opus

Alien 3.

Im eher misslungenen Film empfand ich die
Musik fast als zu gross und mächtig, als reines

Hörvergnügenallerdings - und so werdeich die
CD schlussendlich auch bewerten - konnte

mich Sphere mehr als überzeugen (auch wenn

das abgegriffene Harfenklischee für
Unterwasserfilme ein weiteres Mal manifestiert
wird: Terror Adagio).

Philippe Blumenthal + +++ %

  
  

 

RETURN OF THE SEVEN

FuEd:EuSale)
Ryko 10714 (34:54/16 Tracks,

Da für The Magnificent Sevenseinerzeit kein

Album erschienen war, entschied sich Eimer

Bernstein die Themen aus dem ersten Teil im

Sequel abermals erklingen zu lassen. In

Return of the Seven begegnet man darum
erneut dem grandiosen, feurigen und

mitreissenden Titelthema The Magnificent
Seven (eher bekannt aus der
Zigarettenwerbung) wie auch dem brutalen,

rohen Bandidos, beide mit einem
unverkennbaren mexikanischenFlair versehen.

Wer bereits die Neueinspielung von The

Magnificent Seven durch James Sedares auf

dem Label Koch [siehe Kritik FMJ 3, S. 17/18]
besitzt, kann mit ruhigem Gewissen auf diese

CD-ROM erweiterte Scheibe verzichten.
Einziger Vorteil dieser Wiederveröffentlichung

meiner Ansicht ist, dass Bernsteins

Kompositionen nicht zu Suiten
zusammengefasst wurden. Als Nachteil ist

jedoch die kurze Spieldauer und die vier
Unterbrechungen der Partitur durch Dialog
(groll! grmpf!) zu erwähnen.

Patrick Ruf +++%

 

CD-Neuheiten kurz vorgestellt
von Patrick Ruf

 

Unter dem Motto „The Film Music Of“

sind bei Nonesuchdreitolle CDs

erschienen. Das Album über Leonard

Rosenman (979402-2) enthält Musik
aus East of Eden und Rebel Without

a Cause,jenes über Alex North

(979446-2) aus A Streetcar Named

Desire, Viva Zapata, The Bad Seed,

Spartacus sowie The Misfits und

dasjenige über Toru Takemitsu

(979404-2) unter anderem Auszüge

aus Harakiri, Womanin the Dunes,

Jose Torres, Empire of Passion und

Black Rain. Hoffentlich sind diese

Veröffentlichungenerfolgreich, so dass

schon bald weitere Alben produziert

werden. Ex-Dire Straits Frontmann

Mark Knopfler vertont nach fast 10

Jahren wieder einen Film und

schüttelte für Wag the Dog (Vertigo
536864-2) eine zauberhafte Folk- und

Bluegrass-angehauchte

Gitarrenpartitur aus dem Ärmel. Aus
Frankreich stammengleich fünf

Soundtracks: der spärliche, spanisch

beeinflusste Gitarrenscore von

Bernardo Sandoval aus dem in Cannes

preisgekrönten Film Western (Delabel
844889-2), Philippe Sarde’s

romantisch-melancholische

symphonische Kompositionen zu K

(EMI 821339-2), die misteriös-

gefährliche Streicherpartitur mit
„Dschungel“rhythmen von Alexandre

Desplat zum Belmondo/Delon/Paradis
Vehikel 1 Chance Sur 2 (RCA 157042-

2), Eric Levi’s kraftvolle orchestrale

Werkefür Les Visiteurs 2 (Mercury
558055-2), die stark an Michael
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Kamen’s Robin Hooderinnern sowie

die klassischen Stücke von Krishna

Levy für die Biographie der im 17.
Jahrhundert lebenden Malerin
Artemisia (Delabel 844867-2).

Ebenfalls recht klassisch ausgefallen
ist Die Apothekerin (Virgin 845057-2)
von Ludwig Eckmann und Maximilian
Geller und der Soundtrack der TV-
Serie Vater Wider Willen (PolyGram
441965-2) Dagegen entzückt Widows

(BMG 155777-2) aus der Feder von

Peter Wolf mit verträumt-romantische

Klaviermelodien undsinnlichen Sax-

Soli während Nikolaus Glownafür Der

Campus(Virign 845492-2) ein
Zimmer-artiges Hauptthema und eine

weitgehend auf diesem Motiv

basierende Partitur komponiert hat.

Ebenfalls erschienen sind Nicola

Piovani’s Score für den neuen Roberto

Benigni Film La Vita e Bella (Virgin

845418-2) und Alberto Iglesias
melancholische, orchestrale Werke zu

Pedro Almodovar’s neuem Film En

Chair et en Os (BMG 154272-2).

Zusätzlich zu den bereits

besprochenen Ryko/MGM Soundtracks
wurden auchdie folgenden

Soundtracksveröffentlicht, die alle
Dialog und ein CD-ROM-Bonus

enthalten: Across 110" Street (RCD
10706) von J.J. Johnson mit Songs von
Bobby Womack, Lenny (RCD 10707)

von Ralph Burns, Ned Kelly (RCD

10708) von ShelSilverstein, Rancho

Deluxe (RCD 10709) von Jimmy
Buffett, The Great Escape (RCD

10711) von Elmer Bernstein, In the

Heat of the Night/They Call me
Mister Tibbs (RCD 10712) von Quincy

Jones sowie SomeLikeit Hot (RCD

10715) von Adolph Deutsch

[Rezensionen im nächsten FMJ]. Zum

Kauf angeboten wird auch die Musik
zur Fernsehserie Moby Dick von

Christopher Gordon (Varese 5921),

The ReplacementKillers von Harry

Gregson-Williams sowie die

Neueinspielung von Alex North’s Viva
Zapata! durch Maestro Jerry Goldsmith
(Varese 5900). In den Gestellen findet
man auch die Single The Final - The

Captain Future Theme (Kosmo
157160-2) von DJ Phil Fuldner, welche

wohl vor allem die jüngere Generation
ansprechenwird. Auf dem Album zu

Hercules (Polydor 0604432) findet

man sowohl den Score von Disney’s

Goldesel Alan Menkenals auch viele
Songs, die unter anderem von
bekannten Popkünstlern interpretiert

werden. Nach dem gleichen Prinzip

präsentiert sich auch Anastasia,

welches nun ebenfalls in Deutsch
(Atlantic 780815-2) undItalienisch
(Atlantic 780816-2) erhältlich ist. Den

Songs unterlagen auch Gabriel Yared’s
romantischesCity of Angels (Reprise

46867-2), Klaus Doldinger’s bluesiges
Palmetto (RCA663159-2), Mark

Shaiman’s George of the Jungle
(Walt Disney 36056-2), Ry Cooder’s
ländliches Primary Colors (MCA

11775) und GraemeRevell’s
bezauberndes Chinese Box (Metro

Blue 493285-2), welches mit seinem

eurasischen Feeling und

gänsehauterzeugendem Gesangleider
viel zu kurz kommt.

Auch in der Kategorie Song-
Soundtracks sind mehrere Alben

erschienen: Quentin Tarantino
beispielsweise hat für seinen neuen
Streifen Jackie Brown (Maverick

246841-2) Soul, Rap und Country mit
Dialogen gemischt. Welcometo
Sarajevo (EMI 493014-2) dagegen

bietet vorwiegend Rockmusik und auch
bei Scream 2 (Capitol Records
8219112-4) ist dieser Musikstil, ergänzt
durch hitparadenträchtige Rap-Songs,

auf dem Silberling vertreten. The
Wedding Singer (Maverick 246840-2)
wiederum vereint eine wunderbare
Mischung ausälteren Popsongs,die

mich an meine Jugenderinnern. Seufz!

Früher, da waralles viiiel besser....

Mitreissend ist auch Boogie Nights 2

(Capitol Records 493076-2) sofern

man auf den Soundder70ersteht.
Erschienenist ebenfalls eine Doppel-

CD mit Rap-Songs aus undinspiriert

von Gang Related (Virgin 516420).

Coolen Hip Hop gibt's hingegen auf
The Players Club (A&M 540886-2)
und Senseless (GeeStreet 1001362).

Aus dem Hause WarnerBrothers

stammen stimmungsvolle

Countrysongs zu Steven Segal’s Fire

DownBelow (246534-2) und ein
zweites Album (421044-2) mit
eingängigen Pop- und Kuschelsongs.

von Boy-Groups zur Herz-Schmerz

Fernsehserie Prinzessin Fantaghiro.

Universal/MCAschliesslich beglückt

unsin The Apostel (RTD 53058) mit

Gospel und Countrysongs, in The
Jackal (MCA 11688) mit Technorock
von Prodigy, Massive Attack oder

Moby, in HalfBaked (MCA 11723) mit

rockigen und rappigen Töne sowie in

Blues Brothers 2000 (Universal

53116) mit Blues und Soul vom

Feinsten.

In der Kategorie filmmusikverwandte

Werke sind sechs Neuheiten zu
verzeichnen: die vom
erfolgsverwöhnten David Arnold

aufgepeppte James BondTitelsong-
Sammlung Shaken and Stirred

(420738-2), Eric Serra’s Soloalbum
R.X.R.A. (EMI 845595-2), Ryuichi
Sakamoto’s neue Scheibe Discord
(Sony Classical 60121), Klaus

Doldinger und seine Jazzformation
Passport mit der CD Move (WEA

422934-2), ein Greatest Hits von

Saxophonist Kenny G (Arista 218991-

2) sowie Orchestral Works (Sony

Classical 63044-2), eine Einspielung

von Toru Takemitsu Kompositionen
durch das Pacific Symphony Orchestra
Carl St.Clair

 

Der Martin kann gar nicht anders"

Neues über Martin Böttcher
von Gordon Piedesack

 

„Was macht der denneigentlich heute noch? Derlebt doch
sicher längst nur noch von Tantiemen." Der Schauspieler,

der mir gegenüber sitzt, hat in mehreren Filmen und

Fernsehserien mitgewirkt, die von Martin Böttcher vertont
worden sind. Sie haben sich damals am Set kennengelernt

und waren sich auf Anhieb sympathisch. Leider bedingt es
das Geschäft manchmal, daß man sich für längere Zeit aus

den Augenverliert. Und nun stellt es sich heraus, daß der
Schauspieler und ich einen gemeinsamen Bekannten
haben: Martin Böttcher eben. Auf die Frage, was der

Komponist so mache, kann ich mit aktuellen Arbeiten

antworten und füge hinzu, daß man sich kaum einen Martin

Böttcher im Ruhestand vorstellen kann. Und das mit

immerhin siebzig Jahren! Der Schauspieler meint dazu nur:

"Der Martin kann auch gar nicht anders."

Wie bereits im Journal Nr. 9/10 ausführlich dargelegt, ist
Martin Böttcher tatsächlich so ein unruhiger Geist, ständig in
Bewegung und mit vielen neuen Ideen. Das macht es auch

Fortsetzung aufSeite 65
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Aus dem Postsack Leserbriefe

Aus dem Postsack:
Leserbriefe, Standpunkte, Meinungen

 

Und wieder einige Leser-Top Ten. Wer seine Hitliste noch
Kund tun möchte, sollte dies bis zum Erscheinen der

nächsten Ausgabetun. Einsenden an:

Ph. Blumenthal, Rötistrasse 7, CH-4513 Langendorf.

Cyril ©. Grüter, CH-Zürich

1. Out of Africa

2. The Empire Strikes Back

3. The Ghost and the Darkness

4. Gorillas in the Mist

5. Dances with Wolves

6. Legends of the Fall
7. Titanic

8

9
1

(John Barry)

(John Williams)
(Jerry Goldsmith)

(Maurice Jarre)

(John Barry)

(James Horner)

(James Horner)

(John Williams)
(James Horner)

(James Horner)

. Seven Years in Tibet

. The Land Before Time

0. A Far Off Place

7. G.l. Jane (Trevor Jones)

8. Broken Arrow (Hans Zimmer)

9. Black Rain (Hans Zimmer)

10. Deadly Pursuit (JohnScott)

Es ist tatsächlich schwierig die eigenen Top Ten
zusammenzustellen. Die ersten 5 sind klar, aber dahinter

drängensich unzählige Musiken. Interessant wäre auch eine

Hitparade der einzelnen Stücke. Da kämen auch

Soundtracks ins Spiel, die man als Ganzes nicht

ausserordentlich schätzt (bei mir z.B. Come and See the

Paradise, Sleepers, Star Wars, Dragonheart, Air Force

One).

 

 

Florian Wissmann, CH-Schliern

1. Titanic (James Horner)
2. The Last ofthe Mohicans (Jones/Edelman)

3. Cutthroat Island (John Debney)

4. Braveheart (James Horner)

5. Backdraft (Hans Zimmer)

6. Free Willy (Basil Poledouris)

7. Le Grand Bleu (Eric Serra)

8. Stargate (David Arnold)
9. The Rock (Zimmer, Glennie-Smith,Greg.-Williams)

10. Mars Attacks! (Danny Elfman)

 

Andreas Burri, CH-Welschenrohr

. Apollo 13

. Lionheart

. Raiders of the Lost Ark

. The Magnificent Seven

. The Cowboys

. The Blue Max

. Titanic

. The Great Escape

. Jurassic Park

10 Dances with Wolves

(James Horner)

(Jerry Goldsmith)

(John Williams)
(Elmer Bernstein)

(John Williams)

(Jerry Goldsmith)

(James Horner)

(Elmer Bernstein)

(John Williams)
(John Barry)

o
o
N
D
O
T
R
O
M
—

Übrigens möchte ich allen aktiven Mitarbeitern des Film
Music Journals mein Lob aussprechen. Dieses Heft ist

wirklich eine Augenweide. Mit diesen Worten möchte ich
Euch gratulieren und zugleich ermunterntrotz der ständigen
Kritiken von Lesern gegen James Horner oder Jerry
Goldsmith auf dem gleichen hohen Niveau
weiterzuschreiben.
Gratulation!

 

Reto Juchli, CH-Baden

 

(Trevor Jones-nurer!!)

(Hans Zimmer)

(Jerry Goldsmith)
(James Horner)

(Jerry Goldsmith)

(James Horner)

1. Last ofthe Mohicans

2. Crimson Tide

3. First Blood

4. Braveheart

5. First Blood: Part II

6. Clear and Present Danger

Ronald Kuss, D-Herzfelde

 

Der Meinung von Walter Koppl aus Heft 12 („Aus dem

Postsack“) kann ich überhaupt nicht zustimmen. Dass CDs

von Jerry Goldsmith und James Homerim allgemeinen sehr
gut bewertet werden,liegt schlicht und einfach daran, daß
sie überwiegend auch sehr gut sind.
Ich gehe einmal davon aus, daß Walter nicht unbedingt zu
den Fans dieser überaus guten und „siehe Titanic" auch

erfolgreichen Komponistenist.

Aufgrund seines Briefes habe ich mir nochmals die
Goldsmith und Homer Rezis vorgenommenund festgestellt,
daß neben all dem „berechtigten" Lob und der Euphorie

durchaus auch „ebenfalls berechtigte" kritische
Anmerkungen und Betrachtungen in den Rezensionen
enthalten sind.

Und dann sollte man mit dem Begriff „Kritische

Fachzeitschrift" vorsichtig umgehen. Es ist doch, wie

Philippe schon bemerkte, keine Zeitschrift, die von Kritikern

und Journalisten gemacht wird, die damit ihre Brötchen

verdienen. Sondern eher ein Fanmagazin, in dem sich

Filmmusikfreunde zu Wort melden.
In den Rezensionen spiegeln sich die Freude über neue

Werkeihrer favorisierten Komponisten und manchmal auch

Enttäuschung über nicht so gute oder gar mißlungene
Scores wieder. Für den Leserist das allemal interessant und
unterhaltsam. Es gibt auch Anregungen zum Kauf der einen

oder anderen CD. Und überhauptsollte man das auch nicht

alles so verbissen sehen und jedes Wort auf die Goldwaage
legen. Denn die Beurteilung von Score CDs Ist doch eine
sehr subjektive Sache, jeder hat seine individuelle Sicht in
Sachen Musik. Was der eine geradezu genial findet, ist für

einen anderen mäßig und für einen Dritten gar furchterlich.

Ich persönlich neige zu der Ansicht, daß es keine schlechte

Musik gibt, sondern nur welche, die mir geflällt und solche,
die mir nicht gefällt.
Ich kann nur sagen macht weiter so. Und um mit Philippes

Worten zu schließen „spass soll es machen"; das macht es -
ich freue mich auf die nächste Ausgabe.

Herzlichen Dank. Ich teile Ronalds Ansicht, dass es an und

für sich keine schlechte Musik gibt und ich ziehe nach wie

vor meinen Hut vor allen Komponisten, mögen sie nun
Zimmer, Horner, Herrmann, Goldsmith oder Morricone

heissen.

Rezensionen sollten zwei wichtige Teile beinhalten:

Information (was, wieviel und wie) sowie eine „möglichst“
begründete Kritik (positiv oder negativ).
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| Shirley Walker Girl Power!

Girl Power!

