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The Film Music Journal

Editorial
Liebe Leserinnen,

Willkommen zur neusten Ausgabe des Film Music Journal, unserer
ersten Doppeinummer. Ab dieser Ausgabe präsentieren wir das FMJ

dreimal „jährlich“, davon eine Doppelnummer( = 4 Ausgaben). Der

Newsletter, der qualitativ fast schon an das Journal herangereicht hat
und dessen Arbeitsaufwand auch nicht viel kleiner war, fällt weg. Somit

können wir uns voll und ganz auf die Produktion unserer Zeitschrift
konzentrieren. Abonnenten erhalten weiterhin (und unregelmässig)

„Gadgets“ wie in Ausgabe 5 das „Filmmusik-Oscar-Booklet“ (vielen Dank
dafür an Patrick Ruf) oder die Oscar-Nominationen betreffend Filmmusik

(in dieser Ausgabe als Beiblatt), Vorabinformationen zu Cinemusic und
Einladungen für Meetings. Es lohnt sich also The Film Music Journal zu
abonnieren.

Wir haben es angekündigt: Ein Grossteil dieser Ausgabe bildet das
Cinemusic-Special mit Berichten über John Barry, Nino Rota und Robert

Blum. Das Festival findet vom 1. bis 9. März, wie letztes Jahr in Gstaad

statt. Ausführliche Berichte rund um Cinemusic 1996 werden von

unserem rasenden Reporter Patrick („Der Psychiater‘) Ruf in der

nächsten Ausgabe des Journals zu erwartensein.

Allzu gerne würden wir vermehrt Reaktionen (Leserbriefe etc.) von

Lesern auf unsere Publikationen oder zu anderen interessanten,

diskussionswürdigen Themen erhalten und abdrucken. Bisher
beschränkte sich der Leserbriefanteil pro Heft auf ca. O0 bis 1.

Anscheinend seid Ihr a) mit allem zufrieden, b) haltet das Journal für

unverbesserlich oder c)....! Na, hier darf sich jedermann/frau sein

Wörtchen einsetzten. Lasst doch einmal von Euch hören.

Philippe Blumenthal
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Eric Serra‘ Ein Interview

„komponieren ist wie ein Kindzeugen."

Eın Interview mit Eric Serra
von Mohan Mani & Patrick Ruf

 

Währendseiner Promo-Tournee für sein neuestes Werk Goldeneye‚verschlug" es Eric Serra auch nach Zürich.

Wir möchten an dieser Stelle Gaby Wyss von EMI Switzerland ganz herzlich danken, dass sie uns in Eric Serras

dichtgedrängtem Terminkalender unterbringen konnte und somit dieses Interview ermöglichte. Unser Dank gilt

selbstverständlich auch Eric Serra, der uns bereitwillig alle Fragen beantwortete.

? Welchen musikalischen Background hast Du?

ES: Als 5-jähriger habe ich angefangen zu musizieren.
Ich habe aber nicht wirklich das Gefühl, damit
angefangen zu haben, denn ich erinnere mich nicht

daran, begonnen zu haben. Ich habe immer musiziert.

Zu Beginn spielte ich Gitarre. Mit 16 Jahren bin ich
Profi-Gitarrist geworden und seit meinem 17.

Lebensjahr hab ich in Gruppen und auf Platten

mitgespielt. Mit 18 Jahren habe ich dann schliesslich

Luc Besson kennengelernt. Ein paar Monate später hat

Luc seinen ersten Film gedreht und mich gebeten, die
Filmmusik zu schreiben.

? Das war Le Dernier Combat, nicht wahr?

ES: Genau. Von da an haben wir immer
zusammengearbeitet. Parallel dazu habe ich meine

Karriere als Instrumentalist weiterverfolgt. Zuerst war
ich wie gesagt Gitarrist, dann Schlagzeuger und

schussendlich Bassist. Ich habe in Frankreich mit

zahlreichen Gruppen und Sängern gespielt und

gleichzeitig die Musik für Bessons Filme komponiert.

? Du hast für Leute wie Youssou N’Dour und Mory

Kante gespielt. Was fasziniert Dich hier, im Gegensatz
zum Komponieren Deiner eigener Musik.

ES: Das sind zwei ganz verschiedene Dinge. Spielen

ist etwas Lustiges, Augenblickliches und sehr

Lebendiges. Es ist fast ein bisschen wie Sport treiben.

Spielen ist sehr physisch und leert völlig. Es ist sehr,

sehr gut für die gesundheitliche Moral. Komponieren
dagegen ist etwas viel Intellektuelleres oder
Emotionelleres. Aber es ist keine Momentaufnahme.

Dass heisst, der Augenblick in welchem man

komponiert ist nicht unbedingt sehr angenehm. In

gewissen Momentenist es angenehm und dann gibt es

wieder Momente in denen es sogar sehr schwierig sein

kann. Manchmal kann es sogar unangenehm sein. Es

ist das Hören des komponierten Stückes, das Resultat

also, das befriedigt. Es ist die Befriedigung ein Stück

kreiert zu haben. Ich würde sagen - und dies ist

vielleicht ein etwas gewagter Vergleich - es ist etwa der

gleiche Unterschied wie Liebe machen und ein Kind
zeugen. Liebe machenist die Bühne, das Spielen. Es

ist also schon definitionsgemäss sehr angenehm und

leert völlig. Dem gegenüber ist ein Kind zeugen wie

komponieren. Dass heisst, es gibt eine Zeit, in der man
darauf wartet, dass das Kind kommt. Und während

dieser Zeitdauer hat es angenehme, aufregende

Momente, aber es hat auch schwierige Momente. So

etwaist der Unterschied.

? Du hastbis jetzt fast nur für Luc Besson komponiert.

Wird es nicht eintönig stets mit demselben Regisseur
zusammenzuarbeiten?

ES: Nein, im Gegenteil. Es wird von Mal zu Mal
interessanter, weil wir uns immer besser kennenlernen.

Dies ermöglicht uns, unsere Arbeit immer tiefer und

reicher auszugestalten, da wir nach und nach eine

Sprache aufbauen, die immer genauer wird. Es ist, als

hätte er die Augen und ich die Ohren. Weil wir aber
nicht dieselbe Personsind, ist es sehr schwierig beides

in Übereinstimmung zu bringen. Es ist unsere

Freundschaft - die zugleich unsere Berufsbeziehungist
-, die es uns erlaubt immer präziser zu werden. Dasist

interessant, denn je öfter man zusammen arbeitet,

desto weiter kann man mit den Emotionen und mit der

Kreation der Emotionen gehen. Deshalb finde ich also,
dass es von mal zu malinteressanter wird.