UNIZUTRSTALZGE
von Philippe Blumenthal

 

Nur wenigen Frauen ist es bisher gelungen in die

Männerdominanz Filmmusik einzubrechen. Sicher, Rachel
Portman hat mit ihrem letztjährigen Oscargewinn für Furore

gesorgt und mit Anne Dudley, Debbie Wiseman und Shirley

Walker ist der Frauenanteil im Business so hoch wie noch
nie. Doch keine der eben erwähnten Damen konnte mich
musikalisch mehr entzücken als Shirley Walker, die von

Zeichentrickscores (Batman) über harte Actionreisser
(Turbulence) und kriegerischen Science Fiction-Serien

(Space: Above and Beyond) bis hin zu banalen TV-Mini
Series (Asteroids) in fast jedem Genre tätig war. Walker
treibt - und hierbei ist sie zweifellos die einzige weibliche

Komponisten weit und breit - scheinbar besonders gerne in

der harten Machowelt des Actionkinos ihr klangliches

Unwesen. Nicht nur deshalb war es mir eine Ehre mit ihr ein
interessantes Gespräch führen zu können.

etwas über Deinen? Shirley, bitte erzähle uns
musikalischen Werdegang.

Shirley Walker: Ich begann meine professionelle Karriere als
Pianistin bei der San Francisco Symphony, während ich

noch in der High School war. Mein eigentlicher Durchbruch
schaffte ich als Synthetisist bei Apocalypse Now von
Francis Ford Coppola und als Co-Komponist bei Coppolas

 

Black Stallion, das war im selben Jahr, 1979. Seit dieser

Zeit kamen einige Auszeichnungen hinzu, wie etwa eine
CableACE Nomination für den Blair Brown film Majority
Rule und eine Prime Time Emmy Nomination für ihre Musik

zu Space: Above and Beyond, sowie weitere Emmy

Nominationen als musikalischer Leiter der Batman-
Zeichentrickserie.

Mein eigentlicher Durchbruch in der Industrie schaffte ich
aber 1995 mit Escape from L.A., dessen Score ich

zusammen mit John Carpenter, dem Regisseur schrieb.
Ausserdem arbeitete ich an der Mini Series Asteroids, die
bei NBC die höshsten Einschaltquoten der Saison

eingebracht hat. Gerade bin ich dabei die Zeichentrickserie
Spawnzu vertonen, die erste Zeichentrickserie von HBO.

? Blue Moon war Dein erstes Engagement, wie kam es
dazu?

SW: Das war ein unabhängig produzierter Film von einem
Filmemacher, dessen Name mir gerade entfallen ist.

Vielleicht wird er dieses Interview irgendwo im Internet
aufschnappen und mich für meine Vergesslichkeit zur

Rechenschaft ziehen! Irgendwie hat er von meiner Arbeit
Wind bekommen und fragte mich, ob ich das Projekt
übernehmenwürde. Sein Film gefiel mir gut genug, dass ich
zustimmte. Blue Moon hatte nur wenig Musik, spärlich
eingesetzt.

? Es ist bemerkenswert, dass zu Beginn Deiner Karriere so

viele Co-Composed by Credits auftauchen. Wie Du
erwähntest Black Stallion oder White Fang und einige
andere. Wie ist das zu verstehen? War es desöfteren eine
Zeitfrage? Was war der Auslöser zu dieser Art der Arbeit?

SW: Die Zusammenarbeit bei Apocalypse Now zwischen

Carmine Coppola und mir war sehr angenehm. Ich

überabeitete einige von Coppolas Notensketches unter der
Leitung seines Sohnes Francis. (Francis und Carmine sind
in den Credits als Komponisten aufgeführt). Ausserdem

leitete ich von Carmines Musik einen speziellen Pianotrack

ab, der als Anleitung für die Synthesizer-Spieler zum Film
synchronisiert wurde.
Die Musiken zu Black Stallion und Apocalypse Now
überlagerten sich in diesem Jahr. Carroll Ballards erste
Wahl des Komponisten funktionierte nicht so, wie er sich

das vorstellte, deswegen kam Carmine Coppola hinzu.

Carroll akzeptierte diese Lösung, wenn ich, wie Francis es

bei Apocalypse Now geradezu überschwenglich tat,

musikalisches Material zum Film improvisieren konnte.

Dertalentierte Synthetisist und Erfinder des Electronic Valve

Instrumentes (ein über einen Synthesizer angesteuertes

Blasinstrument), Nyle Steiner, war bei diesen

Improvisationen mein Partner. Carroll wollte, dass Carmine

diese Improvisationen auchin den Film übernehmensollte.

Nachdem Carmines Score in Los Angeles aufgenommen
wurde, kam Carroll zu mir und bat mich fast die gesamte
Musik der Inselsequenz neu zu orchestrieren. Einige Stücke

wurden mit Improvisationen, zu denen mehr Musiker
herangezogen wurden, ersetzt. Andere wiederum von 65 auf
8 Musiker umorchestriert. Ausserdem erlaubte man mir die
Stücke zu schreiben, die die Szenen, in der der Junge das
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Shirley Walker

Pferd reitet und in der beide schlussendlich von der Insel

gerettet werden, allerdings unter dem Vorbehalt Carmines

Black Stallion Theme beizubehalten. Zurecht, denn esist ein

herrliches Thema.

Für White Fang komponierte ich nur ein 3 minütiges Stück:

The Bear oder irgendsowas. Ich warTeil eines Teams unter

Hans Zimmers Leitung, das die komplette Filmmusik

ersetzen sollte, zwei Wochen bevor der Film in den Kinos

starten sollte. Hans stellte ein Team zusammen,das einen

70-Minuten Orchesterscore mit Synthie- Einschlägen in zehn
Tagen bewerkstelligen konnte, nur damit (der Regisseur)
Randal Kleiser einlenkte und Basil Poledouris’ Arbeit

verteidigte. Einer der Disney-Leute sagte später, dass
Disney "...Randals Leidenschaft für Basils Score
unterschätzt hätte...".

? 1992 gab John Carpenter Dir die Möglichkeit bei einem

grossen Film als Komponist tätig zu sein: Memoirs of an

Invisible Man. Wie kam es dazu?

SW: John [Carpenter] wollte eigentlich Jack Nitzsche als

Komponisten. Als es aber mit Jack nicht so richtig hinhauen

wollte, durfte ich mich daran versuchen. Ich dirigierte für

Angelo Badalamenti Xmas Vacation und lernte Chevy

Chase kennen,der nichtkreditierter Produzent von Memoirs

war und somit Einfluss auf den Produktionsablauf ausüben
konnte. Ausserdem unterstützten mich Gary LeMel von
Warner Bros. und DanCarlin, der musikalische Berater des

Filmes.

Chevy wollte einen grossen orchestralen Score, anders als
John, der aber bereit war mit dieser Idee zu arbeiten. Das

wichtigste Element der Musik war, die spannenden,

gefährlich wirkenden Szenen zu untermalen. Die
komödiantischen Elemente sollten Chevy Chase alleine
gehören. Ich habe ausserdem das Gefühl das meine Musik

die Liebesbeziehung zwischen Daryl Hannah und Chevy

unterstützt hat.

? Und vor nicht allzu langer Zeit arbeitetest Du ja wieder mit

John Carpenter zusammen (Escapefrom L.A.)...

SW: Ich habe es genossen mit John an zwei völlig

unterschiedlichen Projekten zu arbeiten. Er ist ein echter
Gentleman und da er ja selber Musik schreibt, bringt er
meiner Arbeit an seinen Filmen viel Anerkennung entgegen.

Für Escape from Los Angeles komponierte John

verschiedene Szenen mit einer Art Synthesizer Anleitung,
die ich dann überarbeitet und mit verschiedenen
elektronischen Klängen ausgeschmückt habe. Natürlich

konnte ich auch eigene Synthie-Cues einbringen. John
wusste, dass die grosse Schlussszene unbedingt mit

Orchester untermalt werden sollte, da die Toneffekte
dermassen überdimensional waren. Ausserdem kreierte

John das Snake Plisken Theme, welches mit mit Gitarren

und Mundharmonika angereichert wurde.

? Deine Arbeiten an Space: Above and Beyond wurden

vielerorts äusserst positiv aufgenommen. Kannst Du uns

etwas über Deine Beteiligung an dieser inzwischen leider

aufgegebenenSerie erzählen?

SW: Ich hatte das grosse Glück mit Glen Morgan und Jim
Wong,die in der Fernsehwelt vor allem für The X-Files und

Millenium bekannt sind, zusammenarbeiten zu können.Sie

bestanden darauf für Space akustische, emotionale Musik

einsetzen zu wollen. Space: Above and Beyondist eine
futuristische Kriegsserie.

? Denkst Du wir werden uns davon je eine CD zu Gemüte

führen können?

Girl Power!

SW: Ich habe gehofft, dass es ein Album zum 90minütigen

Pilotfilm geben würde. Zu dieser Zeit gab es verschiedene
kleinere Labels, die daran interessiert gewesen wären, doch

FOX TV warnicht gewillt die Rechte freizugeben.

 

ORIGINAL,MOTION PIC

Memoirs
sible Man0a

? Eine Schande!

Wie denkst Du eigentlich über Filmmusik-Rezensionen? Die

gute alte „kann ich eine CD rezensieren ohne en Film

gesehen zu haben?“ Frage.

Sn3iss

SW: Welch ein unmögliches Gesprächsthema! Ich strebe

danach Filmmusik zu komponieren, die als Musik absolut ihr

eigenes Leben hat ohne daran viel herumschneiden zu

müssen. Natürlich kann man diese Vorgabe nicht bei allen

Filmprojekten verwirklichen, das ist sehr vom einzelnen Film
abhängig. Die Möglichkeit zu arbeiten hängt heutzutage

desöfteren davon ab, ob deine Musik als „temp score"

verwendet wird. Daraus resultiert, dass von einigen

Komponisten CDs existieren, die als reine Programmusik
nicht funktionieren.

? Kommen wir doch zu einem weiteren delikaten Thema:

Danny Elfman wurde in der Vergangenheit von gewissen

Leuten kritisiert. Einige davon meinten zu wissen, dass

Shirley Walker der eigentliche Komponist von Batmansei.

Nach seinen Kompositionen zu Mission: Impossible und
Dead Presidents stehen die selben Leute hinter ihm und

hievenihn gen Himmel. Wie denkst Du darüber?

SW: Diese Gerüchte bezüglich dessen, ich hätte Batman
geschrieben, wasvöllig absurd ist, haben weder Danny noch

mir besonders gedient. Ich bin froh, dass die Zeit dies alles

geheilt hat.

? Leider konnten wir hier bisher (September '97) Asteroids

noch nicht sehen. Erzähl uns doch bitte ein wenig über den

Film und die Musik.

SW: Ich weiss nicht, ob Asteroids im TV zu sehen sein wird

oder direkt auf Video erscheint. [Wie sich herausstellte,

hatte sich tatsächlich RTL die Rechte gekauft] Es ist ein

Katastrophenfilm, den die Filmemacher als „Science Fact“
titulierten. Ihre Absicht war zu zeigen, dass die Menschheit
zusammenhalten und -arbeiten würde, wenn die Erde vor

der Auslöschung steht. Die Musik ist rein elektronisch. Ich

nenne sowas einen „Ersatz“-Score, da er mit Hilfe von
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Synthesizern ein Orchester imitieren sollte. Sicher nicht
mein bevorzugter Stil, abgesehen davon aber zweifellos

eine Richtung, die gerade im Low Budget-Bereich vermehrt
zum Einsatz kommenwird.

? Wasgibt es demnächst von Shirley Walker zu hören?

SW: Da wäre die 30minütige Zeichentrickserie Spawn, zwei
Fernsehfilme für Disney's „Sunday Night Movie Series“ und
die Fortsetzung der Batman-Zeichentrickreihe.

? Bevor die Zeit schon wieder um ist, möchte ich Dir noch

drei Möglichkeiten zur Auswahl geben, wovon Du, wenn Du

könntest, eine auswählen darfst: einen Oscar für die „beste

Girl Power!

Musik“ gewinnen, für einen Steven Spielberg Film die Musik

schreiben oder eine grosse Sinfonie komponieren?

SW: Ich denke ich würde eher der letzten Möglichkeit
frönen. Ich wurde schon in Richtung einer Oper angefragt,

die sich mit einem wiederverwendungsrechtlichen Charakter

auseinandersetzt, der sich anstehenden Rechtsproblemen

ausgesetzt sieht. (Es konnte nie geklärt werden, ob es sich

darum um tödlichen Ernst oder bitteren Humor handeln

würde... phb)

? Danke, Shirley, für das interessante Gespräch und viel

Erfolg weiterhin.

 

Ist das Fagolt echt?
von TrevorJ. Roling

 

Elektronische Musik war im Film, zumindest im Spielfilm,

lange verpönt. Heute verfügen aber immer weniger
Produzenten über die ganz grossen Budgets, die auch für
Kompositionen keine Grenzen kennen. Im "nitty gritty"
Filmalltag weht da schon länger eine steifere Brise punkto
Finanzen. Inzwischen ist das Klischee, dass elektronische
Musik lediglich die muhenden Moogs und heulenden
Heimorgeln umfasst- gottseidank - überholt.

Natürlich ist es aufregend, wieder mal das grosse Orchester
mit Chor zu dirigieren, sofern die Akustik stimmt, die Musiker

keine Vertragszeiten überlaufen, die Solisten gut disponiert
sind, die Umgebungsgeräusche nicht aufs Band kommen
und der Cellist nicht wieder im Hall mit dem Bogen am

Notenständer anstösst (das nächste Mal, schwöre ich,

erwürge ich ihn) - Mann diese "Variablen"! Andererseits
verlangen heute viele Budgets - insbesondere im Nicht-
Spielfilm-Segment - die elektronische Lösung: MIDI-Musik

mussher.

Modem-Port 7, Bank 4, Sound 198:

das Fagott

Hier herrscht eine andere Welt. Sie ist nicht im Takt,

sondern quantisiert. Sie verwendetkeineritardandi, sondern

Zahlenwerte in der Event List. Betritt man heute einen

Hardware-Laden (es geht selten um eigentliche

Instrumente), so wird um Wellenformen, Algorithmen,

Decay-Kurven und Controllerbefehle diskutiert. Manchmal

fnde ich das faszinierend, manchmal regelrecht
beängstigend. Denn, hier laufen wir mitunter Gefahr, das

echte Musizieren zu verlernen. Wir machen, was die

Maschinen können und suchen andere, manchmal weniger
kreative Lösungen für das, was sie uns verweigern, oder

vielmehr was wir ihnen nicht entlocken können. Die Kunst

besteht also darin, aus eben dieser "gerechneten" Musik

etwas Lebendiges zu machen. Eine durchaus kreative

Anforderung.

The best ofboth worlds

Nun, es gilt, beide Welten, die Live-Umgebung und das
virtuelle Musizieren, zu verstehen und entsprechend

einzusetzen. Denn, so anstrengend die Live-Performance

oder Echtaufnahme sein kann, sie lässt Musik richtig

entstehen. Hier lebt die Dynamik mit all ihren Variablen.
Aber auch mit all ihren Beschränkungen (siehe eingangs

erwähnte Kostproben). MIDI ist dagegen Musik aus der

Tube? Keineswegs! Die heute digitalisierten Klänge sind
mittlerweile äusserst vielfältig und wirklichkeitsnah. Die

Fagotte tönen heute auf den Profigeräten nicht mehr wie das

Liebesspiel der gemeinen Kröte, sondern wie Fagotte - also

gut- fast.

Bild befiehlt, Musik folgt

Zudem erlauben die heutigen Computerprogramme einen

derart präzisen Umgang mit Akzenten und Entwicklungen im
Verhältnis zum Bild, dass diese elektronische Wissenschaft

sogar wesentlich mehr Möglichkeiten eröffnen kann als

manches in seiner Natur starres Orchestergebilde. Das

bedeutet, dass es möglich wird, die Musik nach dem

Bildschnitt und nicht den Schnitt nach der musikalischen

Entwicklung zu bestimmen. Wie die Erfahrung zeigt, ist das

für viele Produzenten ein neuer erheblicher Freiraum, denn

diese denken vornehmlich in Bildern. Diese Beweglichkeit
wiederum gibt es nur mit MIDI. Versuchen Sie mal, ohne

MIDI nach der Echtaufnahme mit grosser Besetzung ein

Lächeln auf den Lippen zu lassen, wenn Ihr Kunde meint

„siisch alles perfäkt, mir müends nu no um acht Sekunde

länger mache...!" (Alles perfekt. Nur sollte es noch acht

Sekunden länger sein! Übersetzt aus dem

Schweizerdeutsch von phb...)

 

 

Trevor J. Roling ist Filmmusik-Komponist und Musiker.

Zugleich betätigt er sich in seiner Muttersprache als

englischer Filmsprecher und schreibt Texte. Er leitet zwei
Chöre mit Erwachsenen sowie einen grossen Kinderchor

und gibt rund 40 Konzerte im Jahr. Er wohnt mit Familie und

"two sheepdogs" in Sulz bei Winterthur und spielt nicht

Fagott.   
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| Filmmusikkonzert Lalo Schifrin |

Die berühmtesten Filmmusiken der Welt
Eine Filmmusik-Gala von Lalo Schifrin &

dem Münchener Rundfunkorchester

von Franz Dorsch

 

Ein ganz besonderer Höhepunktfür

Liebhaberder Filmmusik fand am

27.09.97 in Stuttgart statt. Keine

Geringererals der hochgeschätzte
Maestro Lalo Schifrin zusammen mit

dem Münchener Rundfunkorchester

gabensich die Ehre.

Das Konzert fand in der Liederhalle

und dort wiederum im „Hegel-Saal”

statt, wobei erwähnt werden muß, daß

Saal eine größere Kapazität
aufnehmenkonnteals der eigentlich

vergesehene Beethovensaal.
Wie dem auchsei. Wir machten uns

jedenfalls erstmal auf die Suche nach

unseren Plätzen. Als wir diese endlich

gefunden hatten, mußten wir

feststellen, daß sie schon besetzt

waren. Ein kurzer prüfenderBlick auf

die Eintrittskarten offenbarte des

Rätsels Lösung. Unsere Karten waren
auf den 

 
ursprünglich, wie auf meiner

Eintrittskarte auch angegeben, der

Beethoven- saal dafür vorgesehen war.
Aberausirgendwelchen

organisatorischen Gründen mußte das

Konzert kurzfristig in einen anderen

Saal verlegt werden. Leider wurde es

versäumt, diesbe- züglich

Hinweisschilder an den verschiedenen

Eingängen anzubringen.
Nach kurzem „Umherirren” war auch

diese Hürde geschafft und wir standen

vor dem richtigen Saal. Anfangs
wunderte ich mich über die wenigen

anwesenden Besucher. Denn bis zum
eigentlichen Konzertbeginnsollten es
nur noch ca. 15 Minutensein.

Vielleicht, so vermutete ich kurzerhand,

lag das einfach daran, daß der Hegel-

Beethovensaal

ausgestellt und

die Karten der

anderen Gäste auf
den Hegel-Saal.

Na prima. Jetzt

hieß es erstmal,

Ruhe bewahren.

Mittlerweile war es

19:55 Uhr

geworden. Ganz

gelassen

schauten wir uns

um. Der große,

mit ca. 1000 -

1500 Sitzplätzen
ausgestattete

Saal, war zu

diesem Zeitpunkt
mit ca.100

Besucherngefüllt.
Kurzerhand

entschlossen wir

uns, ein paar

| Reihen weiter

vorn, Platz zu

nehmen. Zu

| unserem Glück

erhob sonst

niemand

Anspruch auf

diese Sitze und wir konnten getrost

dem Beginn des Konzertes

entgegensehen.

20:00 Uhr: Aus dem Foyer erklangen

mehrere aufeinanderfolgende

Gongschläge,die unmissverständlich

den Beginn des Ereignisses

ankündigten.

Raschfüllte sich nun der Konzertsaal

mit den restlichen anwesenden

Filmmusikliebhabern. Gleich darauf

betraten die ersten Musiker die Bühne

und wurdensogleich mit Beifall

begrüßt. Nachdem alle Musiker ihre

Plätze eingenommenhatten, folgte

ihnenjetzt Lalo Schifrin.
Er plazierte sich auf dem
bereitgestellten Podium, ergriff den dort

 

liegenden Dirigentenstab und eröffnete
das Konzert, welches für mich zum
großRartigsten Erlebnis meiner
bisherigen Konzertbesuche werden
sollte.

Als Eröffnungstitel spielte er ein Stück
aus eigener Feder: Salute to the

Statue of Liberty (Hollywood

Marches). Dieser Titel war mir bis dato

zwar unbekannt, konnte mich aber auf

Anhieb begeistern und war ein wirklich

passenderEinstieg in diese „Filmusik-

Gala”.

Anschließendergriff Lalo Schifrin das
Wort und begrüßte die anwesenden
Gäste aufs herzlichste. Zu meinem
Bedauern war für mich nicht immer
alles verständlich. Das lag zum einen

daran, daß meine Englischkenntnisse

nicht die allerbesten sind und zum
anderen, daß der gebürtige Argentinier
einen starken Akzentin seiner
Aussprache erkennenließ. Trotzdem

reichte es in den meisten Fällen aus,
um deneigentlichen Sinn seiner

Anmerkungenzu verstehen.

Als nächstes kündigte Lalo Schifrin den

Titel Theme from The Cincinnati Kid
(Schifrin), aus dem gleichnamigen Film
an, welcher von dem Münchener

Rundfunkorchester auf hervorragende

Weise dargeboten und deshalb vom
Publikum auch mit entsprechendem
Applaus belohnt wurde.

Aus dem Film Rollercoasterfolgte die

Einspielung desTitels Amusement
Park Theme(Schifrin). Wiederum eine

mir noch nicht bekannte Filmmusik,

welche mich abertrotzdem sehr

angesprochenhat.

Als weiteren Höhepunktsagte Lalo
Schifrin das allseits bekannte James

Bond Theme(Barry) an. Die plötzlich

einsetzende Unruhe im Saal machte

die Vorfreude auf dieses Thema und

den enormen Bekanntheitsgrad dieses

Titels mehr als deutlich. Auch mir lief,

nach den ersten gespielten Tönen, ein
Schauer über den Rücken. Es war

unheimlich interessant diesem Stück

zu lauschen und dabeiden einzelnen

Musikern beiihrer „Arbeit” zusehen zu

können.

Mit tosendem Applaus, der kaum

enden wollte, bedankte sich das

Publikum bei den Akteuren auf der

Bühne.
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Aber auch dernächste, etwas ruhigere

Titel, begeisterte sofort alle

Anwesenden. Der Klassiker Moon

River aus den Film Breakfast at

Tiffany’s (Mancini) wurde so traumhaft

vom Münchener Rundfunkorchester

wiedergegeben, daß manalles um sich
herum vergessen konnte.

Aus dem Film Bullit erklang nun das
Stück Theme from Bullit (Schifrin), in

dessem An- schluß das harmonische
Over the Rainbow aus dem Score zu
Wizard of Oz (Arlen) folgte.

Die professionelle Darbietung
begeisterte wiederum die gesamte
Zuhörerschar, was sich letztendlich

auch am lautstarken Beifall
wiederspiegelte.

Mit witzigen Anekdoten aus seiner

bisherigen Laufbahnals

Filmmusikkomponistleitete Lalo

Schifrin gekonnt zu dem, aus eigener

Feder stammendenTitel Symphonic
Sketches aus dem Film Cool Hand
Luke über.

Ein weiteres Erlebnis wurdefür mich

auch dernächste Titel. Ein Akkordeon

verbreitete eine wundervolle

Athmosphäre, welche die Zuhörer

schlagartige in französische Gefilde

versetzte. Das Orchester harmonierte

bei dem Titel Theme from Moulin

Rouge aus dem Film Moulin Rouge
(Auric) auf hervorragende Weise. Die

Spielfreude der Musiker wurdehier, so

finde ich, ganz besondersdeutlich.

Als Abschluß der ersten Konzerthälfte

kündigte Lalo Schifrin ein von ihm
eigens arrangiertes „Western-Medley“

an. Dieses Medley sollte aus den
weltberühmten Themen zu den Filmen

High Noon (Tiomkin), The

Magnificient Seven (Bernstein) und

The Good, the Bad and the Ugly

(Morricone) bestehen. Dieses

Arrangement in Worte zu fassen, fällt
mir noch heute schwer. Das Orchester
und allen voran Lalo Schifrin liefen bei

diesem Medley zu wahrer Höchstform

auf - einfach genial. Mit tosendem

Applaus wurden die „Akteure”, zu

diesem Zeitpunkt verständlicherweise

nur sehr ungern,in die Pause

verabschiedet.

Nach 20-minütiger Pause nahmendie
ersten Musiker wiederihre Plätze ein

und ich war äußerst gespannt, welche

„Highlights” noch auf mich zukommen

würden.

Lalo Schifrin eröffnete den zweiten

Konzertteil mit dem traumhaften Titel

Tara's Theme aus dem Film Gone

with the Wind (Steiner). Ich hätte mir

kaum einen passenderen Anfang

wünschen können. Eine wirklich

schöne und vorallem gelungene

Einspielung.

Nacheinigen netten, wie witzigen,

Anmerkungen zu dem nächsten
Programmpunkt, ließ der Maestro das

Stück As time goes by aus dem
Soundtrack zu Casablanca (Hupheld),
von ihm neuarrangiert, folgen.

Sämtliche Zuhörer waren begeistert
undließenihrer Freude freien Lauf.

Durch diese groß- artige Resonanz,

von seiten des Publikums, wurden die

Künstler auf der Bühne immerwieder

zu solchen exzellenten Leistungen
angespornt.

Sofiel es dem Dirigenten im Anschluß

auch nicht weiter schwer den nächsten

„Höhepunkt” anzusagen. Dabei hob
Lalo Schifrin erneut die

herausragenden kompositorischen

Arbeiten seiner „Kollegen” hervor und

betitelte das nun folgende Stückals

Movie Classics Suite.

Diese Bezeichnung war wahrlich

zutreffend. Vier Klassiker der

Filmgeschichte wurden hervorragend

von Schifrin zu dieser „Suite”

arrangiert. Diese bestand aus den

Themenzu den Filmen Lawrence of

Arabia (Jarre), The Third Man (Karas),

Dr. Zhivago (Jarre) und Zorba, the

Greek (Theodorakis).

Mit endlosem Beifall bedankte sich

danach das Publikum bei dem

Dirigenten und seinem Orchesterfür
diese Darbietung.

Als nächstenTitel spielte Schifrin

wieder eine Eigenkomposition. Aus
dem Score zu The Fox erklang das

Theme from The Fox. Eine gewohnt

gute Einspielung eines Themas,
welches ich abermals vorher noch nicht
kannte.

„The Ride of the Valkyries” aus dem

Streifen Apocalypse Now (Wagner),

welcher mit Sicherheit auch jedem

Cineastenein Begriff ist, läutete die
letzten Rundeneines wunderschönen

Abendsein. Eine großartige
Vorstellung des Orchesters unter der

harmonischen Leitung von Lalo

Schifrin.

Nunfolgte das wohl bekannteste und,
meiner Meinung nach, auch dasbeste
Stück aus der „Filmmusikwerkstatt” des

Lalo Schifrin: Mission: Impossible.

Dieses Thema dürfte auch deshalb
noch jedem in den Ohrenliegen, weil
erst vor kurzem die Neuverfilmung mit
Tom Cruise in den Kinoslief und dieser
Titel von unzähligen Musiker gecovert

wurde.
Auf jeden Fall wurde dem Publikum

eine erstklassige musikalische

Einspielung dieses Klassi- kers
geboten.

Lalo Schifrin

Dasoffiziell letzte Musikstück an

diesem Abend, wurde vom Dirigenten

erneut als Medley angekündigt -

genauer gesagt- als „Space Medley”.
Dieses bestand zum einen aus dem

Stück „Also sprach Zarathustra” aus

dem Score 2001 - A Space Odyssey

(R. Strauss) und zum anderen aus dem

Main Theme des Filmes Star Wars

(Williams).

Es wareinfach unbeschreiblich wie

diese Musiken, „live” gespielt, auf mich

gewirkt haben. Ich warzutiefst

beeindruckt von dieser Vorstellung.
Auch die allgemeine Begeisterung im

Saal kannte für diesen
Zusammenschnitt keine Grenzen. Als
logische Folgerung wurdendie

Künstler auf der Bühne mit
minutenlangen Beifalls- bekundungen
sowie mit stehenden Ovationen geehrt.

Und nachdem die lautstarken

Forderungen nacheiner (oder

mehreren) Zugabe(n) nicht enden

wollten, waren die Musiker und vor

allem Lalo Schifrin gerne bereit, den

anwesenden „Fans” diesen Wunsch zu

erfüllen.

Im Rahmendieser Zugabe wurden

zwei Musikstücke zum Besten

gegeben, wobeiich mit dem größten

Bedauern gestehen muß, daß ich den
Titel der ersten Zugabe nicht erkannt

habe undleider auch nicht mehrin

Erfahrung bringen konnte. Sorry.

Als krönenden Abschluß und als

gebührendesFinale für diesen

wundervollen Abend ertönte dann

nochmals der Titel Mission:

Impossible in einer etwas längeren

Version. Diese wurde etwas

bombastischerals üblich dargeboten
und endete schließlich mit einem

fantastischen Schlagzeugsolo, welches

alles von dem professionellen

„Drummer” abverlangte. Ein wahrhaft

gut inszeniertes Endefür dieses
„Filmmusik-Spektakel”.

Abschließend möchte ich noch

anmerken, daß dieser Abend für mich

unvergessenbleiben wird. Es war mein

erstes Filmmusikkonzert, welches ich

„live” miterleben durfte, aber mit

Sicherheit nicht dasletzte. Esist

einfach wunderbar gewesen,all die

bekannten Filmmusiken,die ich sonst

"nur" von CD geniessen kann, in einer

solch tollen Athmosphäre zu erleben -

und ich möchte es allen ans Herz

legen, jede Gelegenheit zu nutzen, die

sich bietet, um ein solches Konzert

mitzuerleben.

|
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URLAZTEERL
Die 8Oer und 90er (Teil 3)

von Philippe Blumenthal

 

Und weiter geht es mit der unendlich scheinenden Serie der

„aussergewöhnlichsten“ Actionscore derletzten 18 Jahre.

Keine Angst, alsbald gehen einem die wirklich tollen
Musiken des Genres aus und ich werde mein Versprechen,

nur Alben vorzustellen, die auch für den Normalsterblichen

nach wie vor zu kaufen sind, brechen und einige Scores

dieses Genresvorstellen, die seit geraumerZeit zu teilweise

horenden Preisen gehandelt werden. Der Vollständigkeit

halber und weil es mich reizt, endlich wieder die guten alten

Runaway-Zeiten aufleben zu lassen. Doch zunächst, ein
dreifaches Knall-Bumm für die folgenden Filmmusiken:

BAD GIRLS(Fox 72445-11084-2)
Composed and Conducted by Jerry Goldsmith

Selten fängt ein traditioneller
| Actionscore mit einem

sentimental verträumten

Titelstück an, wie es auf dem

Album zu Bad Girls zu hören

ist. Richtig, Bad Girls ist

bestimmt keine der nach

bekanntem Strickmuster

verfahrenden Aktionsmusiken

| und ebenfalls richtig, Bad
| Girls ist ein Western - mit

einer Vielzahl an Elementen,

die unserem hier zu Grundeliegenden Thema aber

durchaus gerecht werden. Auch die Musik verläuft in diese

Richtung. Das inzwischen prominente Hauptthemaist ein

herrlicher Ohrwurm mit gewitztem Wild West-Touch,die

Suspensepassagen wie sie in Bank Job zu hörensind,

gehören zu Goldsmith‘ besten des Genres. Ähnlich

raffinierte Stellen sind in UnderFire, ohnehin ein

Meisterwerk des Komponisten, zu hören. Kennt man

Goldsmith' frühere Westernmusiken, so wird manbeiJail

Break vergnügt aufhorchen undden verspielt arrangierten

Klängen von Woodblocks, Triangel, Harfe und Holzbläsern

lauschen.

Bad Girls ist sicher kein Action-Hardliner, enthält aber

durchaus Stücke, die den an härtere Partituren gewohnten

Liebhaber absolut zu verzücken vermögen.

 

ROBOCOP (Varese VSD-47298)
Composed by Basil Poledouris

a

EC
Robocop,eine düstere

Zukunftsvision einer von

Grosskonzernen und

Kriminalität beherrschten

Welt, in der sogar die Polizei

privatisiert wurde, stellt nach

1 Flesh & Blood die zweite

Zusammenarbeit zwischen

Paul Verhoeven undBasil

Poledouris dar. Mit der

Mischung aus

Superheldentum,

persönlichem Drama und Action schuff Verhoeven eine

interessante Ausgangslage für den Komponisten. Das

Robocop-Themaist erstmals voll enfaltet in Rock Shop zu

hören, eine stolze von Hörnern und Posaunen getragene

  

Fanfare für den Helden. Robocopist auch musikalisch eher

weniger nach dem bekannten shoot'em up-Prinzip gestaltet

und fokusiert sich geschickt auf die Tragödie des Roboters

mit menschlichem Erinnerungsvermögen. Das macht den
Score zu einem der interessantesten und ausgewogensten
Actionscores überhaupt.

Spannungsmomente werden voneiner bedrückenden
Schwere umgeben, öfters unterstützt durch rhythmisch

angeordnete Synthesizerklänge. Reine Actionpassagen

bleiben eher rar und werden zumeist von einem kurzen
pulsierenden Motiv eingeläutet, dass auf die Anwesenheit

des chromblitzenden Supercopshinweist. Van Chase oder
Showdown bilden die Ausnahmenin einem grossartigen
Genrescore, eingespielt von der Sinfonia of London.

DEMOLITION MAN (Varese VSD-5447)
Composedby Elliot Goldenthal

wu, Als 1993 Elliot Goldenthal die

Musik zu diesem Actionvehikel

| mit Sylvester Stallone, Sandra
Bullock und Wesley Snipes

schrieb, war er bekannt und
| berüchtigt für innovativ-
experimentelle Scores & la

Alien 3. Mit Demolition Man

verfehlte er seinen Ruf nicht

undlieferte einen der zu

dieser Zeit wohl

ungewöhnlichsten undbei

weitem unterschätztesten Genremusiken ab.
Goldenthal mischt Iyrisch wehmütige Passagen mit
draufgängerisch wütenden Klanggebilden aus Elektronik
und akustischen Beigaben sowie opernhaften Momenten,
wie wir sie aus Interview with the Vampire und ebenAlien

3 kennen. Obligatory Car Chase (welch ein Tracktitel für

einen Actionfilm...!) ist eines jener Stücke in denen

Goldenthal perkussiv-elektronische, ganz der bekannten

Technowelle entsprechenden, Sequenzerläufe mit schrägen

Clustern aus der Horn und Holzbläserabteilung vermischt.