? Glaubst Du, dass die häufige Zusammenarbeit mit
Luc Besson „schuld“ daran ist, dass die Verknüpfung
von Bild und Musik bei Euch so stark ist?

ES: Ja, ich glaube schon. Die Musik in einem Film, die

Assoziation der beiden Elemente ist eine Emotion, die

von ihm und mir fabriziert wird. Zu Beginn ist sie

künstlich, weil sie von zwei verschiedenen Personen

kreiert wurde. Und je mehr man zusammenarbeitet,

desto konkreter, realer wird sie. Es ist als käme sie

mehr und mehr von einer einzigen Person.

? Was inspiriert Dich, wenn Du für einen Film

komponierst?

ES: Das kommt auf die Szene an.In einer Actionszene

sind es eher die Bilder und in einer romantischen

Szene eherdie Dialoge.

? Gibtes ein Filmgenre, das Du am liebsten vertonst?

ES: Ja, ich fühle mich in romantischen oder

dramatischen, dass heisst emotionellen Szenen

 



| Eric Serra

wohler. Viel mehr als bei Action. Ich kann das zwar

auch vertonen und es macht auch Spass, aber es

interessiert mich weniger. Ich bevorzuge die

emotionelle Seite.

? Was ist Deine Einstellung gegenüber der

Verwendung von Temp Tracks und hast Du schon mit

solchen arbeiten müssen?

ES: Ja, ich musste schon mit Temp Tracks arbeiten.

Also, ich finde das interessant, besonders mit Besson -
ich nehme Bezug auf ihn, weil ich ihn am besten

kenne. Der Regisseur ist schlussendlich für den Film

verantwortlich. Wenn man die Musik für einen Film

komponiert, stellt man sich demnach in den Dienst des

Filmes. Man muss in den Traum des Regisseurstreten.

Man darf nicht irgendwas machen. Man darf nicht
versuchen, seine Position zu verteidigen, sonst macht

man lieber seinen eigenen Film oder ein Album.

Beteiligt man sich aber an einem Film, ist man

gezwungenwirklich in diesen Traum da einzudringen.

Die Temp Tracks erlauben sehr präzise zu spüren, was
der Regisseur will, welche Emotionen ihn interessieren.

Danach ist man frei sich davon inspirieren zu lassen

oder nicht. Generell inspirieren sie mich musikalisch

gesprochen fast nie. Ich kann also eine Musik

komponieren, welche vollkommen anders ist, solange

sie die gleiche Art von Emotionen weitervermittelt und

die selbe Rolle wie die Temp Tracksspielt.

? Aberist nicht gerade dies das schwierige? Den Temp

Track zu vergessen und etwas anderes, identisches
kreieren?

ES: Nein, es ist nicht sehr schwierig. Wichtig ist weder

die Melodie, noch die Atmosphäre, noch das

Arrangement, noch was weiss ich was. Es ist der

Effekt, den die Musik kreiert. Der ist völlig abstrakt.

wu"
Man kann

beispielsweise sehr

Musique Composee par wohl einen Temp
ERIC SERRA Track mit

Symphonie-
Orchester haben

und nachher eine

Musik für

Synthesizer oder
eine Gruppe oder
irgend etwas

schreiben, welche

die gleichen

Emotionen schafft,
selbst wenn die

zwei Stücke nichts
gemeinsam haben. Ich sehe mir also den Film mal mit

den Temp Tracks an und sobald ich spüre, was sie
bewirken, höre ich mir diese Musik nicht mehr an. Nach

einem Weilchen vergesse ich sie. Manchmal erinnere
ich mich auch gar nicht mehr daran.

Bande Originale du Film de
LUC BESSON

Ein Interview

? Mit Le Grand Bleu ist für Dich der Erfolg gekommen.

Waren die Arbeiten zu Nikita mit all den Erwartungen
an Dich nicht sehr schwer und belastend?

ES: Nein, denn seit dem Anfang mit Besson, eigentlich
sogar seit dem Anfang meines Lebens, versuche ich
immer das Maximum zu leisten. Weil ich die Musik
wirklich liebe und einen grossen Respekt dafür habe.
Also versuche ich immer das Maximum zu geben. Was

immer auch geschieht, ich kann nicht mehr als mein

Bestes geben. Der Erfolg hat nicht viel verändert. Ich
versuche nach wie vor mein Bestes zu geben.

Abgesehen davon weiss man ja, dass Erfolg etwas
völlig Zufälliges ist und dass man nicht wirklich dafür
verantwortlich ist. Man erwartet es nicht und kann es

sich auch nicht erklären. Darum lohnt es sich auch

nicht, daran zu denken.

Erfolg ist etwas, woran man nachher denkt, wenn das

Album draussenist. Künstler sind aber nur die Zeugen

des Erfolges. Dass heisst, wenn ich komponiere, stelle

ich mir nicht die Frage, ob mein neues Werk erfolgreich
sein wird, weil ich das Geheimnis ja nicht kenne. Ich

habe deshalb überhaupt keine Ahnung, warum sich Le

Grand Bleu so gut verkauft hat.
Erfolg ist etwas geheimnisvolles. Wenn es Rezepte

dafür gäbe, dann wären sie bekannt. Ich glaube, das
einzige Rezept ist Ehrlichkeit, Spontaneität und auch

Grosszügigkeit in der Arbeit. Sein Bestes geben also.

Deshalb versuche ich immer mein Bestes zu geben, da

dies am aufregendsten und spannendsten ist. Ich

meine auch, dass es der beste Weg ist, um eine

Chance zu haben, erfolgreich zu sein. Dass heisst,

wenn ich schreibe, versuche ich so ehrlich wie möglich

zu sein. Nachher verkauft es sich oder nicht. Aber das

kann man nicht beeinflussen. Das gilt für alles. Doch es
gibt Personen, die ihre Werke wie Produkte entwerfen

und auf Segmente abstimmen. Das macht man in

Hollywood sehr oft. Und trotzdem liegen sie manchmal
völlig daneben, was beweist, dass ihre Theorien falsch

sind. Wenn man das macht, was manliebt und dabei

aufrichtig sein Bestes gibt und es funktioniert, dann ist
man überwältigt. Funktioniert es nicht, was soll's!

Immerhin kann man stolz auf sich sein und geht

danach zum nächsten über. Macht man aber etwas nur

um Erfolg zu haben und es funktioniert, so hat man

zwar gewonnen, kann aber nicht stolz auf sich sein.
Und falls es nicht funktioniert, kommt man sich wie ein

echterIdiot vor.

? in Amerika hat man Deinen Score zu Le Grand Bleu

ersetzt.