Erste Andeutungenan seine Jahre später folgendePartitur
zu Batman Foreversind bereits zu vernehmen, oder

besser: Goldenthal hat Strukturen aus Demolition Man in

dendritten Teil der Batman-Reihe übernommen.
Ein ganz und gar aussergewöhnlicher, schriller und knalliger
Actionscore eines Komponisten, der sich nur selten in

diesen Gefilden tummelt.

 

TIMECOP (Varese VSD-5532)
Composed by Mark Isham

Ein wenig bekannter
Genrescore aus der Feder

| eines Komponisten, der sich

eher selten im Actiongefilde
tummelt, ist Timecop von

Mark Isham. Die Musik zu

Peter Hyams’ Van Damme

Spektakel um einen
|] zeitreisendenPolizistenist

eine orchestrale tour-de-force,
angereichert mit tiefen
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Pianoostinati, viel Schlagwerk und Blechattacken. Das

pulsierende Titelthema Time Cop hat durchaus "Mitwipp-

Charakter", wird aber im Score nur auszugsweise

angespielt. Isham reichert seine stark aktionsbetonte
Komposition mit einem romantisch verklärenden

Liebesthemafür Melissa an, welches er ebenfalls nur kurz in
seine rhythmusbetonte Partitur einfliessen lässt.
Die 30-minütige CD hat repräsentativen Charakter was den
gesamten Filmscore anbelangt undist recht kurzweilig.

RED HEAT (Virgin CDV2558)
Composed and Conducted by James Horner

1988 entstanden bildet Red
Heat Grundlagefür
Perestroika im Polizeiwesen.

Arnold Schwarzenegger

kommtin den USAals
sowjetischer Polizist einem
scheinbar unfähigen Copzu
Hilfe. Wie immer, Arnie spielt

Arnie, Klischee bleibt
Klischee.
James Horners Musik beginnt

(und schliesst) zwar mit einer

traditionell russisch anmutenden Hymnefür Chor und
Orchester (wobeiich irgendwie das Wort „Philosophy“

ständig zu hören glaube...), wandelt sich jedoch schnell in
jazzige Rhythmenfür Saxophon, Drums, Synthie und Bass,
die nicht unähnlich jenen aus 48 Hours, wie Red Heat ein

Film von WalterHill, sind. Auch Verwandschaften zu Gorky

Park sind nicht auszuschliessen, immerhin spielt auch

dieser Film irgendwie in russischen Gefilden.
Eher langatmig fallen Horners Passagenfür das

Spannende, eben die suspenseträchtigen Momente aus. Die

schnelleren, betont aktionslastigen Stücke hingegen, gehen
hingegen schonzünftig ab.

Kein Meilenstein der Actionkiste, zweifellos aber mit einigen

unterhaltenden Momenten versehen - aussergewöhnlich

aber allemal.

 

TOY SOLDIERS(Intrada MAF 70150)
Composed and Conducted by Robert Folk

Einer unserer Leser (an

dessen Namenich mich,

unverzeihlicherweise,nicht

mehr erinnern kann) schrieb

mir letzthin, dass ich
hoffentlich nicht vergesse Toy

Soldiers in meinen Action-

Artikel einzubinden. Wie

könnte ich? Die Musik zu

diesem eherlapidaren Daniel

Petrie jr. Film um ein von

Terroristen heimgesuchtes

Internat, war 1991 meine erste bewusste musikalische

Kontaktaufnahme mit Robert Folk - und schlug ein wie eine
Bombe.
Toy Soldiers ist ein melodisch hochstehender Soundtrack

mit einigen herrlichen Actionpassagen. Folks
grossangelegte Orchestermusik wandelt im Bereich von
John Williams-mässiger Thematik (Regis School) und

spannungsgeladenen Elementen, die ein Jerry Goldsmith
nicht besser hätte gestalten können. Dabei glänzt Toy
Soldiers aber mit einem äusserstvielfältigen Ideenreichtum

und makelloser Originalität. Das omnipräsente Hauptthema

schwelgt zwischen Fröhlichkeit und patriotischem Einschlag
mit militärischem Ambiente. Vonhierleitet Folk auch sein

"bad guys”-Motiv und das eigentliche Actionmotiv des

Scores ab (Escapefrom Barranquilla). Folk schafft auch

ORRIAAL MINEN PCTUBE BTONDTRACK
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Platz für reizvolle Finessen wie der Einsatz einer Harfe in

Suspensestücken (Regis Captured).

Das Dublin Symphony Orchestra bietet eine glanzvolle
Einspielung, die Orchestrierungen stammenunter anderem
von Randy Miller, der sich inzwischensein Brot als

Komponist verdient (HellraiserIll).

Wennich jemandeneinen Einstieg in Sachen Actionmusik

empfehlen würde, so käme mir als erstes wahrscheinlich

Toy Soldiers in den Sinn, mit Tremors das bisherige

Meisterwerk des Robert Folk - und immerdenkeich daran,

was wohl ein Folk musikalisch aus Air Force One

herausgeholt hätte.

MOON44 (Silva Screen FILMCD 075)
Composed by Joel Goldsmith

Moon 44ist ohne Zweifel Joel

Goldsmith’ herausragendstes

Solowerk, das bisher auf CD

erschienenist. Zwar erntete er

mit den pfundigen Stücken auf
Papas Star Trek: First

Contact viel Lob, doch so
ganz eigenständig als Joels

Album wardie CDleider nicht
zu bezeichnen.
1989 komponierte Joel diesen

prächtigen Score für Roland
Emmerichs ersten Box Office-Angriff (der allerdings zünftig
in die Hosen ging...). Moon 44 ist eine Mischung aus Blade
Runner, Aliens und etwas Terminator-Atmosphäre und

erzählt die Geschichte einer auf einem entfernten Mond

stationierten Spezialeinheit, die mit Hubschraubern die
Station beschützen sollen - umgeben von Hurricans und

engen Schluchten, fiesen Bösewichtern und guten Helden.
Eingespielt vom seinerzeit äusserst beliebten Graunke
Symphony Orchestra (heute: Munich Symphony Orchestra)

unterlegt Goldsmith den Film mit heroischen Fanfaren,

düsteren Synthesizereffekten, Perkussionsattacken und

repetitiven Rhythmusfiguren, die denen von Goldsmith

senior in nichts nachstehen. Joel Goldsmith hat eine ganze
Reihe von Themenundkleineren Motiven für Moon 44

geschrieben, die einander ständig umgeben, ablösen und

wieder aufgegriffen werden. Eines der Highlights dieses

Scores, das diese vielfältige und abwechslungsreiche

Technik besonders hervorhebt, ist das famose Armed and
Dangerous No. 2.

Die rein elektronischen Stücke hegeneineteilweise fast

plakative Verwandschaft zu Vangelis’ Blade Runner-
Atmosphäfren.

Die Einspielungist leider alles andere als gelungen, die
Aufnahmerauscht genüsslich vorsich hin, hie und daist

sogar der Click Track zu vernehmen.

Trotzdem bleibt uns ein bemerkenswerter Score eines
wenigen bekannten Filmes.

Den

MOON44

Den
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Monstrous Movie Music Ein Interview

Monstrous Movie Music
Ein Interview mit dem Produzenten David Schecter

von Matthias Wiegandt

 

Im Herbst 1996 erschienen die beiden ersten CDs einer

neuen Filmmusikreihe mit aufwendig rekonstruierten und

penibel eingespielten Partituren: Monstrous Movie Music.

Genre-Musik der vierziger bis sechziger Jahre, vor allem

Science-Fiction und Horror, wird darin neu zum Leben

erweckt. Doch Halt! Wer jetzt schon weiterblättern will, weil

er normalerweise keinen Gedanken an „ältere“ Filmmusik

verschwendet, möge sich das bitte noch etwas überlegen.

Denn mit David Schecter, dem Initiator und Produzenten der

Aufnahmen, stellt sich nun ein Mann vor, der wirklich etwas

zu sagen hat: über Filmmusik einst und jetzt, das
Studiosystem, den Stellenwert der Musik und auch über

Phänomene wie Computermusik und Bootlegger. Er hat

sehr viel Zeit und Engagement in seine Projekte gesteckt

und fährt auch damit fort, obwohl manche großen

Filmmusikhändler von vornherein abgewunken haben. David

ist ein echter Konservativer (im Wvortsinn), dessen

Wertmaßstäbe nicht starr, aber doch sehr gefestigt sind.

Man wird nicht allen seinen Aussagen zustimmen müssen,

um doch beglückt zu sein darüber, daß jemand in diesem

Wischiwaschigewerbe klar Stellung bezieht. Ohne derart

engagierte Einzelgänger würden viele Projekte nie

zustandekommen. Das folgende Interview haben wir in

mehreren Etappen im August 1997 per e-mail geführt.

 
? Bitte erzähle uns doch zunächst, was für eine Art Projekt

Monstrous Movie Music eigentlich ist.

David Schecter: Monstrous Movie Music ist sowohl der

Name unseres Labels als auch unseres Projekts! Wir
nehmen die Musik von klassischen (und weniger
klassischen) Science-Fiction-, Fantasy- und Horrorfilmen der

50er Jahre auf, dem herausragenden Jahrzehnt in puncto

Sci-Fi und Horror in den USA. Von Zeit zu Zeit wollen wir

auch Kompositionen aus den Filmen der 30er, 40er und

60er Jahre anbieten, wie schon mit Gorgo. Wir werden wohl

die 70er und spätere Phasen auslassen, da sich bereits

andere Labels darauf konzentrieren. Und ohne Umschweife,

ich mag die Musik früherer Dekaden mehr als neuere
Filmmusik.

? Wieviele Beteiligte gibt es bei diesem Projekt?

Hauptsächlich zwei: meine Frau Kathleen Mayne undich,
mit zwei weiteren wichtigen Mitarbeitern auf Teilzeitbasis.

Katy [die auch schon für Intradas Rözsa-Alben
entsprechend tätig war; M.W.] übernimmt sämtliche

Rekonstruktionen des Orchestermaterials, falls nur die

komprimierten Dirigierpartituren oder Skizzen zur Verfügung

stehen. Sie erarbeitet die vollständig ausgeschriebene
Partitur und das Stimmenmaterial.
Ich selbst produziere die Alben, schreibe die Booklets und

versuche, Materialien (Skizzen, Partituren) zu finden. Vieles

davon seit hat sich seit 40 Jahren niemand mehr
angesehen. Außerdem kläre ich alle rechtlichen und
finanziellen Fragen, zahle die Gebühren an Verleger und
Komponisten. Über die Filme weiß ich mehr als Katy, denn
ich wuchs mit ihnen auf (sie hat erst kürzlich damit

begonnen, sich diese Monsterfilme anzusehen). Also

entscheide ich, welche Filme und wieviel Musik daraus wir
berücksichtigen. Dann studieren Katy und ich die Filme wie
ihre Musik immer wieder, um genau entscheiden zu können,
welche Cues wir verwenden und wie die Suiten

zusammengestellt werden.

Außerdem verbringen wir unglaublich viel Zeit damit,

herauszufinden, was einem bestimmten Cue sein

spezifisches Geprägeverleiht, warum er so klingt, also auch

sein Timing, wie er im Film dirigiert wurde, wie nahe die
Mikrophone ausgerichtet sind, usw. All diese Informationen
nehmen wir nach Polen für die Aufnahmesitzungen mit, um

sicher zu sein, daß das Setup der Mikros und die

Abmischung unseren Anforderungen entspricht. Während

unser Dirigent mit dem Orchester probt, prüfen wir, ob die

Musik wunschgemäßklingt.
Abgesehen davon haben wir die gesamte Werbung und den
Vertrieb der CDs zu übernehmen, dazu Interviews mit den
Medien; ja, wir legen sogar die CDsselbst in die Hüllen und

versenden sie an die einzelnen Kunden. Dazu kommendie

ganzen Steuerangelegenheiten. Der Schlaf kommt dabei
natürlich immer zu kurz, von der Vorbereitung neuer

Projekte ganz zu schweigen.

Der Dritte im Bunde ist der Dirigent Masatoshi „Masa“

Mitsumoto, der nur 20 Minuten von uns entfernt wohnt.

Seine Aufgabeist es, sich so gut in die Musik einzuarbeiten,
daß er sie vor- und rückwärts herunterbeten kann.
Schließlich soll er sie für uns alle neu schaffen und so
klingen lassen, daß sie sich wie vor vierzig Jahren anhört.
Sein Verdienst ist es vor allem, daß wir soviel Lob für unsere

Editionen bekommen haben. Wir haben die Mikros so
ausgerichtet, daß sie die Musik wirklich nach „Filmmusik“

klingen lassen, nicht so wie klassische Musik im
Konzertsaal. Dank „Masas“ Bemühungen haben wir es

erreicht, die Musik so authentisch klingen zu lassen, als

sitze man selbst auf der Aufnahmebühne der 50er Jahre.
Schließlich gibt es noch den Künstler für unsere Cover,

Robert Aragon. Wir verabreden, welche Bilder Katy und ich
auf den Booklets haben wollen, dann führt Robert diese
Ideen aus und bereichert uns noch mit eigenen

Vorschlägen.
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Die Leute wollen immer wissen, wann unsere nächsten CDs

herauskommen,vergessen aber dabei, daß ein von nur zwei

Personen geführtes Label außerordentlich viel Zeit
verschlingt. Ganz abgesehen davon haben wir haben beide

unsere „normalen“ Berufe. Der Vorteil liegt allerdings darin,

daß wir wissen was wir wollen und die gesamte Kontrolle
über das Projekt haben, so daß das Endresultat doch

erstaunlich nahe an unseren Vorstellungenliegt!

? Die meisten Filmmusiksammler bevorzugen neuere
Kompositionen, auch im Horrorbereich. Wie würdest Du die

Unterschiede zwischen den Filmpartituren der
verschiedenen Generationen beschreiben?

Allerdings, die jüngeren Sammler bevorzugen neuere
Filmmusik. Sie haben meist vornicht allzu langer Zeit damit
begonnen,sich für diese Musikrichtung zu interessieren und

greifen zum Naheliegendsten. Unser Zielpublikum stellen
weniger die 15-20Jährigen, obwohl ich mir vorstellen kann,

daß sich auch unter den Jüngeren mancher für die Serie

interessiert. Wer gute Filmmusik liebt, sollte in der Auswahl

unserer Einspielungen einiges zu entdecken haben.

Wirkliche Filmmusiksammler begeistern sich für die Scores

aus allen Jahrzehnten und grenzen sich nicht auf einen
winzigen Ausschnitt ein.

LEORE DIENTECLANRENGI]

 

? So sollte man wenigstens meinen. Die Realität sieht leider

anders aus, glaube ich. Aber zurück zur Musik.

Ja, da würde ich sagen, daß es zwar außerordentlich

gelungene Partituren auch aus jüngster Zeit gibt, daß aber

das allgemeine Niveau der Filmmusik in der Vergangenheit
(30er bis 60er Jahre) doch höher rangierte als heute. Das

gilt aber nicht nur für die Filmmusik, sondern meines

Erachtens für alle Künste. Klassische Musik und Bildende

Kunst früherer Epochen ist doch dem meisten, was heute

produziert wird, überlegen [und deshalb werden wir diesen

Artikel nicht zu den Darmstädter Ferienkursen für Neue

Musik schicken; M.W.\. Filme, Regisseure und

Drehbuchschreiber waren einfach besserals ihre Kollegen
von heute, wo manlediglich von verbesserter Technik und

erhöhten Bezügen für die Schauspieler reden kann. Das
heißt nun nicht, daß ALLES früher besser war, daß es heute

keine großen Filme und Filmmusik mehr gibt, aber ich sehe

schon diese Tendenz.
Jüngere Sammler denken, Williams, Horner, Silvestri,

Elfman und Chris Young hätten die Filmmusik erfunden. In
Wirklichkeit liefern diese hochbegabten Komponisten aber
häufig genug eher Variationen auf das, was Hunderte

brillanter Komponisten vor ihnen schon ausprobiert haben.

Glücklicherweise entdecken viele jüngere Filmmusikfans
nach ein paar Jahren, daß Herrmann, Rözsa, Korngold,

Walton, Grothe, Steiner, Lavagnino, Delerue und viele

Ein Interview

wenige bekannte Vertreter (wie jene, deren Musik wir

aufnehmen) in jeder Hinsicht mindestens so talentiert und

interessant sind wie heutige. Und oft genug haben die
Älteren eine bessere Ausbildung genossen und kamennicht
aus irgendwelchen Rockbands. Wer von den heutigen hat

die musikalische Ausbildung erhalten, die Korngold und
Rözsa zuteil wurde?

Ich tue mich sehr schwer mit jenen Soundtrackfans, die sich

weigern, irgendwelcher vor Star Wars komponierter

Filmmusik zuzuhören. Wissen sie nicht, wieviel John

Williams der Musik Korngolds und anderer verdankt? Was

wäre Elfman ohne Herrmann? Was mich an der Sache so
amüsiert, ist, daß heutige Komponisten um ihre Vorbilder

genau wissen - und stolz darauf sind, Teil einer Tradition zu

sein. Und dann weigern sich einige ihrer lautstärksten

Anhänger, den Vorläufern ihrer Idole auch nur das Ohr zu
leihen! Chris Young und Danny Elfman lieben die Musik,
welche wir aufnehmen, denn sie kennen diese Filme und

ihre Musikseit jeher.

? Und was ist mit der kompositionstechnischen Seite des

Problems?

Ich sehe zwei Hauptunterschiede zwischen Filmmusik des

„Golden Age“ und jener heutiger Tage. Zum einen die
Anwesenheit von Synthesizern und all den elektronischen
Geräten. Früher wurden viele der angeblichen
elektronischen „Effekte“ vom Orchester ausgeführt, wiewohl

es das Novachord, Theremin oder auch die Hammondorgel
schon als Zusatz gab. Aber eben: als Ergänzung, nicht
anstelle der Musik, wie es leider von heutigen Komponisten
so gern praktiziert wird. Und zweitensfehlt mir heute einfach

zu häufig die musikalische Struktur. Unter dem Banner von
New Agefunktioniert manches sehr gut im Zusammenhang
mit dem Film, aber losgelöst davon hält es sich nicht. Und

abgesehen vom fehlenden strukturellen Konzept ermangelt
es vielen heutigen Sachen auch an dramatischer
Fokussierung, jener Qualität, welche gute Filmmusik seit

jeher ausgezeichnet hat. Natürlich überrascht das nicht
weiter, denn vielen heutigen Komponisten mangelt es an

entsprechender Bildung (Literatur, Drama,

Theaterrepertoire), welche früher für meisten

selbstverständlich gewesenist.

die

? Kommen wir mal zur Studiosituation in den 50er Jahren,

welche ja als Rahmenbedingungen der von Dir produzierten

Einspielungen beachtet werden müssen. An anderer Stelle

und auch in den Booklets hast Du viel über Universal-

International Auskunft gegeben. Wie steht es nun zum

Beispiel mit Columbia?

Über Columbia weiß ich leider noch nicht annähernd soviel

wie ich möchte, werde aber entsprechende

Nachforschungen anstellen, sobald wir mehr von deren

Science-Fiction-Musik aufnehmen, was im übrigen bald der
Fall sein wird. Columbia beschäftigte in den 40ern und

50ern eine Gruppetalentierter Komponisten, welche anders

als bei Universal meist den ganzen Film allein betreuten:

George Duning etwa, Mario Castelnuovo-Tedesco und viele
andere, wie Daniele Amfitheatrof, David Raksin, David

Diamond, Max Steiner, Miklös Rözsa, Hans Salter, Lucien

Moraweck, Friedrich Holländer und andere, oft nur für einen

Film. Deren Cues wanderten in die Studiobibliothek und

wurden dann wieder und wieder in Filmen eingesetzt, vor

allem B-Produktionen.

? Und Mischa Bakaleinikoff?

Ebenso. Er erhielt oft den „Musical Director“-Eintrag im

Vorspann, wie sein Kollege Joseph Gershenson bei

Universal, welcher allerdings nur für Verwaltung und

Dirigieren zuständig war, gelegentlich auch Liedtexte
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beisteuerte. Mischa hat neben seiner Funktion als

Musikalischer Leiter auch komponiert, was allerdings nur
selten im Vorspann vermerkt wird. Oft schrieb er kurze

Verbindungen zwischen den aus der Bibliothek

ausgewählten Stücken. Aberfür /t Came From Beneath The

Sea schrieb er das meiste, was man im Film hört.

Manche Leute haben davon gesprochen, Mischa habe auch
Ghostwriter angeheuert, wie in anderen Studios, wo manche

Leiter irgendwelche Komponisten als Ghostwriter orderten

und sich dann selbst die Vorspanntafel zu Gemüte führten.

Ich glaube jedoch, daß Mischa die Musik wirklich

geschrieben hat. Der Komponist Irving Gertz berichtet, er
habe Mischa in den späten 40ern Kompositionsunterricht

gegeben und Mischa habe unbedingt komponieren wollen.

Vieles von ihm ist nicht gerade überwältigend, und es gab

(und gibt) viele talentierte Ghostwriter in Hollywood. Wenner
sie hätte einstellen wollen, so wären da ohne weiteres Leute
vor Ort gewesen, deren Musik besser geklungen hätte als

das was seinen Namenträgt.

Die Bakaleinikoff-Familie war sehr prominent in den Staaten.

Sein Bruder Constantin leitete die Musikabteilung bei RKO,

Vladimir das Pittsburgh-Orchester; außerdem gab es wohl
auch noch eine musikalische Schwester, die in Rußland

zurückblieb.

? Man weiß, daß es ein Warner Bros.-Archiv in Burbank gibt.

Werden die überdauerten Materialien von Columbia und

Universal auch irgendwo aufbewahrt und archiviert?

Es gibt nur noch wenige große Columbia-Partituren,

während die Dirigierpartituren in einem Sony-Archiv liegen,

denn Sony gehört ja das alles. Aber auch da fehlt, soweit ich
es übersehe, das meiste. Man bekommt nur selten Zugang

zu diesen Materialien, denn, um es ganz deutlich zu sagen,
Columbia und die anderen Studios haben keine Zeit für

diese Dinge, und ganz sicher nicht für so seltsame Leute,

die daherkommen und die Musik studieren oder Kopien

haben wollen. Das sind bekanntlich Geschäftskonglomerate,

und die Beschäftigten habenihre Hände und Köpfe nichtfür

historische Archivalienfrei. Sie arbeiten an aktuellen Filmen,

die Geld einbringen. Filmmusik gehört dann rasch der

Vergangenheit an undinteressiert selbst dann nicht, wenn

man für die Aufnahmeälterer Sachen bezahlen will. Die

alten Filme bringen diese Leute auf ihrer Karriereleiter keine
Sprosse hinauf! Also sind wir glücklich darüber, von den

Studios überhaupt Hilfe erhalten zu haben, wohl auch

deshalb, weil wir als Ehepaar nicht den Eindruck einer

geldgierigen Vereinigung erwecken, sondern mit viel

Einsatzfreude darum bemüht sind, ihr musikalisches Erbe zu

bewahren. Die Studios sind selbst gegenüber rechtlich

einwandfreien Projekten mißtrauischh denn von den
erhaltenen Sachen wurde ihnen manches gestohlen und

dannillegal aufgenommen.

? Wie ist das überhaupt mit den Rechten? Üblicherweise

heißt es, die Rechte am Film und allen Bestandteilen

gehören den Studios. Warum enthalten die Cue Sheets
dann aber Hinweise auf„Verleger“?

Keine einfache Frage. Ein Hollywood-Studio, das die

Materialien physisch vor sich liegen hat, besitzt die Rechte
genau daran, weshalb man ohne ihre Erlaubnis nie eine

geschriebene Note sehen wird. Die musikalischen Einfälle

wiederum gehören einem oder mehreren Verlegern, die in

manchenFällen nichts mit den Studios zu tun haben. Ohne

deren Einverständnis wiederum darf nichts fotokopiert

werden. Man brauchtdie Lizenz beider, des Studios und des

Verlegers, auch wenn der die Musik nie als Kopie oder
Druck herausbringen wird. Und diese Copyright-Regelung
muß auch so sein. Sonst könnte man einen Roman kaufen,

fotokopieren und den eigenen Namen oben draufschreiben,

Ein Interview

verkaufen und den Autor um - nicht nur - seinen Lohn für

harte Arbeit bringen.

? Und gibt es diese älteren Verleger noch? Sind die an

Deinem Projekt interessiert?

Schon, aber sie sind ebenfalls zu beschäftigt, um sich mit

älterer Musik zu befassen. Ihr Geld machensie halt mit

Popsongs, welche immer wieder aufgenommen und überall

abgespielt werden. Folglich gehört es wohl kaum zu ihren
Lieblingsbeschäftigungen, einen teuren Anwalt damit zu

beauftragen, ein legalisierendes Dokument aufzusetzen,

welches es Dir erlaubt, die Sachen aufzunehmen - und

ihnen für eine vierzig Jahre alte Filmmusik eine Handvoll
Dollar einbringt.

 
? Was hast Du also angestellt, um die Materialien und die

Erlaubnis für die Aufnahmen zu bekommen?

Das hat gut zwei Jahre intensivster Bemühungen ausgefüllt.
Viele Sackgassen,in denen ich die Musik zu finden gehofft

hatte, mehr als tausend Telefaxe, Anrufe und Briefe, nun

auch e-mail, um die Musik zu bekommen und die Erlaubnis

für Kopien und Aufnahmenzu erhalten. Und wie erfolgreich

man auch immer gewesen sein mag: beim nächsten Mal

wird es wieder das gleiche Tohuwabohu sein! Meiner

Meinung nach werden auch deshalb immer wieder die

gleichen Stücke aufgenommen, weil einige wenige Leute

sich vorher darum bemüht haben, die Sachen zu finden und

die Rechte zu erhalten. Und so kann das alles wieder und

wieder eingespielt und vermarktet werden, bis wir, die Fans,

ganz krank davonsind.

? Zumindest jene, die keinen Sampler und keine

Neueinspielung auslassen. Aber wieviele Partituren oder
Teile daraus hast Du denn nun gefunden?

Oh, mehrere hundert Werke. Aber das sind nicht alles

Filme, deren Musik ich aufnehmen würde. Manchmalfehlen

wichtige Teile und man würde keine Suite aus dem Rest

zusammenstellen wollen. Oder ich habe zwar die Musik,

|
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sehe aber keinen Weg, um an die Rechte zu gelangen. In

anderen Fällen liebe ich die Musik und kann die Lizenz

bekommen, sehe aber kein Potential unter den Kunden,

welches dasfinanzielle Risiko lohnen würde. Herman Stein

hat eine grandiose Partitur zu The Unguarded Moment
geschrieben, das ist ein Film mit Esther Williams als High
School-Lehrerin, die von einem verliebten Studenten

bedrängt wird. Wer würde sich wohl aufschwingen, um

diesen Titel zu kaufen, von Herman und mir selbst mal

abgesehen? Kaum jemand hat den Streifen gesehen, und
niemand weiß, wie hinreißend diese Musikist.

 

HermanStein (Mitte) vor der Zeitmaschine aus The Time Machine 
? Auf manches machen Deine absolut einmaligen Texthefte

zu den bisherigen CDs ja aufmerksam. The Mole People

etwa ist im deutschsprachigen Raum noch nicht gelaufen.

Warum haben übrigens bei Universal manche Filme dann

doch ihre Musik von nur einem Komponisten allein erhalten,

der auch im Vorspann genannt wird?

Genau weiß ich das auch nicht, warum manche einen ganz

neuen Score von einem Komponisten, andere wieder ein

Patchwork aus alt und neu und wieder andere nur

Konservenmusik bekommen haben. Es hat zweifellos mit

der Ausstoßfrequenz bei Universal zu tun. Wenn man nur

eine Woche hatte, um vierzig Minuten Musik zu schreiben,

konnte ein Komponist allein dieser Aufgabe nicht gerecht

werden, vor allem dann, wenn er noch an Teilen dreier

weiterer Filme arbeitete.
Warum hat ein vergleichsweise unwichtiger Film wie The

Mole People eine komplett neue Musik erhalten, während

der viel bessere Creafure From The Black Lagoon

haufenweise älteres Material enthält? Sinn macht dasnicht,

wenn man so denkt. Aber das Budget für Creature war

möglicherweise schon für die 3D-Inszenierung

draufgegangen. In diesem Fall wurde die bereits
existierende Musik aus City Beneath The Sea übernommen,

einer sehr überzeugenden Gemeinschaftskomposition von
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Stein, Mancini und Milton Rosen. Dieser Film ging im
wahrsten Sinne des Wortes unter, und die Wiederbelebung
der Musik für den Klassiker Creature ist ein Glücksfall.

Ansonsten hing die Besetzung und Verteilung der Arbeit

einfach davon ab, wer geradefrei war.

? Sprechen wir doch einmal über die Musik und ihren Ruf.
Kritiker sagen, „Salter & Co.“ hätten eigentlich nur zwei
Facetten gekannt: Panikattacken und Sentimentalität.

Zunächst einmal akzeptiere ich den Ausdruck „Salter & Co.“

überhaupt nicht, und ich weiß, Du tust es auch nicht. Es
mögen viele verschiedene Komponisten bei Universal

gearbeitet haben, doch sie alle hatten ihren eigenen Stil,
schonihrer unterschiedlichen Herkunft wegen. Salter kam
aus Wien, was man doch auch hören kann, Frank Skinner

wurde im mittleren Westen (Illinois) geboren, das war ein

Komponist, der extrem schnell arbeiten konnte und sehrviel

melodisches Gespür besaß, wie man an Man Of A
Thousand Faces erkennen kann [mit etwas Glück bekommt

man die empfehlenswerte LP noch; M.W.]. Herman Stein

aus Pennsylvania kam in den 50ern mit einem Jazz-

Background dazu und unterscheidet sich wiederum sehr

stark von Irving Gertz und dessen akademischer Herkunft
(Providence auf Rhode Island). Heinz Roemheld erhielt

seine musikalische Weihe in Berlin, William Lava in
Minnesota, und Henry Mancini stammt aus der Bigband-

Szene. Sie alle wurden erstaunlicherweise nicht in den
Universalstudios geboren, sondern kamen aus

unterschiedlichen Gründen dorthin und brachten ihren

jeweiligen Stil mit. Wer den kennt, kann ihn auch
heraushören oder zumindest sagen: „das ist definitiv KEIN

Salter“. Auch bei gemeinsamen Projekten arbeiteten sie
durchwegs in gewohnter Weise, was bei Verarbeitung von
Themen, die ein Kollege geschrieben hatte, zu sehr

spannenden Resultaten führen konnte. Man mußhalt richtig
hinhören, anstatt sich mit dem Klischee ‘gestopftes Blech,

Flatterzzunge + Violinkantilene = Uhniversal-Filmmusik’
zufrieden zu geben. Niemandspricht von „Newman and Co.“
in bezug auf Fox, mit Waxman, North, Friedhofer, Herrmann

und Newman als Team, weil sie selten an gemeinsamen

Projekten arbeiteten.

Die Universal-Leute waren in der Lage, eine große

stilistische Vielfalt zu erzeugen, auch in ihren Horror-

Musiken. Man höre doch nur einmal genau hin: bestehen
House of Frankenstein und The Wolf Man wirklich nur aus

Panikattacken und Sentiment? Die Komponisten schrieben

Zigeunertänze, Folklore, Actionstücke, romantische

Einlagen, atmosphäreschaffende Untermalung,
Spannungssteigerung auch für undynamische Szenen, in

anderen Fällen Jazz, Elegien, sogar Rock'n Roll nach
Hollywood Art. Die Kritiker sollten nicht nach ein oder zwei

Filmen glauben, sie hätten nun das Prinzip verstanden. Ich

bin wirklich kein Morricone-Fan, aber ich würde doch nicht

behaupten, all seine Sachen beruhten auf einer
Mundharmonikal!
Wie Du weißt liebe ich This Island Earth. Diese Partitur

besteht zu 85% aus Atmosphäre, wenig Sentiment und nur
vereinzelte „Panikattacken“, wie Du sie nennst, und zwar

kurz vor Schluß. Genauso in The Monolith Monsters, The

Land Unknown, The Mole People, It Came From Outer

Space usw.

? Und umgekehrt? Wie denken Herman Stein und Irving

Gertz - beide jenseits der 80 - über aktuelle Filmmusik in

Hollywood? Würden sie gegebenenfalls Angebote

annehmen? Und wie würden sie schreiben?

Beide sind froh, ihre Musik für die damaligen Filme
geschrieben zu haben anstatt für die jetzige Industrie.

Obwohl sie vermutlich froh wären, annähernd so viel Geld zu

haben wie die Stars heute bekommen.Allerdings hätten sie
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die möglicherweise aufkommende Situation, eine Partitur

voller Elektronik, wenn nicht gar durchgehend gesampelt

abliefern zu müssen, als Beleidigung empfunden. Beiden

wurde nie ein geschriebener Score aus dem Film geworfen
und durch etwas anderes ersetzt, wie Elmer Bernstein das
mehrfach erlebt hat. Außerdem würdensie sich mit den
analphabetischen Produzenten und Regisseuren vieler

Filme nicht auseinandersetzen wollen. Damals vertrauten
letztere in der Regel auf das Talent der Komponisten. Stein

und Gertz würden bei entsprechender Gelegenheit

hervorragende Musik schreiben, denn ihr

kompositionstechnisches Niveau erlaubt ihnen eine große

Varianz hinsichtlich der Musik und den Bonus, auch in

Action-Szenen melodiöse Musik von Rang zu schreiben.
Eine Verfolgungsjagd oder Liebesszene wäre im Prinzip das

gleiche wie damals, in dramatischer Hinsicht jedenfalls. Die

Technologie hat sich geändert, der dramatische Impuls aber

ist das unveränderte Gebot.

? Glücklicherweise halten Deine Alben die Künste Steins,
Gertz’ und vieler anderer überzeugend fest. Für manche

nicht vertrauten Ohren bedarf es wohl einer gewissen

Eingewöhnungszeit, dann aber zeigt sich die Sonnenseite

der Kompositionen. Wie steht es nun mit der Fortsetzung

der Serie?