ES: Tja, das ist typisch. Ich finde das idiotisch, da der

Film von der Musik lebt. Finanziell war es überall ein

Riesenerfolg, so dass es wirklich sehr anmassend,

sogar stupide war die Musik zu ändern. Le Grand Bleu

ist immerhin die erfolgreichste Filmmusik aller Zeiten in

Frankreich. Es verkaufte sich besser als irgendein
Album, sogar besser als Popmusik, Rock'n Roll und

Variete. Es war wirklich eine dämliche Sache. Es ist
wie wenn man ein Bild kauft und dann gewisse Farben
übermalt, weil man die Farben nicht mag oder denkt,

]

 



Eric Serra

dass es nachher besser aussieht. Das ist sehr

eingebildet. Und es ist ein Mangel an Respekt.

? Mir ıst aufgefallen, dass Du in Le Grand Bleu und

Nikita sehr oft das Saxophon verwendet hast. Hattest

Du spezielle Gründe?

ES: Also ich mag dieses
Instrument sehr und es ist ein

Instrument, das eine ganz

spezielle Farbe, eine spezielle
Emotion hat. Aber es gab keine

bestimmten Gründe. Es ist wie

wenn man bestimmte Wörter oder

eine bestimmte Sprache

verwendet. Dies geschieht weder
aus Zufall noch aus einem

bestimmten Grund. Man will ja

eine Sache möglichst präzise

ausdrücken, also macht man das

mit dem Instrument, welches das

am besten kann. Und das

Saxophon drückt nun mal gewisse

Sachen ausgezeichnet aus, genau

wie die Gitarre gewisse Dinge

sehr schön ausdrückt, etc. Ich

stelle mir jedoch nie die Frage, mit

welchem Instrument ich das

Komponierte spielen werde, denn

ich weiss es im Voraus. Dass

heisst, ich höre die Melodie in

meinem Kopf von einem

Saxophon gespielt oder von
einem anderen Instrument.

? Also sind es wir die

Journalisten, die alles bis ins letzte

Detail hinterfragen und
analysieren?

ES: Ja genau. Ich glaube, ich stelle mir nie die Frage.
Ich analysiere nicht, was ich tue. Nachher kann man,

also ihr Journalisten könnt das analysieren, wenn es

euch Spass macht. Ich aber analysiere es nicht.

? Du hast bei Atlantis mit Vanessa Paradis

(junge französische Sängerin/Schauspielerin)

zusammengearbeitet. Wie kam es dazu?

ES: Ich mag sie sehr und hatte einfach Lust dazu. Ich

benötigte eine weibliche Stimme und wollte, dass es

sie ist. Ich fand, dass es gut zusammenpasste. Zudem

singt sie sehr gut und hat eine Magie in der Stimme.

Sie hat eine spezielle Klangfarbe und das gewisse
Etwas.

? In einer Fernsehsendung hast Du mal erzählt, dass

Dich Besson während den Dreharbeiten zu Atlantis

zum Tauchen mitnahm. Als Du unter Wasser warst,

hast du viele Melodien im Kopf gehört, doch wieder

oben angekommen, waren sie verschwunden.

 

Ein Interview

ES: Wer hat das gesagt?

? Du.

ES: Nein!

? Vielleicht nicht ganz Wort wörtlich aberfalls ich mich

recht erinnere, hast Du etwas in diesem Sinne erzählt.

ES: Nein, nein! Sagen wir mal, wenn ich tauche... also

ich tauche sehr oft, da ich es sehr liebe. Ich bin ein

leidenschaftlicher Taucher. Tauchen ist etwas

emotionell sehr starkes. Musik ist der Ausdruck einer

Emotion. Sobald man also ein starkes Gefühl spürt,

kann man es in Musik umsetzen. Je stärker die

Emotionen, desto stärker ist die Musik. Doch ich habe

unter Wasser nicht wirklich Musik gehört. Ich habe

zwar eine starke Erregung empfunden und tatsächlich,

wenn ich eine starke Gemütsbewegung verspüre,

empfinde ich es gleich wie Musik hören. Demzufolgeja,
es kann manchmal vorkommen, dass ich Sachen höre.

Aber ich erinnere mich nicht, ob ich damals Musik

hörte.

? Für Atlantis hast Du auch zum ersten Mal mit einem

. Symphonie-Orchester gearbeitet. War es um diese
starken Gefühle besser auszudrücken oder weil Du

etwas neues ausprobieren wolltest?
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ES: Beides ein wenig. Ich hatte nämlich schon lange
Lust mal mit einem symphonischen Orchester zu

arbeiten. Ich bin Autodidakt, also habe ich nie gelernt
für ein Symphonie-Orchester zu schreiben. Das ist ein
wenig kompliziert. Da hat es viele Musikanten und es
ist auch schwieriger zu schreiben, da es eine

Kombination von sehr präzisen und komplizierten

Dingen ist. Gleichzeitig hatte ich für Atlantis Lust,

diese starken Emotionen eindrücklich umzusetzen. Mit

einem Synthesizer kann man nicht... er ist ein wenig

limitiert in Bezug auf Emotionen. Man kann nicht sehr

starke Gefühle mit dem Synthie ausdrücken. Man kann
gewisse Dinge ausdrücken, jedoch nicht sehr, sehr

starke. Es ist ein wenig wie, ich weiss nicht...ein
Computer. Der hat zum Beispiel Zeichenfunktionen.

Trotzdem wird man aber nie etwas so emotional

starkes zeichnen können wie ein richtiges Bild. In der

Musik ist es genau gleich. Man kann Dinge mit einem

Synthie nicht so stark ausdrücken wie mit einem

Symphonie-Orchester. Ganz einfach, weil im Orchester

die Seele aller Musiker vorhanden ist und diese fügt

eine ausserordentliche emotionelle Kraft hinzu.

? Auch in Leon hast Du viel Orchester verwendet. Bei

Goldeneye aber habe ich das Gefühl, dass Du wieder

vermehrt Synthesizer verwendet hast.

ES: Nein, überhaupt nicht. Goldeneye hat etwa das

gleiche Verhältnis von Synthesizer zu Orchester wie
Leon.[d.h. etwa 80% symphonisch; PR]

?Aber auf dem Booklet sind nur ein paar Musikanten
aufgeführt.

ES: Es waren die gleichen Musiker wie bei L&on, aber

bei Leon habe ich jeden Musikanten aufgeführt. Hier

habeich nur die Register-Chefs erwähnt. Ganz einfach

weil sie die Credits für das Album so früh von mir

verlangten, dass ich nicht wusste, wer mitspielen wird.

Um also keinen Fehler zu machen, notierte ich lediglich
die Register-Chefs. Aber in der Tat sind es exakt die

selben Musiker.

? Ist es also eine Tendenz, Dich immer mehr dem

symphonischen Orchester zuzuwenden und
Synthesizerhinter Dir zu lassen?

ES: Ja, weil das Orchester einerseits viel stärkerist. Es

drückt die Dinge präziser, stärker und emotioneller aus.

Andererseits ist es auch viel spannender zu schreiben.

Es erlaubt mir reichhaltigere Sachen zu komponieren.
Zudem ist es viel angenehmer mit Musikern als ganz

Ein Interview |

alleine hinter dem Computer in meinem Studio zu

arbeiten, nicht wahr?

? Apropos Studio, Deines sieht ja recht futuristisch aus,
fast wie ein U-Boot.

ES: Tja, das hängt von der Fantasie der Leute ab.
Einige finden, dass es wie ein U-Boot aussieht, andere

wiederum meinen es ähnelt eher einem Raumschiff.

(lacht)

? Wir haben vorher den neuen Bond erwähnt. Wieviel

Zeit hattest Du, um die Musik zu komponieren?

ES: Sieben Wochen für 75 Minuten. Das ist wirklich

nicht viel.

? Welchen Prozess musstest Du bei der Produktion von

Goldeneye durchlaufen?

Sie haben mich angerufen als die Dreharbeiten fertig

waren und der Schnitt schon praktisch beendet war. Ich

traf mich dann mit ihnen in London undsie zeigten mir

den Film mit der temporären Musik (Temp Track). Sie
haben dabei recht viel Musik verwendet, die ich für

Nikita und Leon komponiert hatte. Gewisse Szenen

wurden auch mit klassischer Musik unterlegt. Alles in

allem sehr unterschiedliche Musikstücke.

Anschliessend sah ich mir mit dem Regisseur den Film
nochmals von Anfang bis Ende an und wir entschieden,

wo die Musik etwa startet, wo sie etwa endet und

welche Atmosphäre sie vermitteln sollte. Der Regisseur

hatte keine sehr präzise Idee, was er musikalisch wollte

und wusste nur ungefähr wo er Musik braucht. Man

liess mir deshalb eine sehr, sehr grosse Freiheit zu

machen, was ich wollte. Sie haben mir wirklich vertraut.

Mit einer Videokopie des Films ging ich in mein Studio

nach Paris zurück. Dort sah ich mir den Film wieder an

und komponierie dazu. Dass heisst, ich bearbeitete

Szene um Szene und sobald ich etwas hörte, nahm ich
es auf. Danach sah ich mir die Szene nochmals mit der

Musik an und baute so die Komposition Stück für Stück
auf, mit allen technischen Details, damit die Musik

schön synchron ist. Oft werden Filme umgeschnitten.
Das ist für mich meistens ein Problem, was die

Kinoleute oft nicht verstehen. In einem Film kann man

drei Bilder hier und drei Bilder dort ändern. Das macht

nicht viel aus. Der Film bleibt natürlich. Die Musik

jedoch kann man nicht überall schneiden, da sie

metronomisch ist. Meine Musik folgt in der Regel den
Bildern extrem. Dafür kennt man mich ja auch. Wegen
drei Bildern, die geändert werden, bin ich manchmal

gezwungen, eine ganze Minute Musik neu zu
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schreiben. Symphonische Stücke, zum Beispiel
romantische Szenen, sind nicht schwierig anzupassen,

weil man hier nur gerade das Tempo ändern kann.
Dass heisst, wenn die Szene verkürzt wurde, kann ich

an der betreffenden Stelle leicht schneller dirigieren.

Dadurch hole ich die verlorene Zeit ein und man hört

es praktisch nicht. Es wird einen Interpretationseffekt

geben, der aber nicht sehr schlimm ist, da die

symphonische Musik selten sehr gleichmässig ist. Im

Gegenteil, es ist schöner, wenn sie schwankt. Jedoch

bei rhythmischen Stücken, Perkussion oder

Schlagzeug, ist so was unmöglich. In solchen Fällen
muss man den ganzen Teil neu schreiben. So was
kommt in allen Filmen vor. Das ist schon fast normal.

Es ist blöd, weil es dem Komponisten jedes mal enorm
viel Arbeit aufbürdet. Doch es ist unausweichlich, da

der Regisseur Lust hat am Werk zu arbeiten, den

Schnitt zu verfeinern. Ich mache ja genau dasselbe mit
meiner Musik. Man kann also nie warten, bis der

Schnitt definitiv ist, um die Musik zu komponieren.

Deshalb ist man gezwungen, den Score zu schreiben

und ihn später anzupassen. Nachdem ich alles

geschrieben hatte, nahm ich es auf. Für den
orchestralen Teil machte ich Demos mit Synthesizern.

Danach lud ich den Regisseur und die Produzenten in

mein Studio ein und spielte ihnen den Film mit Musik
vor. Da es ihnengefiel, nahm ich alles nochmalsrichtig

auf: Alles was nicht symphonisch war bei mir in Paris

und den Rest in London mit einem Orchester. Dann

kehrte ich nach Paris zurück, mixte alles zusammen

und lieferte das Band ab. Danach haben sie die Musik

in den Film integriert. Von da an hatte ich keine

Kontrolle mehr.

? War es nicht schwierig John Barrys Erbe anzutreten,

der fast alle Bond-Filme vertont hatte und dabei sehr

erfolgreich war?

ES: Nein, denn als sie mich engagierten, baten sie

mich ein wirklich neues musikalisches Universum, eine

neue Musik für James Bond zu kreieren. Sie waren

Fans meiner Musik und meinen Arbeiten mit Luc

Besson. Sie wollten, dass ich meine Musik schreibe

und auf gar keinen Fall wie bei alten James Bond-

Filmen komponiere. Es war also nicht viel schwieriger
als irgend was anderes, da es für mich nicht schwierig
ist, meine Musik zu schreiben. (lacht)

? Du verwendest das Bond-Thema sehr subtil auf der

Kesselpauke. Ist das ein persönlicher Witz von Dir?

ES: Nein. ich habe das gemacht, weil sie mich gebeten

haben, das Thema drei oder vier Mal im Film zu

verwenden. Ich denke, das ist normal und gut, denn

das Thema wird enorm mit James Bond assoziiert, so

dass bei nichtbenützen des Themas der Film weniger

nach James Bond wirken würde. Hätte ich dieses

Thema aber während des ganzen Films verwenden

müssen, wäre es keine sehr interessante Arbeit

gewesen und ich hätte den Job dann auch nicht
angenommen. Aber ich musste es ja nur drei oder vier

Mal verwenden und nicht mehr. Es war toll ein solch

Ein Interview

bekanntes, legendäres Thema zu bearbeiten. Man hat
das Gefühl, ein Teil der James Bond Legendezusein.
Der Grund warum ich das Thema auf den Kesselpauke

spielte, ist, weil sie wie gesagt wollten, dass ich es

verwende aber ihm meine Farbe gebe. Dass heisst, sie

wollten nicht, dass es wie die alten „James Bonds“

klingt. Dieses Thema wurde immer mit der Gitarre

gespielt und das gibt ihm ein wenig diesen alten, old

fashioned Touch. Ich habe es mit der Kesselpauke

gespielt, wodurch meiner Meinung nach diese

altmodische Seite völlig wegfällt. Es tönt auf einen
Schlag nicht mehr so alt. Das hat das Thema
modernisiert und dabei verwende ich nur

Kesselpauken, was ja ein klassisches Instrumentist.