Wir wollen Ende des Jahres oder Anfang 1998 zwei weitere

CDs aufnehmen, was aber auch vom Wetter, von der

Verfügbarkeit des Orchesters und der Aufnahmehalle

abhängt. Doch mit etwas Glück liegen die nächsten Alben

bis Mitte 1998 bereit. Die Titel sind aber ein Geheimnis,

denn es gibt zuviele Labels, die auch dann eine Aufnahme

herausbringen, wenn man mitten in aufwendiger Arbeit für

die gleiche Musik steckt.

? Was uns zum PunktderIllegalität bringt.

Die Piraten sind die schlimmsten vonallen. Ich las kürzlich

ein Interview mit jemandem, der eines der größten Bootleg-

Labels betreibt. Der schwafelte davon, wie sehr er doch

Filmmusik liebe und welchen Dienst er doch der

Filmmusikgemeinde mit seinen „Editionen“ erweise. Das

Dümmste was ich je gehört habe!! Man kann Filmmusik

doch nicht lieben, ohne die Komponisten zu respektieren.

Niemand betrachtet die Komponisten abschätziger als die

Bootlegger, die keinerlei Gebühren zahlen. Sie sagen,

niemand bringe die Musik legal heraus, und sehen sich im

Recht. Unsinn. Sie sind doch nur am Geld interessiert, sonst

würden sie keine so schlampigen Produkte zu derartigen

Preisen herausbringen. Unsere Produkte kosten uns weit

mehr als ihre, klingen millionenmal besser und sind legal.

Aberihre Sachen sind dreimal so teuer. Gier, reine Gier und

nichts als das!
Viele US-Labels würden die Originalaufnahmen gern
herausbringen, aber das ist zu teuer, der bekannten Gründe

wegen. Die Gesetze und deren finanzielle Konsequenzen
erlauben es nicht. Wenn die Piraten wirklich an der Sache

interessiert wären, könnten sie genausogut ihr Geld an uns

schicken, damit wir die Veröffentlichung der Musik auf legale

Weise und in besserer Klangqualität vorantrieben. Wir

würden die Komponisten undihre Verleger bezahlen.

Verstehst Du, warum ich die Bootlegger hasse? Wärest Du

mit Komponisten und ihren Familien befreundet, würdest Du
es noch besser verstehen. Wieviele Familien vor allem

älterer Komponisten sind auf das Geld angewiesen!

? David, Du hast Dich nun sehr ausführlich mit den Filmen

und ihrer Musik beschäftigt, kennst jedes Detail. Laß uns

also einen genaueren Blick auf ein, zwei Stellen nehmen, in

lit Came From Outer Space, der wie ich finde besten Musik

in Deinen beiden Alben. Mir scheint die Homogenität dieser

Partitur stärker als die Verschiedenheit der
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kompositorischen Stile von Stein, Gertz und Mancini. Wie

haben sind die Komponisten vorgegangen? Haben sie sich
nur mit dem Drehbuch beschäftig, den Rohschnitt
angesehen? Versuchten sie, den Bildern auf der Spur zu

bleiben?

 
Ich weiß, was Du mit der Ähnlichkeit der Stile meinst,

speziell in It Came From Outer Space. Das ist wohl das

Ergebnis einer Vorabsprache unter den Komponisten. Sie

entschieden, welche Hauptgedanken sie in diesem Score
verwenden würden, auch die Orchestrierung (etwa des

„Alien“-Themas mit Theremin, das „misterioso ostinato“-

Thema für die Aliens, wenn sie menschliche Gestalt

annehmen, etc.). Außerdem nahmensie ja wahr, was die

anderen Komponisten schrieben. Das zog so eine Art
Rückkopplungseffekt nach sich.

Man muß aber auch feststellen: Mancini klang immer nach

Mancini. Die Art, wie er das Klavier verwendet, findet sich

bei den anderen nicht, und da er Flöte studiert hat, setzt er
sie besonders gern ein als seine Kollegen. Herman Stein

bevorzugte die Blechbläser, und Irving Gertz komponierte

impressionistischer, setzte auf eine eher lose Strukturierung.
Ist man erst einmal mit Universal-Filmmusik vertraut, so

kann man ziemlich sicher sagen, wer da die Feder geführt
hat, selbst wenn er die Themen eines anderen Komponisten
verwendet.

? Instrumentalmusik hat bekanntlich keinen „Inhalt“. Aber die

Menschen projizieren ihre eigene Fantasie in die Musik

hinein, Gefühle, Bilder, Vorstellungen aller Art. Mit

bestimmten rhetorischen Figuren verbinden wir

Westeuropäer entsprechende Regungen. In It Came From

Outer Space fand ich besonders den Cue „Glob Frank

Killed“ sehr spannend, das ist ein großes Patchwork-Stück,

zusammengebastelt aus allerlei Zeichen und Figuren der
westlichen Musiktradition: die Art, wie die Horntriolen, die

Violinkantilenen, kurze Fanfaren, punktiete Rhythmen

zusammengefügt sind. Aber es funktioniert ausgezeichnet.

Du nennst es ein „Patchwork“, und dastrifft es genau. Film -

dasist ja selbst ein Patchwork aus Einstellungen, und jene
angesprochene Szene springt vor und zurück zwischen

verschiedenen Perspektiven. Also denke ich, Gertz’ Ansatz

entspricht formal und inhaltlich der Bildidee. Ohne den
Bezug zum Film hätte er die Struktur zweifellos anders
gestaltet. Das wird oft vergessen, wenn Filmmusik-CDs
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besprochen werden. Aber ich finde, es ist auch ohne den

Filmkontext ein herrliches Stück, fließend, an- und

abschwellend...

Herman Stein hat mir übrigens oft gesagt, daß schlechte
Filmmusik genau mitteilt, was gerade auf der Leinwand zu

sehenist. Aber wenn Musik nichts weiter anzubieten hat als

das, was die Bilder zeigen, sollte sie lieber weggelassen
werden. Auch hiergilt es freilich außermusikalische Kriterien
mitzubedenken. Die Komponisten der Creature From The

Black Lagoon-Filme mußten (!) jedesmal das Dreitonmotiv
rausposaunen, wenn das Ungeheuer zu sehen war. Sie

wußten nur zu gut, daß dies ein überholtes Verfahren war,

eher für Cartoons geeignet. Aber wenn der Produzent oder

Musikalische Direktor oder sonstwer über Dir darauf besteht,

dann mußt Du Dich entscheiden, ob Du auch zukünftig

weiter Arbeit haben willst oder nicht. Also hat eine

Verfolgungsjagd immer solche Musik, romantische Szenen
romantische Musik usw. Man kann das nicht als Mängel
kompositorischen Geschmacks anprangern, denn es steht
die ganze Industrie dahinter. Immerhin haben gute
Komponisten wie Stein oder Mancini immer versucht, Extras

abzuliefern, die nicht durch die Bildebene abgedeckt worden

sind. Man muß halt gut hinhören, um die Vorwegnahmen
und Kommentare wirklich zu verstehen. Das kannein halbes

Dutzend Filmvorführungen dauern, ehe man es verstanden

hat.

 

 

   
? Waszeichnet einen guten Filmkomponisten aus?

Der untrügliche Sinn für das Drama. Bernard Herrmann war

deshalb einer der Größten. Selbst kürzeste Phrasen ohne

nennenswerte Melodik brachten die Sache auf den Punkt.

Meistens suchte er sich die Filme aus, die er betreuen

  

Ein Interview

wollte, und der Anteil an Filmklassikern innerhalb seines

Gesamtschaffens ist phänomenal. Auch Stein, Gertz,

Mancini und andere verstanden, was das Drama erforderte,

erkannten den dramatischen Subtext. Höre Dir Gertz’ „Star

Gazing“ aus It Came From Outer Space: ein Mix aus

Romantik, Sehnsucht und Zwielicht, eine perfekte

akustische Intepretation des Verhältnisses zwischen dem

Helden undseiner Freundin zu Beginn des Films. Bei einem

schwächeren Komponisten erklänge da nur eine saumselig

vor sich hintönende Melodie im Hintergrund.

? Zum Schluß möchte ich noch einmal auf langfristige

Vorhaben kommen. Es gibt so viele Studios, deren Musik

man in Betracht ziehen könnte, auch Billigstunternehmen

wie „American International Pictures“.

Dort engagierte man jeweils einen Komponisten für den
Film; keine Dauerbeschäftigung. Aber wir wollen auf
unserem vierten Album tatsächlich etwas Musik zu Roger
Cormans AIP-Filmen unterbringen, ein tolles Stück, klingt
wie ein Vorreiter zu John Williams’ Lost in Space.

? Und andere Genres? Universal hat doch auch viele

schöne Western gedreht, und ich erinnere mich an

hervorragende Scores zu Backlash, No Name On The

Bullet, Dawn At Socorro oder auch Man Without A Star.

Nehmt Ihr das auch auf?

Ich hoffe, daß wir mit Monstrous Movie Music so erfolgreich
sein werden, daß wir uns auf eine andere amerikanische

Definition von „monstrous“ berufen können: „largerthanlife“.

Ich würde die Musik zu diesen Western gern aufnehmen,

auch jene zu Swashbucklern, Komödien etc., denn nicht das
Genre macht die Musik, sondern der Komponist. Herman
Stein klingt immer nach Herman Stein, egal ob er einen
Monsterfilm oder einen Western vertont. Was natürlich auch

für Steiner, Herrmann oder de Masigilt. Und außerdem: eine

Menge der Musik zu Tarantula entstammt verschiedenen
Western, undfalls sie wie Monstermusik klingt, so hängt das
mit den Wahrnehmungen zusammen, mit dem, was manin

die Filme hineinprojiziert. Das ist dann Deine Vorstellung.
Aberes bleibt einfach gute Filmmusik.

Vielen Dank, David, für diese ausführlichen, geduldigen und
deutlichen Antworten. Und viel Glück für Dein spannendes
Projekt Monstrous Movie Music.

P.S. Interessierte mit Englischkenntnissen erreichen David
Schecter am besten über e-mail:
monstrous@earthlink.net oder Fax: 001-8185667373.
Man kann dort auch von HermanStein oderIrvingGertz
signierte CDs für je $26.95+Porto bestellen, ebenso Kopien
einzelner Seiten aus den bereits eingespielten Partituren.

  

 

+++ Bach Issues + + + Bach Issues + + + Back Issues + + +

Folgende Ausgaben sind nach wie vor erhältlich (Patrick Ruf, Jungholzhof3, CH-8050 Zürich):

MW Swiss Film Music Journal No. 2 (Bruce Broughton - Robert Folk) Fr. 7.50

M# The Film Music Journal No. 7 (Patrick Doyle - John Barry - Fred Karlin) Fr. 8.50

# The Film Music Journal No. 8 (Michael Kamen - John Williams in Concert) Fr. 8.50

# The Film Music Journal No. 11 (DavidArnold, Teil 2 - Alfred Newman - Jerry Goldsmith in Concert) Fr. 8.50

EM The Film Music Journal No. 12 (Mark McKenzie - Jerry Goldsmith - Eric Serra - Max Steiner, Teil 1) Fr. 8.50

M The Film Music Journal No. 13/14 (Debney - Isham - Walker - Max Steiner, Teil 2) Fr. 12.50
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Filmmusikbücher: Eine Übersicht
von Patrick Ruf

 

Während meines halbjährigen Aufenthalts in Lande des

Kinos nutzte ich die Gelegenheit, mich vertieft mit

Filmmusikbüchern zu befassen. Mir war ja schon immer

bewusst, dass wir in Europa mit solchen Publikationen sehr

vernachlässigt werden, doch auf eine derart reichhaltige

Vielfalt war ich beim besten Willen nicht gefasst. Ganz zu

schweigen mein Geldbeutel....

Die folgende Übersicht, welche alle mir bekannten Bücher

auflistet, gruppiert die Werke in (Auto)Biographien,

Sachbücher und Nachschlagewerke. Die Publikationen

enthalten, sofern bekannt, die wesentlichsten Angaben

(Autor, Verlag, etc.) und für die Einträge der letzten zwei

Gruppen ausserdem eine kurze Zusammenfassung. Die

unter „Weitere Bücher“ genannten Werke standen mir beim

Verfassen der Liste leider nicht zur Verfügung und es ist

darum gut möglich, dass sich diese nicht ausschliesslich mit

Filmmusik befassen, sondern lediglich einzelne Kapitel oder

Abschnitte diesem Thema gewidmetsind.

(geb = gebunden; TB = Taschenbuch, sh = Second Hand)

(Auto)Biographien

A Heart At Fire’s Center: The Life And Music Of

Bernard Herrmann

Steven Smith, 1991, 416 Seiten/geb, University of

California Press, ISBN 0520071239, $45.-

e Bernard Herrmann: Film Music And Film Narrative

Graham Bruce, 1984, 416 Seiten, University Microfilms

International

e John Barry: Bond & Beyond
Erscheint im Sommer 1998

e Did They Mention The Music

Henry Mancini, 1989, 252 Seiten/geb, Contemporary

Book, ISBN 0809244969, $35.- (sh)

e Dimitri Tiomkin: A Portrait

Christopher Palmer, 1953

e Double Life

Miklos Rosza, 1984, 224 Seiten/TB, Barton Press, ISBN

0859361411, $10.-

e Ennio Morricone(franz.)

Anne & Jean Lhassa, 1989, 402 Seiten/TB, Favre, ISBN

2828904180, FF. 135.-

e Erich Wolfgang Korngold

Jessica Duchen, 1996, 240 Seiten/TB, Phaidon Press,

ISBN 0714831557, £15.-

e Hanns Eisler: A Miscellany

David Blake, 1995, 496 Seiten/TB, Harwood Academic

Publishers, ISBN 3718655756

e Mikis Theodorakis

George Giannaris, 1973, 322 Seiten/geb, William Clowes

& Son, ISBN 0049200380, $15.- (sh)

e Miklos Rosza: A Sketch Of His Life And Work

Christopher Palmer, 1975, 78 Seiten, Breitkopf & Härtel,

ISBN 3765100846

e No Minor Chord

Andre Previn, 1991, 148 Seiten/geb, Doubleday, ISBN

0385413416, $22.-

e Please Don’t Hate Me

Dimitri Tiomkin, 1959, 262 Seiten/geb, Doubleday, $35.-

(sh)
e Previn

Helen Drees Ruttencutter, 1985, 234 Seiten/geb, St.

Martin’s-Marek, ISBN 0312642083, $10.- (sh)

Robert Blum

Gerold Fierz, 1967, 44 Seiten/TB, Hug & Co

The Chieftains - The Authoriyed Biography
John Glatt, 1997, 334 Seiten/geb, St. Martin’s Press,

ISBN 0312166052, $27.-
The Last Prodigy - Erich Wolfgang Korngold

Brendan Carroll, 1997, 464 Seiten/geb, Amadeus Press,

ISBN 1574670298, $35.-
The Way I Was

Marvin Hamlisch, 1992, 234 Seiten/geb, Macmillam,

ISBN 0684193272, $22.-
Vangelis

Mark Griffin, 1994, 92 Seiten/TB, Claymore Graphics,

ISBN 095318725, £5.-
WelcomeAll Wonders - A Composer’s Journey
J.A.C. Redford, 1997, 342 Seiten/geb, Baker Books,

ISBN 0801011205, $18.-
Die Autobiographie kann direkt über die Webpage des
Komponisten (www.jacredford.com) oder schriftlich bei

Plough DownSillion Music, P.O. Box 353, Whittier, CA

90609-6353 bestellt werden.

Sachbücher

American Film Music: Major Composers,

Techniques, Trends, 1915-1990

William Darby/Jack Du Bois, 1990, 606 Seiten/geb,
McFarland, ISBN 089950468X, $65.-
Rechtdetaillierte Analyse von Filmscores aus der Feder
von 14 bedeutenden Filmkomponisten - von Max Steiner

bis zu John Williams - die durch biographische Angaben
angereichert sind.

Britisch Film Music

John Huntley, 1972, 248 Seiten/geb, Ayer Company,

ISBN 0405038976, $21.-
Untersuchung der britischen Filmmusik mit
Schwergewicht auf den Jahren 1936-1946 und den

wichtigsten Filmen dieser Zeit. Ausserdem werden in
einem speziellen Kapitel mehrere Komponisten,
Musikdirektoren, Produzenten und Filmkritiker zu

besagtem Themazitiert. Es handelt sich hier um eine

Neuauflage der 1946-Ausgabe.
Film Music 1
Clifford McCarty, 1989, 286 Seiten/geb, Garland
Publishing, ISBN 0824019393, $20.-
11 Beiträge von Komponisten (Fred Steiner, David

Raksin) und Autoren (Steven Wescott, Stephen Wright,

Kathryn Kalinak, Clifford McCarty) zu Steiner's The
Informer, Rozsa’s Ben Hur, Buck Rogers und Flash

Gordon Soundtracks oder Stravinsky und MGM.
Filmmusic: A Neglected Art

Roy Prendergast, 1992, 330 Seiten/TB, Norton, ISBN

039330874X, $15.-
Das Buch gliedert sich in vier Teile, welche die

Filmmusik-Geschichte, Ästhetik und Form der Filmmusik,
technische Aspekte sowie zeitgenössischen Techniken

und Arbeitswerkzeuge abdecken.