Also ich denke, dass es mir effektiv gelungenist, dem
Bond-Motiv eine neue Farbe zu geben, die es noch nie

hatte.

Ich denke der neue Sound verjüngt die James Bond-

Serie ein wenig. Zudem bin ich der Meinung, dass sie

richtig lagen dies zu tun, weil Bond aus meiner
Generation ist und als Kind war ich ein Riesenfan von

007. Für die heutige Jugend ist er aber ein bisschen
alt. Ihm eine neue moderne Musik zu verpassen ist

vielleicht eine effektive Methode, die Jugendlichen

anzusprechen, denendieser Film sonst vielleicht nichts

gesagthätte.

? Mir gefiel A Pleasant Drive Through St. Petersburg
sehr gut, bei dem dieser moderne Aspekt von James

Bond gut zur Geltung kommt.

ES: Du hast den Film nicht gesehen?

? Nein, noch nicht.

ES: Dann wirst Du aber sehr enttäuscht sein, denn
gerade dieses Stück wurde nicht verwendet. Auch ich

war enttäuscht, denn im Film funktionierte es sehr, sehr

gut. Meiner Meinung nach war es sogar das Stück,

welches am allerbesten wirkte. Es ist eine

Verfolgungsjagd durch St. Petersburg, in der James

Bond einige Soldaten in einem Panzer verfolgt. Es ist
eine irre Szene und die Musik passte sehr gut dazu. Es
war echt toll, aber sie haben es schlussendlich doch

nicht genommen. Auf dem Album habe ich es jedoch

integriert, da es mir so gut gefällt.

? Gibt es Unterschiede ob Du für einen Film mit einem
grossen Budget wie Goldeneye oder für einen Besson-
Film komponierst?

ES: Nein, denn für mich war das Budgetfast identisch.
Dasheisst, in der Regel habe ich ein grosses Budget
für die Filme von Besson, da Musik in seinen Filmen

sehr wichtig ist. Die Proportion kann also effektiv etwas

grösser sein, doch in etwa hatte ich hier ungefähr das

selbe Budget. Von diesem Gesichtspunkt war es also

nicht sehr anders. Die Hauptdifferenz ist, dass Besson
eine sehr präzise Idee hat, was er musikalisch will.

Doch bei Goldeneye hatten sie keine sehr genauen
Vorstellungen. Ich habe sozusagen von Anfang an

ganz alleine gearbeitet, während ich mit Besson in
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einem breiten Rahmen im Verlaufe der ganzen Dauer

des Filmes zusammenarbeite.

? Der nächste James Bond-Film wird ja schon bald
gedreht. Wirst Du erneut die Musik dazu komponieren?

ES: Ich weiss nicht, ob ich die Musik schreiben werde.

Ich bin nämlich nicht sehr zufrieden mit dem Resultat

des Filmes. Das heisst, ich bin mit meiner Arbeit sehr

zufrieden, die Macher sind übrigens auch recht

zufrieden damit, glaube ich. Hingegen bin ich mit dem

Mix, den sie gemacht haben nicht sehr glücklich. Ich

finde, die Musik wurde im Film nicht gut genug

verwendet. Das ist ein wenig paradox, denn zu Beginn
wollten sie die Musik als wichtiges Element verwenden.
Doch ich hatte den Eindruck, dass sie im letzten

Moment Angst hatten, sich zu weit von der Bond-

Tradition zu entfernen. Das ist ein wenig seltsam, denn

wenn man etwas macht, so darf man es nicht nur zur

Hälfte machen. Als sie sich also entschieden hatten

eine neue,total andere Musik zu verwenden, hätten sie

auch bis ans Ende der Idee gehen müssen und sicher

nicht im letzten Moment schliesslich die Musik ganz

leise einstellen sollen, damit es nicht zu modern klingt.

ich finde das sehr sonderbar, denn in diesem Falle

hätten sie sich gar nicht an mich wenden müssen.
Ich war sehr, sehr unangenehm überrascht, als ich den

finalen Mix hörte, denn sie haben die Spezialeffekte

und Geräusche bevorzugt. Ich denke, dass es nicht

sehr modernist, so etwas zu machen. Das war vor 20

Jahren modern. Sie haben aber wohl vergessen, dass

Star Wars vor 20 Jahren war. Doch ssss=

die Kids von heute wissen das, da

sie mit Star Wars oder gar später

geboren wurden. Star Wars ist

schon alt, doch damals war es

modern, Computergeräusche zu
verwenden für Beep-Beeps, Tüt-

Tüts, Laserlärm, eigentlich alle !

Spezialeffekte, die man futuristisch |

nennen könnte. Wie gesagt, vor 20 |

Jahren war das futuristisch. Heute eg
aber ist es moderner, prinzipiell | Er

mehr Musik als Spezialeffekte zu ww
verwenden. In Bessons Filmen

machen wir das, um eine

Atmosphäre, eine Empfindung zu kreieren, die näher

an der Wahrheit liegt. Eine Musik ist immer viel

origineller als ein Geräusch, welches man schon zehn

Millionen mal gehört hat. Die Musik aber ist immer

originell, da sie ja extra für den Film konzipiert wurde.

Darum finde ich auch, dass zu einem grossen Teil die
Verwendung der Musik diese sehr moderne Farbe in

Luc  Bessons Filmen ausmacht. Ich rede

wohlverstanden nicht vom Musikstil. Ich rede nur von

der Verwendung der Musik. Und genau so etwas
wollten sie zu Beginn in Goldeneye erreichen, doch im

letzten Moment haben sie es doch nicht gemacht. Ich
finde das schade.

? Würdest Du demzufolge die Arbeiten zu Goldeneye
als schlechte Erfahrung bezeichnen?

  
IETEIE
BIS UnED

Ein Interview

ES: Ich habe die Arbeitsperiode sehr geliebt, weil ich
einerseits sehr aufgeregt und geehrt war, für einen
Bond komponieren zu dürfen und andererseits weil es
für mich völlig neu war, alleine zu arbeiten. Ich hatte
also nicht diese Beziehung mit dem Regisseur, war
darum vollständig frei und konnte machen, was ich
wollte. Es war neu und interessant. Bis zum letzten
Moment eine sehr gute Erfahrung. Auch mit der CD bin
ich zufrieden, weil sie meinen Vorstellungen entspricht.

Demgegenüber bin ich mit dem Resultat im Film gar

nicht glücklich, da die Musik nicht gut eingesetzt wurde.

Ich behalte diesen Film also im Moment nicht gerade in

sehr guter Erinnerung.

? Könntest Du beispielsweise nicht vertraglich mehr

Mitsprache verlangen?

ES: Das Problem mit Hollywoodist, dass man praktisch

keine Kontrolle haben kann. Es sind zu grosse
Produktionsfirmen und daist zu viel Geld im Spiel. Also
wollen sie keine Risiken eingehen, was ich aus ihrer

Sicht übrigens gut verstehe. In Hollywood ist ein Film

kein künstlerisches Unternehmen, sondern lediglich ein

Geschäft. Darum sind sie gezwungen sich zu
beschützen und überalles die Kontrolle zu haben. Ich

finde, das ist ein Fehler. Dies ist auch der Grund, wieso

sie alle ein wenig stereotype Filme machen. Und darum

macht jemand wie Besson, der im Gegensatz dazu die

Kontrolle über seine Filme behält, vielleicht auch

Dinge, die etwas origineller sind als der Durchschnitt.
Es ist unmöglich die Kontrolle über irgend etwas zu

haben, wenn man einen Vertrag mit

a4 Hollywood-Studios unterzeichnet.
E Das Studio hat alle Rechte, der

5 Künstler keine. Man verkauft ein
bisschen dem Teufel seine Seele.

? Welche Projekte stehen als
nächstes an?

ES: Luc Besson beginnt mit den

Dreharbeiten zu seinem neuen

Spielfilm, in anderthalb Monaten

glaube ich. Inzwischen arbeite ich an
meinem ersten Soloalbum. Das wird,

= denke ich, Ende Sommer

veröffentlicht und dann vertone ich den Film von

Besson. (PR: The Fifth Element, ein Science Fiction
mit Bruce Willis in der Hauptrolle)

? Könntest Du Dir vorstellen, für eine Komödie zu

komponieren?

ES: Da hätte ich Mühe. Es ist sehr schwer, die Musik

für eine Komödie zu schreiben, weil die Musik in

solchen Filmen normalerweise nicht wichtig ist. Man

erinnert sich nie an die Musik einer Komödie. Ich

jedenfalls kann mich an keine erinnern. Es ist also sehr

undankbar und wenn ich es machen müsste, wäre ich

recht in der Klemme. Ich denke, dass es ohne Zweifel

das Schwierigste ist.
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? Ich gebe Dir nun zum Schluss noch einige

Schlagwörter und Du sagst mir einfach, was Dir als

erstes in den Sinn kommt.

ES: Versuchen wir es.

? Hollywood?

ES: (lacht) Big business.

? Der Oscar oder Cesar?

ES: Oh, das ist wie ein guter Punkt in der Schule. Dass

heisst, es ist wie eine Medaille, die aber keine grosse

Bedeutung hat.

? Erfolg?

ES: Dasist die Kirsche auf dem Kuchen.

? Filmmusik?

ES: Pff... (wir lachen)

? Soll ich das so stehen lassen?

Filmographie

Le Dernier Combat (1982)

Le Grand Bleu (1988) Miystisch-esoterische
Synthesizer-Klänge lassen den Zuhörer im Rausch

der Tiefe versinken.

Atlantis (1991) Symphonischer Score mit mystischen,

romantischen, arabischen oder auch rockigen
Melodienfür diese Unterwasser-Oper.

Ein Interview

ES: Schreib drei Unterbrechungspunkte(...)

? Komponisten, die Du bewunderst oderliebst?

ES: Die gibt es in allen Bereichen. Das erstreckt sich
von Strawinsky über Peter Gabriel bis zu unbekannten

Afrikanern und Chinesen. Ich höre mir wirklich sehr

verschiedene Musikarten an.

? Eine Filmmusik, die Du gerne geschrieben hättest.

ES: Amadeus. (wir lachen)

? Die Schweiz?

ES: Man hat mir gerade ein schönes Schweizermesser
mit vielen Klingen geschenkt. Ich weiss nicht, ich kenne
die Schweiz nicht gut. So wie jedermann kann ich
einige Klischees aufzählen: Kugelschreiber,

Schokolade, Ski... Nun ja, nicht gerade sehr
interessant.

? Herzlichen Dank für Deine Zeit.

w

\e> Lat.N _2° A
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Goldeneye (1995) Kalter, harter Soundtrack, der gelegentlich durch romantische Melodien aufgelockert wird.

|

 



Klaus Doldinger Ein Interview
 

„Wo's funktioniert, macht man es nieder"

Ein Interview mit Klaus Doldinger
von GordonPiedesack

 

Die Jazzband „Passport", deren Spiritus Rector er ist, besteht seit 25 Jahren mit beispiellosem Erfolg. Spätestens

seit Ende der siebziger Jahre ist er einer der gefragtesten deutschen Film- und Fernsehkomponisten, und noch

immerreizt ihn dieses musikalische „Doppelleben". Jetzt sprach Klaus Doldinger mit Gordon Piedesack über seine

musikalischen Wurzeln, die Situation der deutschen Filmmusik und die Neider im eigenen Land.

Jeder, der sich im Fernsehen schon einmal den Tatort angesehen hat, hat es mit Klaus Doldinger zu tun

bekommen, denn er schrieb die Titelmusik zu dieser Erfolgsserie. Doch auch für den Kinofilm schuf er
Bedeutsames. So finden sich in dieser Auflistung klangvolle Namen wie Das Boot, Die unendliche Geschichte,
Ich und Er oder Salz auf unserer Haut. Er arbeitete mit Regisseuren wie Doris Dörrie, Volker Schlöndorff,

Wolfgang Petersen und Wolfgang Staudte zusammen. Der gebürtige Berliner schrieb Lieder und Chansonsfür
Katja Ebstein oder Milva. Auf seinen über 40 Jazzplatten (er arbeitet auch unter dem Pseudonym Paul Nero) gibt
sich die Musikerelite die Klinke in die Hand, so etwa Cracks wie Pete York, Olaf Kübler, Rolf Kühn, Siggi Schwab,

Curt Cress, Alexis Korner, Udo Lindenberg, Lothar Meid, Brian Auger, Alphonse Mouzon, Joe Quick, Ingfried

Hoffmann, Herbie Mann oder Albert Mangelsdorff, von denen ja einige selbst filmmusikalisch tätig wurden.