Film Music Around The World
Randall Larson, 1987, 74 Seiten/geb, Fandom Unlimited,

ISBN 096071782X, $10.-
Zusammenstellung von Interviews, Berichten und

Untersuchungen aus verschiedenen Ländern zum

ThemaFilmmusik.
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Film Score: The Art And Craft Of Movie Music
Tony Thomas, 1991, 320 Seiten/TB, Riverwood Press,

ISBN 1880756013, $20.-
Die Portraits von 25 renommierten Filmkomponisten,

bestehend aus einer kurzen Biographie sowie einer

Filmographie, werden durch einen Beitrag zum Thema
Filmmusik von den Maestros persönlich ergänzt. Dieses

Buch ist auch in Deutsch für Fr. 25.- erhältlich. Eine

zweite Edition

Getting The Best Score For Your Film

David Bell, 1994, 112 Seiten/TB, $13.-
Erläuterung der Funktion der Filmmusik und Hilfestellung
für Filmemacher zu Themen wie Auswahl des
Komponisten, Aufgaben des Music Supervisors, Songs
oder Musik Budget.
HandbuchFilmmusik1
Norbert Jürgen Schneider, 1990, 368 Seiten/TB,

Ölschläger Verlag, ISBN 3882951419, Fr. 37.-

Der deutsche (Film)Komponist behandelt in diesem Buch

Themen wie Der Neue Deutsche Film, Der Autorenfilm,

Wie eine Filmmusik entsteht oder auch Der Regisseur

und seine Musikdramaturgie.

Handbuch Filmmusik 2

Norbert Jürgen Schneider, 1989,

364 Seiten/TB, Ölschläger Verlag,
ISBN 388295132X, Fr. 37.-
Im zweiten Band behandelt der
Autor die Filmmusik für

Dokumentarfilm.

Jamming At The Margins

Krin Gabbard, 1996/TB, University of

Chicago Press, ISBN 0226277895

Analyse der Verwendung von
Jazzmusik im amerikanischen Kino.

Knowing The Score
Irwin Bazelon, 1975, 352 Seiten/TB,

Arco Publishing, ISBN 0668051329,
$10.-
Im analytischen Teil widmet sich das

Buch der Geschichte der Filmmusik,

der Technik der Filmvertonung und

der Wirkung von Musik in Filmen.

Abgerundet wird die Publikation

durch 15 Interviews (u.a. North,

Bernstein, Goldsmith, Willimas und

Herrmann) und fast 50 Seiten

Notenbeispiele.

La Musique Au Cinema

Michel Chion, 1995, 476 Seiten/TB,
Fayard, ISBN 9782213594668,
FF150.-
Neben einem historischen und einem eher technischen
Teil, besteht der letzte und grösste Teil dieses Buches

aus einer Hommage an Regisseure und

Filmkomponisten.
Le Film Et Sa Musique

Mario Litwin, 1992, 192 Seiten/TB, Romilat,

2878940238, FF150.-
Die Publikation gewährt einen Einblick in die

cinematoraphischen und musikalischen Aspekte der
Filmmusik und beleuchtet auch die Arbeit eines

Filmkomponisten.

Les Musiques Du Cinema Francais

Alain Lacombe/Francois Porcile, 1995, 328 Seiten/TB,

Bordas, ISBN 2040197923, Fr. 60.-

Abhandlungderfranzösischen Filmmusik aus dem Jahre
1895 bis 1990 mit speziellen Kapiteln für gewisse

Komponisten.
Listening To Movies

Fred Karlin, 1994, 400 Seiten/geb, Schirmer, ISBN

0028733150, $35.-

ISBN

 

Eine Übersicht

Vornehmlich auf den Filmmusik-Einsteiger abgestimmt,

aber auch für alte Hasen sehr lehrreich, deckt das Buch

alle Bereiche der Filmmusik ab.
Lullabies Of Hollywood
Richard Fehr/Frederick Vogel, 1993, 366 Seiten/geb,
McFarland, ISBN 0899508499, $45.-
Die beiden Autoren konzentrieren sich schwergewichtig
auf die für Filmmusicals komponierten Songs aus der

Periode 1915-1992 und besprechen dabei auch ein
bisschen die entsprechenden Komponisten Marvin

Hamlisch oder Henry Mancini.
Music And The Silent Film

Martin Miller Marks, 1997, 304 Seiten/geb, Oxford

University Press, ISBN 0195068912

Untersuchung von Scores aus der Stummfilmzeit, wobei

lediglich Kompositionen zwischen 1895 und 1924
berücksichtigt werden.
Music From The House Of Hammer
Randall Larson, 1996, 194 Seiten/geb, Scarecrow, ISBN

0810829754, $33.-
Auseinandersetzung mit den zahlreichen Komponisten
und ihren Partituren, welche wesentlich am Erfolg der

Hammer-Filme beteiligt waren.
e Music For The Movies

Tony Thomas, 1997, TB, Silman

Jam, ISBN 1879505371, $20.-
In November 1997 in zweiter Edition
als Taschenbuch veröffentlicht,

befasst sich diese überarbeitete und
aktualisierter Publikation mit der
Entwicklung der Filmmusik
beginnend mit den Exileuropäern

(Korngold, Steiner, etc.) bis zu den

ersten amerikanischen
Erfolgskomponisten (Mancini, North,

etc.).

e Music In

Productions

Dan Carlin, 1991, 174 Seiten/TB,

Butterworth, ISBN 0240800095,
$35.-
Erzählt alles Notwendige, damit man

seinen Film problemlos vertonen

kann, angefangen von der Auswahl

des Komponisten über die Rolle des

Musikeditors bis hin zu den
Aufnahmenim Studio.

e Musik Und Film: Filmmusik

George Maas, 1994, 322 Seiten/geb,
Schott, ISBN 3795702453

Speziell für Lehrer konzipiertes Filmmusik-Lehrbuch mit

Texten, Arbeitsblättern, Notenbeispielen, Fragen und

den dazugehörigen Antworten.
Musique Fantastique

Randall Larson, 1985, 592 Seiten/geb, Scarecreow,

ISBN 0810817284, $50.-
Analyse der Verwendung von Musik in Horror-, Science
Fiction- und Fantasyfilmen aus der Zeit von 1930-1980
mit Kapiteln über Herrmann, Goldsmith, Rozsa,
japanische Monsterfilme sowie die Horrorfilme der Firma
Hammer.

On The Track

Fred Karlin, 1990, 856 Seiten/geb, Schirmer, ISBN

002873310X, $65.-
Umfassende Analyse des ganzen

Filmvertonungsprozesses vom ersten Treffen mit dem
Filmemacher über Temp Tracks, Spotting, dem

eigentlichen Komponieren bis hin zur Aufnahme. Diese
Filmmusik-"Bibel” enthält auch zahlreiche

Notenbeispiele, Interviewauszüge und ein komplettes

Click Buch von Alexander R. Brinkman.

Film And Video
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Overtones And Undertones

Royal Brown, 1994, 336 Seiten/TB, University of

California Press, ISBN 0520085442, $20.-

Wissenschaftiche Auseinandersetzung mit der
Bedeutung, Eigenheiten und Entwicklung der Filmmusik.
Ausserdem enthält das Buchdetaillierte Untersuchungen
von mehreren Filmen (u.a. Psycho, Laura, The Sea

Hawk) und achtInterviews mit namhaften Komponisten.
Performing Arts Annual 1989
Iris Newsom, 1989, 150 Seiten/geb, The Library of
Congress, ISBN 0844406740
Beinhaltet einen Artikel von David Raksin über seine
Filmmusik zu Laura mit dem Titel „All about Laura:

Composingfor the face in the misty light“. Weitere Artikel

beschäftigen sich mit David Raksin oder der Musik von
Alex North.
Settling The Score
Kathryn Kalinak, 1992, 248 Seiten/TB, University of

Wisconsin Press, ISBN 0299133648, $18.-
Das Buch besteht aus einem mehr theoretischen Teil

(Sprache der Musik, Filmmusik-

Theorie, Stummfilm Scores und
klassischer Hollywood Score)

und einem eher analytischenTeil
(The Informer, The Magnificent

Ambersons, Laura und The

Empire Strikes Back).
Sound And Scores: A Practical

Guide To Professional

Orchestration

Henry Mancini, 1962,

Seiten/geb, Northridge Music

Der Maestro bietet dem Leserdie
einzigartige Möglichkeit,

Vergleiche zwischen

eingespielten Werken und ihren
Partituren anzustellen, indem er

eigene Werke anhand von

Musikbeispielen (auf drei Vinyl-

Singles) und zahlreichen
Notenbeispielen bespricht.

Sounds of Movies: Interviews

with Creators of Feature

Nicholas Pasquariello, 1996, 240

Seiten/TB, Port Bridge, ISBN

0965311473, $20.-
Dieses Buch beschäftigt sich
nicht mit Filmmusik per se,
sondern ist auf das Abmischen

des Soundtracks ausgerichtet.
Zwölf Soundmixer erläutern in

Detail das Produtcion und Post Production Mixing für
Filme wie The Mosquiteo Coast, Wind, The Last

Emperor, Platoon oder Star Trek IV. Der Buchverlag
kann unter folgender Adress erreicht werden: P.O. Box
42791, San Francisco, CA 94142, e-mail: ndp@igc.org

Soundtrack: The Music Of The Movies

Mark Evans, 1990, 300 Seiten/TB, Hopkinson & Blake,

ISBN 0306800993, $10.-
Neben einem guten Abriss der Filmmusikgeschichte, der

von der Stummfilmzeit und dem Golden Age über
herausragende Soundtracks der 50er Jahre bis zum
Einzug der Popmusik reicht, widmet der Autor auch zwei

Kapiteln der Funktionsweise der Filmmusik.
Source Music In Motion Pictures

Irene Kahn Atkins, 1983, 190 Seiten/geb, Fairleigh
Dickinson University Press, ISBN 0838630766, $35.-

Die Autorin befasst sich ausschliesslich mit jener Musik,

die im Film von einer sichtbaren Quelle stammt und

behandelt die Elemente, Entwicklung und die drei Arten
(Songs, Opera, Ethnische Werke) der Source Music.
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Stars and Sounds: Filmmusik - Die Dritte

Kinodimension

Matthias Keller, 1996, 192 Seiten/TB, Bärenreiter, ISBN

376182663X, Fr. 30.-

Für musikalische Laien, interessierte Kinogänger und

Cineasten gedachte Einführungin die Filmmusikwelt.
Strains Of Utopia

Caryl Fliynn, 1992, Seiten/geb, Princeton University
Press, ISBN 0691048010, $50.-

The Album Cover Art Of Soundtracks

Frank Jastfelder/Stefan Kassel, 1997, 128 Seiten/TB,

Little, Brown & Co, ISBN 0316482404, $30.-

Toller Bildband mit etwa 300 Soundtrack-Covers aus den
Jahren 1950-1975

The Art Of Film Music

George Bur, 1994, 266 Seiten/TB, Northeastern

University Press, ISBN 1555532705, $20.-

Der Autor behandelt die Themen Geschichte,

Charaktere, Dramaturgie und Sound mit Schwergewicht
auf den Komponisten Hugo Friedhofer, Alex North, David

Raksin und Leonard Rosenman.

e The Art Of Film Music: A

Tribute To California’s Film

Composers

Allan Ulrich, 1976, 40 Seiten/TB,

Oakland Museum

Hommage an die Komponisten
Elmer Bernstein, Ernest Gold,

Lyn Murray, David Raksin und
Fred Steiner.

e The ComposerIn Hollywood
Christopher Palmer, 1990, 346

Seiten/geb, Marion Boyars, ISBN
0714528854, $35.-

Umfassende Publikation über

das Golden Age, in welchem elf
Komponisten jenerZeit porträtiert

und ihre Werke analysiert
werden.

e The Technique Of Film Music

John Huntley/Roger Manvell,
1971, 300 Seiten/geb,

Communication Arts Books,

$35.- (sh)
Das Buch bietet einen Abriss

über die Filmmusik-Geschichte

und untersucht anhand der
Analyse mehrerer Partituren (u.a.

Julius Caesar, Henry V) und

zahlreichen Notenbeispielen

auch die Funktion von Scores.

Zudem gehen die Autoren auf die Rolle des

Musikdirektors ein und beleuchten die Aufnahme-
Prozedur von Filmscores.
Tonkörper

Cinema, 1991, 200 Seiten/TB, Stroemfeld/Roter Stern,
ISBN 3878778910, Fr30.-
Von den 14 Beiträgen sind nur drei für Filmmusikfans
von Bedeutung: ein Interview mit Michael Nyman,
Thesen zur Funktion des Tons im gegenwärtigen

Mainstream-Kino und eine Analyse der Musik im Film
Tod in Venedig sowie Barry Lyndon.

TV’s BiggestHits

Jon Burlingame, 1996, 338 Seiten/geb, Schirmer, ISBN

0028703243, $25.-
Höchst informative Betrachtung der Musik für
Fernsehserien und -produktionen, unterteilt in die neun

Kategorien Cop & Detective Shows, Westerns, Fantasy
& Sci-Fi, Drama, Sitcoms, Action-Adventure,

Documentaries, Cartoons sowie TV-Movies/Miniseries.
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Unheard Melodies

Claudia Gorbman, 1987, 190 Seiten/TB,

University Press, ISBN 0851702082

Nebeneiner allgemeinen Abhandlung über den Sinn und
Zweck von Filmmusik, analysiert die Autorin sehr

detailliert die Filme Sous les Toits de Paris, Zero de

Conduite und Hangover Square.
Vom Konzertsaal Zur Soundstage:

SymphonischenFilmmusik

Lothar Heinle, 1995, 106 Seiten/TB, Stadtbücherei

Heilbronn, ISBN 3931060128, Fr10.-
Abhandlung der symphonischen Filmmusik in Stumm-
und Tonfilmen und Auflistung der in der Stadtbücherei
Heilbronn vorhandenen Medien zum ThemaFilmmusik.

Wonderful Inventions

Iris Newsom, 1985, 384 Seiten/geb, Library of Congress,

ISBN 0844404454
Enthält unter anderem einen Beitrag von Komponist

David Raksin über seine Zusammenarbeit mit Charlie

Chaplin und einen Artikel über den Maestro, in dem Teile

aus Force of Evil, Carrie, Separate Tables und The

Redeemer analysiert werden. Auf

zwei beigefügten LPs sind

Auszüge der oben genannten

Scores zu hören. Das Buch enthält

ausserdem einen grossen Essay
über Musik für Zeichentrickfilme im

Generellen und Bambi im

Speziellen.

Writings On Glass
Richard Kostelanetz, 1997, 368

Indiana

Wege Zur

Seiten/geb, Schirmer, ISBN

0028646576, $30.-
Zusammenstellung von 29

Kritiken, Analysen und Essays

über sowie Interviews mit dem

amerikanischen Komponisten

Philip Glass, wobei sich die
Beiträge vornehmlich seinen
Opern, Konzert- und

Theaterwerken widmen.

Nachschlagewerke

A Comprehensive Bibliography

Of Music For Film And

Television

Steven Wescott, 1985, 432

Seiten/geb, Information 

Eine Übersicht

Angabe von käuflichem Musiknoten aus Broadway- und
anderen Bühnenshowsaus den Jahren 1918-1993.
Cinema Sheet Music
Don Stubblebine, 1991, 628 Seiten/geb, McFarland,

ISBN 0899505694, $85.-
Zusammenstellung aller Filmthemen - 6'200

Filmmelodien und 15’000 Songs - die jemals als
Notenblatt zu kaufen waren, angefangen von Squaw

Man (1914) bis Batman (1989).

Film Composer Guide
Vincent Francillon, 1997, 416 Seiten/TB, Lone Eagle,

ISBN 0943728932, $55.-
Ausgezeichnetes (und meiner Meinung bestes)
Filmographie-Nachschlagewerk, unterteilt in lebende und

gestorbene Komponisten. Die vierte Edition erschien
Mitte 1997 und ein neuer Update ist in diesen Sommer

zu erwarten.

Film Composer In America: A Checklist Of Their
Work

Clifford McCarthy, 1972, 194 Seiten/geb, Da Capo

Press, ISBN 0306704951
Aufzählung der Kompositionen von
163 Filmmusikkomponisten.

e Film, Television And Stage

Music On Phonograph Records:
A Discography
Steve Harris,

Seiten/igeb, McFarland,
0899502512, $62.-
Auflistung von amerikanischer und

britischer Film-, Fernseh- und
Bühnenmusik, die auf LP
veröffentlicht wurde.

e Film And Television Composers:

An International Discography

1988, 456
ISBN

1920-1989

Steve Harris, 1992, 302

Seiten/geb, McFarland,

0899505538, $70.-

Eine Aktualisierung des
obengenannten BuchesFilm, TV &

Stage Music on Phongraph

Records, welches ebenfalls nur

LPs auflistet.

e Film Music Bibliography1

Gillian Anderson, 1995, Society for

the Preservation of Film Music

Auflistung diverser Filmmusik-
Artikel

BURLINSAME

 

Coordinators, ISBN 0899900275

Aufzählung von Büchern von bzw.

über Komponisten und weitere Informationsquellen

bilden den Hauptteil dieser Publikation. Daneben enthält

sie Ausführungen über die Entwicklung der Filmmusik

und ästhetische Aspekte.

A Handbook Of Film, Theater And Television Music

On Records: 1948-1969

Steve Smolian, 1970, Record Undertaker

Verzeichnis jeder Film-, Theater- und Fernsehmusik, die

zwischen 1948 und 1969 auf Album erschien.