Doldinger selbst war für andere Filmkomponisten wie z.B. Peter Thomas und Roland Kovacein immer wieder gern
engagierter Studiomusiker. Noch heute betreibt er diesen musikalischen Spagat zwischen Jazz und Filmmusik. So
konzentriert sich auch das folgende Interview nicht nur ausschließlich auf Filmmusik. Es entstand im Anschluß an
ein „Passport“-Konzert in der Stadthalle in Rheinberg (Deutschland).

? Gordon Piedesack: Vorab schon einmal vielen Dank

dafür, daß Sie sich jetzt noch die Zeit für dieses
Interview nehmen. Zunächst muß ich mein Kompliment

abgeben zu diesem hervorragenden Konzert. Das
hatte ja wirklich geniale Momente. Während der
Proben haben Sie auch das Tatort-Thema gespielt, im

Konzert abernicht.

Klaus Doldinger: Mir macht es mehr Spaß, das

Programm mehr oder minder zu improvisieren, also

ohne vorgegebene Programmfolge. Und da fällt dann

das eine oder andere Stück schon 'mal unter den

Tisch. Also, wir haben sowieso viel mehr Stücke, als

wir heute gespielt haben.

? Ohne Zweifel. Ich habe mich. selbst gewundert,

wieviele Stücke man dem Gehör nach kennt, ohne sie

„Passport“ zuzuschreiben. Wie sind Sie zur Musik

gekommen?

K.D.: Das ist ein langer Prozeß gewesen. Ich habe
nach der Volksschule die höhere Schule und

gleichzeitig das Konservatorium (Anm.: Robert-
Schumann-Konservatorium, Fächer-Klavier, Klarinette,

Tontechnik) in Düsseldorf besucht. Durch die
klassische Ausbildung und durch Bekanntschaften mit

anderen, gleichinteressierten, angehenden

Jazzmusikern hat sich dann so eine Amateurcombo

gebildet, und so ist dann eines zum anderen

gekommen.Also, ich könnte dasjetzt nicht so im Detail

rekonstruieren, es ist halt ein langer Prozeß gewesen.

? Hatten Sie ursprünglich einen anderen
Berufswunsch?

K.D.: Nein. Ich hatte ganz klar schon die Musik im

Auge, wenngleich ich nicht gezielt Filmkomponist hatte

werden wollen. Das hat sich für mich eher zufällig

ergeben. Schon früh habe ich ja Musicals arrangiert
und dirigiert, dann kamen erste Zeichentrick- und

Industriefilme. Aber das war nicht eingeplant.

Wohingegen das heute bei den Nachwuchsleuten

ganz anders zu sein scheint, aber die visieren wohl

auch eher das große Geld an. Zu meiner Zeit damals

waren die Rollen eigentlich fest verteilt, und mit dem

Jazz kam ich aus einer ganz anderen Ecke. Ich

gehörte zu einer neuen Generation, die

unkonventioneller war. Das waren andere als in den

vierziger oder fünfziger Jahren, wo es eben klassisch
ausgebildete Komponisten waren, die die Musik

schrieben, und die kamen nun gar nicht aus so einer

Experimentierecke. Heute haben wir wieder das ganz

andere Extrem, und das ist auch wieder nicht so gut.

Heute ist die Chance da, daß eigentlich jeder etwas

machen kann. Da werden ja mitunter Leute eingesetzt,

die gar nicht 'mal ein Keyboard richtig benutzen
können, und die machen Seriensoundtracks.

? Haben Sie Vorbilder?

K.D.: Natürlich, jeder gute Musiker ist quasi ein
Vorbild. Ich habe mir 'mal den Spaß gemacht, solche

Musiker und Komponisten allein dieses Jahrhunderts

zu zählen. Ich kommeleicht auf über hundert Namen.

Innerhalb der Jazzmusik war mein frühestes Vorbild
Sidney Bechet, am Piano Erroll Garner, dann Oscar

Peterson, später große Saxophonisten wie Lester

Young, Charlie Parker oder Illinois Jacquet. Das ist
eine lange Liste.
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? Hat beim Film Ihre Zusammenarbeit mit Peter
Thomasirgendwie Einfluß auf Ihren Stil gehabt?

K.D.: Das würde ich nicht sagen. Nicht direkt. Als ich
den Peter Thomas kennenlernte, hatte ich ja schon

eine ganze Laufbahn als Musiker mit meinem Quartett
hinter mir. Ich hatte schon an die zwanzig

Langspielplatten gemacht. Der Film selbst war für mich
zwar noch relativ neu, aber hier kamen meine

Vorbilder dann aus der klassischen Ecke von

Stravinsky bis zu den großen Filmkomponisten wie

Bernard Herrmann zum Beispiel. Und da waren

eigentlich die deutschen Komponisten wie Peter
Thomas oder auch Rolf Wilhelm, Hans-Martin

Majewski, nicht sooo tonangebend. Der eigentliche

Quell meiner Inspiration war aberletztlich immer der

Jazz. Einer der wenigen Komponisten aus unserem
Sprachbereich dieses Jahrhunderts war Kurt Weill, den

ich ganz großartig fand.

? Wasreizt Sie, einerseits Filmmusik zu schreiben und

gleichzeitig „Passport zu machen?

KD.: Das eine hat mit dem anderen nicht so
wahnsinnig viel zu tun. Daß für mich die Filmmusik
dazu kam, war ein erfreulicher Umstand, aber ich hätte

meine Entwicklung als Musiker mit meinem Quartett
oder später mit „Passport“ so oder so gemacht. Nur hat

mir die Filmmusik zusätzliche Perspektiven

Klaus Doldinger und Gordon Piedesack (Foto: Bernd Craatz)

  

  

  

athmosphärischer Art eröffnet, die ich so

normalerweise als reiner Bandmusiker vielleicht nicht

gehabt hätte. Das Schreiben für Filmprojekte hat mir
andere Ideen von Komposition gegeben, als jetzt nur
für eine Instrumentalgruppe zu schreiben.

? Und das haben Sie so erfolgreich getan, daß andere

Musiker nachher Ihre Stücke nachspielten. Wie denken

Sie denn beispielsweise über die Techno-Version vom
Boot?

K.D.: Okay, ich hätte das natürlich völlig anders
gemacht, aber wenn Musiker mit meiner Musik etwas

Ein Interview

anderes machen, nach Ihren Vorstellungen, und ich

entsprechend meine Credits bekomme als Komponist,

ist das ja durchaus legitim, und ich hab’ damit kein

Problem.

? Ist das aus Ihrer Sicht ein Weg, die Filmmusik
populärer zu machen?