British Cinema Sheet Music

Don Stubblebine, 1997, 216 Seiten/geb, McFarland,
ISBN 0786403136, $65.-

Auflistung von über 2’450 Notenblätter, welche zwischen

1916 und 1994 in Grossbritannien, Kanada und

Australien veröffentlicht wurde.

Broadway Sheet Music
Don Stubblebine, 1996, 456 Seiten/geb, McFarland,

ISBN 0786400471, $75.-

e Filmmusic: From Violins To
Video

James Limbacher, 1974, 836 Seiten/geb, Scarecrow,

ISBN 0810806517
Im ersten Viertel behandelt der Autor historische,
theoretische und technische Aspekte der Filmmusik und

bespricht dabei auch einige Soundtracks. Die restlichen

Seiten entsprechen einem Film Composer Guide in
Kleinformat, der aber lediglich die Scores bis 1972

, abdeckt.
GramophonFilm Music Good CD Guide

Mark Walker, 1997, 300 Seiten/TB, Gramophon, ISBN

(UK) 0902470620, $17.-

Die zweite Edition wurde letzten Sommer veröffentlicht

und beinhaltet Rezessionen sowie Auflistungen von
mehreren hundert, von den Autoren als sehr hörenswert

befundene Soundtracks, die alle noch erhältlich sind

(bzw. sein sollten).

Keeping Score: Film Music

James Limbacher, 1981, 510 Seiten/geb, Scarecrow

Press, ISBN 0810813904, $50.-

|
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Filmmusikbücher

Fortsetzung von From Violins To Video, welche die Jahre

1972-1979 abdeckt.
Keeping Score: Film And Television Music 80-88

James Limbacher, 1991, 928 Seiten/geb, Scarecrow

Press, ISBN 0810824531, $100.-
Der dritte Band behandelt die Jahre 1980-1988 und

bietet zusätzliche Informationen zur Zeitperiode 1921-

1979.
Keeping Score: Film And Television Music 89-96
Alvin Marill, 1998, 320 Seiten/geb, Scarecrow Press,

ISBN 0810834162, $45.-
Das neueste Buch dieser Serie deckt in mehr als 6'300

Einträgen Film- und Fernsehmusik aus den Jahren 1989-

1996 ab. Ausserdem widmet der Band den Preisen

Oscar, Emmy, Ace Award und Golden Globe eine ganze

Sektion.

McNally’s Price Guide For Collectible Soundtrack
Records 1950-1990

Dorie & Keith McNally, 1995, 240 Seiten/TB, West Point
Records, ISBN 0964353911, $30.-
Auflistung von ca. 2’000 LPs aus den Jahren 1950-1990,

angereichert mit tollen Bildern von Albumcovers. Weitere

Eine Übersicht

Auflistung aller Walt Disney LPs aus den Jahren 1933-
1988 mit Verkaufspreis, etwas unpraktisch sortiert nach

Bestellnummer.
The Max Steiner Collection

James D’Arc/John Gillespie,

Brigham Young University, $35.-
Neben einer ausführlichen Bestandesliste der Max
Steiner Sammlung am BYUbeinhaltet diese Publikation

auch eine Kurzbiographie von Tony Thomas und einen

chronologischen Abriss von Max Steiner’s Leben. Wer

sich ein Exemplar dieser tollen Publikation sichern
möchte, schreibt an: Film Music Archives, 5030 Harold
B. Lee Library, Brigham Young University, Provo UT
84602
The Official Price Guide To Movie/TV Soundtracks
And Original Cast Albums

Jerry Osborne, 1991, 663 Seiten, $12.-

Aktualisierung des 1981 Preisführers, der sich erneut
lediglich auf LPs beschränkt. Die angegebenen Preise

könnensehrhilfreich sein, dürfen aber nicht allzu ernst

genommen werden. Das Buch ist direkt beim Autor

(Jerry Osborne, House of Collectibles, 201 E son St.,

1996, 94 Seiten/TB,

 

Infos gibt es bei West Point New York NY 10022) bezogen
Records, 24325 San Fernando werden

Road, Newhall CA 91321, Tel: e The TV Theme Soundtrack

(805)253-2190. MUSIC FOR THE Directory
Music For The Silent Films: A

Guide

Gillian Anderson, 1988, 182

Seiten/geb, Library of Congress,
ISBN 0844405809
Nebeneiner kurzen Einführung in
die Musik für Stummfilme wird der
grösste Teil des Buches durch eine

ausführliche Auflistung von über

1000 Stummfilme samt
Archivnummerder entsprechenden

Partitur in Anspruch genommen.

Schweizer Komponisten Unserer

Zeit
SUISA, 1993, 470 Seiten/geb,

Amadeus, ISBN 3905049058, Fr.
50.-
Auflistung von Schweizer
Komponisten, von denen etwa ein

Dutzend für Filme geschrieben

haben.
Technical Handbook of
Mathematics For Motion Picture

MOVIES

 

Craig W. Patillo, $22.-

Auflistung von über 2’200 TV-
Programmen samt Name des
originalen Dirigenten/Interpreten

wie auch der Coverversion Artisten

und amerikanische Alben (LP &
CD), auf denen die Musik zu finden
ist. Der Index ist erhältlich bei

Braemar Books Mail Order , PO

Box 25296R ‚Portland OR 97225

e US Soundtracks On Compact

Disc (1985-1994)

Robert Smith, $15.-

Diese Publikation listet über 1500

Soundtrack CDs samt ihrem

geschätzten Marktwert auf. Zudem
enthält das Buch eine Aufstellung
aller Varese Sarabande

Soundtracks. Der Index kann direkt

beim Autor (330 N Wyckles Road,

Decatur IL 62522) bestellt werden.

e Videohound Soundtracks

Didier Deutsch, 1997,

  
1024

 

Music Synchronization

Ruby Raksin, 1966, 88 Seiten/geb
Sammlung von mathematischen Tabellen, Formeln und
andere benötigte Informationen für die Verwendung von
Click Tracks und Timings sowie um die Filmmusik
Synchronisation durchzufhren.
Teletunes 1998
Mike Preston, 1998, 352 Seiten/TB, Mike Preston Music,

ISBN 0906655153, £20.-
Ein allumfassendes Nachschlagewerk, welches TV-

Werbemusik, Kinofilme sowie Shows abdeckt und auch

eine Discographie enthält. Dieser Index kann unter
Tel/Fax (0044)1524-421172 bestellt werden.

The Ennio Morricone Musicography

Morricone Fan Club MSV
Informationen über dieses umfassende
Nachschlagewerk betreffend Ennio Morricone-Werken
sind direkt beim Fanclub (MSV, Groenelaantje 62, 1815
VA Alkmaar, Holland) erhältlich.

The Golden Age Of Walt Disney Records 1933-1988
Michael Murray, 1997, 246 Seiten/TB, Antique Trader

Books, ISBN 0930625706, $20.-

Seiten/TB, Visible In, ISBN

1578590256, $25.-

Zusammenstellung von über 2'000 Soundtrack-CD
Rezensionen und Bewertungen, inkl. diversen Indizes,

aus TV-Produktionen, Filmen und Broadway Shows
durch ein Autorenteam.

Voices In The Dunes

Matt Hargreaves

Auflistung aller Tangerine Dream Alben, die weltweit
erschienen sind. Für weitere Informationen sendet man

ein frankiertes Rückantwortkouvert an Matt Hargreaves,
17341 32” Ave S #D-118, Seattle WA 98188.

Weitere Bücher

An Investigation Of The Motives For And Realization
Of Music To Accompany The American Silent Film
1896-1927
Charles Berg, 1976, 300 Seiten/geb, Arno Press, ISBN
0405075316
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Filmmusikbücher

e Celluloid Jukebox: Popular Music And The Movies
Since The 50s
Jonathan Romney

e Composing For The Films
HannsEisler

e Die Dramaturgische Funktion Der Musik In Den

FilmenAlfred Hitchcocks
Josef Kloppenburg, 1986, Wilhelm Fink Verlag

e Film Music
Kurt London, 1970, geb, Ayer Company, ISBN
0405016220, $32.-

e Filmmusik Als InstrumentStaatlicher Propaganda
Gottfried Kinsky-Weinfurter, 1993

e Hollywood Holyland
Ken Darby, 1992, Scarecrow Press

e Hollywood Movie Music Directory
Linda Thurman

e Hollywood Rhapsody

Gary Marmorstein, 1997, geb, Schirmer, ISBN
0028645952, $30.-

e Jazz In The Movies: A Guide To Jazz Musicians 1917-
1977
David Meeker, 1995, geb, Da Capo Press, ISBN
0306761475, $41.-

e Musical Accompaniment Of Moving Pictures
Edith Lang/George West, 1970, geb, Ayer Company,
ISBN 0405016204, $12.-

e Music ForThe Films

L. Sabaneev/G. Jowett/S. Pring, 1978, geb, Ayer

Company, ISBN 0405111428, $12.-
e Music In Modern Media

Robert Emmett Dolan, 1967, geb, Schirmer

e Music In Video Productions
Rosanne Soifer, 1997, TB, Butterworth, ISBN

0240802926, $20.-
e Music On Demand: Composers And Careers In The

Hollywood Film Industry
Robert Faulkner, 1983, geb, Transactio, ISBN

0878554033, $35.-
e Our New Music

Aaron Copland, geb, Focal Press, ISBN 0240800095

e Scoring For Films
Earle Hagen, 1996, geb, B&N Dist/Supermart, ISBN
0882843877, $50.-

e SoundAnd The Cinema
Evan Cameron, North Easyern University Press

Eine Übersicht

e The Joy Of Music
Leonard Bernstein, 1959, 304 Seiten/geb, Simon &
Schuster

e The Music Of Benjamin Frankel
John Williams

e Underscore

Frank Skinner, 1994

e What To Listen For In Music

Aaron Copland, 1942, McGraw-Hill Book

Bezugsquellen

Wer Bücher in der Schweiz kaufen will, dem empfehle ich

die Filmbuchhandlung Rohr (Oberdorfstr. 5, 8024 Zürich),
doch jede andere Buchhandlung kann die gewünschten
Publikationen natürlich auch beschaffen. _
Wer ein bisschen weniger bezahlen will, bestellt die Bücher
direkt in den Staaten. In diesem Falle empfehle ich den
renommierten Samuel French Theatre & Film Bookshops
(Tel. (213)876-0570, Fax. (213)876-6822) oder direkt die
Verlagshäuser zu kontaktieren:

e Schirmer Books, Macmillan Publishing, 866 Third Ave,

New York, NY 10022, Tel. (201)967-5810 oder 1-800-

323-7445 (funktioniert nur in den USA)
e Scarecrow Press USA, Tel. (717)794-3802, Fax.

(717)794-3803 oder
e McFarland & Company, Tel. (910)246-4460, Fax.

(910)246-5018

Zahlreiche Bücher sind schon lange vergriffen und können

nur noch in Second-Hand Shops gefunden werden. Je nach
Rarität und Nachfrage sind sie dann viel billiger oder aber

um ein Vielfaches teurer als ihr originaler Verkaufspreis.
Eine ausgezeichnete Bezugsquelle für solche Second-Hand
Bücher ist die Interloc Datenbank auf dem Netz
(http.://daniel.interloc.com), an der zahlreiche

Buchhandlungen angeschlossen sind. Zwei davon, bei

denen ich sehr gute Erfahrungen gemacht habe und die

beide auch Notenmaterial verkaufen, sind:

e Marsha Berman Musical Literature, 2417 - AR St. Santa

Monica, CA 90405, Tel. (310)399-3674, e-mail:
mberman@ucla.edu

e Martin A Silver, 7221 Del Norte Drive, Goleta, CA 93117-

1326, Tel (805)961-8190, Fax (805)961-8290, e-mail:

silver@silcom.com

 

|Neues von Martin Böttcher
Forsetzung von Seite 45

nötig, jetzt wieder über Neuigkeiten zu berichten, die sich

seitdem ergeben haben. Am 26. Juli letzten Jahres wurde
ihm im Schleswig-Holsteinischen Bad Segeberg ein Special
Award verliehen. Die Hamburger Schacht Musik Verlage
sprachen ihm ihre Hochachtung für sein Lebenswerk aus -
ein wenig auch in Anlehnung an seinen runden Geburtstag
am 17. Juni.

Von Matthias Bosch von den Schacht Verlagen bekam

Martin Böttcher einen vergoldeten Tonträger überreicht. Da
Böttchers verschiedentlich aufgelegte Winnetou-Melodien
gesamt gesehen schon so häufig über die Ladentische

gegangen sind, daß sie längst eine Goldene Schallplatte
verdient gehabt hätten, brauchte man für diese Verleihung
nur noch einen Rahmenzu suchen undzu finden. Vom 25.
bis 27. Juli 1997 fand in Bad Segeberg das alljährliche
Treffen der Karl-May-Szene statt. Und da Martin Böttchers

größte Erfolge untrennbar mit dem Namen Karl May
verbunden sind, kam somit eines zum anderen.

Nunlebt Martin Böttcher allerdings noch langenicht nur von

Tantiemen. Es gibt jede Menge zu tun. Erst kürzlich hat

Winnetou-Darsteller Pierre Brice in Spanien wieder zwei

Filme gedreht, die die Handlung Karl Mays im Brice'schen
Sinne fortführen. Die Filme an sich haben in Österreich und
Deutschland einige Kritik heraufbeschworen, da das einzige,

was noch an Karl May erinnerte, die unnachahmliche Musik
von Martin Böttcher gewesen ist. Mit dieser erneuten
Winnetou-Musik hat er sich wohl endgültig ein Denkmalals

der (!) May-Komponist gesetzt. Wie brachte es doch der
eingangs erwähnte Schauspieler auf den Punkt? "Der Martin
kanngarnicht anders."

Anmerkung:
Leider konnte das hierzu von Gordon Piedesack vorgesehene Foto der
Übergabe aus technischen Gründen nicht eingefügt werden. Farbfotos
können für eine in s/w gehaltene Zeitschrift zum Problem werden.

Entschuldigung.
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Philippe Steve _ Patrick Matthias Uwe
Blumenthal | Krebs | Ruf Wiegandt Sperlich

20'000Leagues Underthe Sea(J. Scoft ++ ++ >. +++%
Amistad (John Williams +++% ++++ +++% ++ +++%

Anastasia(David Newman)_ __ BONO — _ +++ ++++
As Goodasit Gets (Hans Zimmer +++% ++% ++++ +++ +++

Borrowers, The (H. Gregson-Williams). ++_ nn
Butcher Boy (Elliot Goldenthal + +%

Casablanca (Max Steiner ++ ++r+% +++ r

Deep Rising (Jerry Goldsmith +4 r + ++% ++++%

DesperateMeasures (Trevor Jones) un nn a nn a.
Devil'’s Advocate (James Newton Howard +++% +++% ++ ++++

Disappearanceof Gar. LOrca (McKenzie) ++++ #+t+% ++++ tt
Dune (Toto ++++ 2%

Educationof Little Tree (Mark Isham) #4rr
For Richer or Poorer (Randy Edelman) ++

ForeverAmber(David Raksin) _ +++% ftrrın )| Frrt rt [
Ghost and Mrs. Muir (Bernard Herrmann +++++ +++Y% +++

Great Expectations (PatrickDye)_ ++ ++% #rr+| ++ |
Hard Rain (Christopher Youn ++++% ++++ ++ ++++

In & Out (Marc Shaiman | H% n
Into Thin Air (Lee Holdridge ++++% +++%

It's a Mad, Mad, Mad, MadWorld (E.Gold) . zz ae +++ +++ + 4rrrr |
Journe t. Centeroft. Earth (B. BEnnaran) +++ +++% ++++% +++% +++++ +++

KingKong (MaxSteiner JS Hr|Hrrr |vH| Hr a
Kull (Joel Goldsmith) ++ ++ ++ ++++%

L.A. Confidential (Jerry Goldsmith) ++++% +++ +% Ah Hr Herr|
Loilita (Ennio Morricone

ManintheIron Mask (N. Glenniı _ z
Man Who KnewtooLittle (Ch. Youn y ++% + +++% +++
Men in Black (Danny Elfman) tt 4% #++| +++ re
Mephisto Waltz/The Other(J. Goldsmith +++ ++ ++++ +++

MichaelKamen Soundtrack Album _ ı4+4+% #rrrt +++%
Bioon — Floss (John Seat +++ + +++

Die Hart nn Hrttr
Mouse Hunt Alan Sivestri ++% +++ ++

Out of Africa (Barry, McNeely conducting)_ | +++% | +++++ _
Paris Blues (Duke Ellington +++

Passage(Michael J. Lewis) _ en +++% . —.
Postman, The (James Newton Howard). ++++% +++++ ++% +++% ++ ++++

Return of the Seven (Elmer Bernstein +++ +++% nn |] +++++
Sadat (Charles Bernstein +++

SandPebbles (Jerry Goldsmith) +rtt% +++% #4 ]|A+r
Selected Themes 2 (Alan Silvestri) _ ++% ++ ++ ++

Shiloh (Joel Goldsmith IHıa 4% Hr ++++
Sphere(Elliot Goldenthal ++++% + +++ +++

Titanic(James Horner) tr ++++% +4+% Fr Free
U.S. Marshals (Jerry Goldsmith) ++ +% +++% +++%

WinterGuest, The(Michael Kamen +++ 444 N

 

Gastbewerter dieser Ausgabeist Mikael Carlsson, ChiefCorrespondent von Musicfrom the Movies und Gründer der Film

Music Critics Jury.
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