K.D.: Na ja, ich denke nicht, daß nun unbedingt dieses

Stück hätte populärer gemacht werden müssen. Es war

wohl nur das Ansinnen, das Stück aufzugreifen, um

etwas anderes damit zu versuchen. Der Hauptinitiator

der Geschichte war ein Disc Jockey, den ich auch

einmalgetroffen habe. (Anm.: Die Formation nennt sich

"U 96”.) Der hat mir 'mal erzählt, daß er, wenn er Das

Boot auflege, es irgendwie eine kultige Aura

entwickelte. Er hat damit etwas experimentiert, und der

Erfolg ist die Legitimation.

? Aber er hat den Mittelteil vergessen.

K.D.: Vielleicht paßte das nicht
Vorstellungen.

so zu seinen

? "U 96" haben das auch noch einmal mit Stücken von

Eberhard Schoener versucht, jemand anders hat eine

Dance-Version der "Winnetou-Melodie" von Martin

Böttcher fabrıziert. Ist so ein Projekt also weniger der

Versuch, die Akzeptanz von Filmmusik zu erhöhen,

als vielmehr sich an einen Erfolg anzuhängen und

mit etwas Bekanntem selbst noch einmal Geld zu

machen?

K.D.: Schwer zu sagen. Die Raumpatrouille hat
man auch so bearbeitet. Insgesamt war danach
aber keine dieser Aufnahmenerfolgreicher als Das

Boot. Also, jedenfalls denke ich nicht, daß es da

um die Popularitätsförderung der Filmmusik ging.

? Wie sehen Sie denn allgemein die Situation der
deutschen oder - sagen wir - der europäischen

Filmmusik? Ist die Tatsache, daß man kaum Noten

von den Titelthemen erhält, für den Musiker nicht

ein Beweis für die geringe Bedeutung der

Filmmusik in der Öffentlichkeit?

K.D.: Ich denke, wir müssen nicht immer vom

aktiven Musiker ausgehen. Es stimmt schon, was

Sie ansprechen, aber die Noten sind für mich auch

gar nicht so ausschlaggebend. In erster Linie sind

es doch für den Konsumenten die Soundtracks, die zur

Zeit eine Expansion in den Plattenläden erleben, die

es noch nie gegeben hat. Im internationalen Vergleich

finden sich da natürlich wenig deutsche Projekte, aber

dasliegt vielleicht an der Machart der Filme. Das sind

ja fast ausschließlich Beziehungskomödien, die

meistens mit seichten Popsongs unterlegt werden. Es
hat sich einfach kein großes Anschlußprojekt ergeben

wie etwa Das Boot. Da wurden viele kleine Filme

gemacht, aber die waren nicht & la Hollywood.

? Wasfiele Ihnen denn zum Stichwort Hollywood ein?

|
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K.D.: Das hat mich nie so sehrinteressiert. Ich hab!ja
in Amerika mit „Passport“ reichlich gespielt. Die

Szenerie fand ich nicht so anziehend, daß ich nun

immer da leben möchte.

Arbeiten wir weiter mit Stichworten. Erfolg?

K.D.: ... ist eine angenehme Dreingabe, und ohne
Erfolg geht natürlich so gut wie gar nichts. Also, Erfolg

ist Bestätigung. Ohne Erfolg kann man seine

künstlerische Laufbahn nicht gestalten, oder zumindest

wird's dann sehr, sehr eng. Ich hatte zum Glück immer

Erfolg von vornherein. Gut, ich rede hierjetzt nicht von
dem ganz großen Erfolg, aber es war immerhin eine

Akzeptanz, die es ermöglicht hat weiterzumachen.

? Der Oscar?

K.D.: Dergilt in der Branchesicherlich als das größte,
was man erreichen kann. Aber mich selber haben

diese Dinge nicht so wahnsinnig gereizt. Ich meine,

natürlich freut man sich über jeden Preis, den man

bekommt. Aber es ist nun nicht so, daß ich mir das

letzte Bein dafür ausreißen würde.

? Die Schweiz?

K.D.: Die Schweiz ist mir im Laufe der Jahre immer

lieber geworden. Ich hatte schon früh in den sechziger

Jahren recht gute Freunde in der Schweiz, mit denen

ich musiziert habe. Und mittlerweile ist es sogar zu
meinem Lieblingsferienland avanciert. Ich bin jedes

Jahr ungefähr zwei, drei Wochen in der Schweiz.

Außerdem haben wir einige der schönsten „Passport"-

Konzerte in Zürich, in Montreux und in Bern gespielt.

? Gibt es Dinge, die Sie beim Komponieren inspirieren?

K.D.: Ein guter Stoff, der einen auch selbst anspricht
und einem etwas gibt. Das kommt zwar nicht allzu oft

vor, aber wenn der Film einem nicht das gibt, was man

zur Inspiration braucht, und man merkt: „Die Story, zu

der ich gerade schreibe, ist nicht ganz so toll", dann

hat man ja irgendwo noch sich selber, daß man sich

etwas einfallen läßt und sich sagt: „Ich kann meinen

Beitrag leisten und der Sache auf die Sprünge helfen
durch eine besonders gute Musik."

? Nun scheint es da aber auch immer wieder Leute zu
geben, die mit dem Ergebnis nicht so zufrieden sind.

Ich zitiere einmal den Boot-Autor Lothar Günther

Buchheim. Er sagt in seinem Buch über die
Entstehungsgeschichte des Films Das Boot folgendes:
„Ich hatte mir auch einen Film ohne großartige Musik

gewünscht. Ehe ich nach La Rochelle abfuhr, las ich ...,

daß der Jazz-Musiker Doldinger an der Musik...

schriebe... Mir graust bei der Vorstellung von einem

großen Orchester. Ich hatte an Mundharmonikamusik

gedacht. Einer hätte Mundharmonika im Bugraum
spielen sollen. ... irgendein sehnsüchtig schmalziges
Leitmotiv ... tremolo durch den ganzen Film." Hatten

Sie darüber im Vorfeld eigentlich sprechen können?

Ein Interview |

K.D.: Ja, der Herr Buchheim sagt das 'mal so, dann

wieder so. Im Grunde genommen,kann ich sagen, daß
er sich doch mittlerweile sehr mit meiner Musik

angefreundet hat. Als ich dann zu seinem siebzigsten
Geburtstag das Boot gespielt habe, sind ihm vor
Freude die Tränen heruntergekullert. Also, wir

verstehen uns inzwischen doch sehr gut. Ich weiß, die

ersten Reaktionen waren äußerst negativ. Aber erist

nun einmal so, wie er ist, und man muß das

akzeptieren. Ich bin ja auch nicht so etepetete, daß ich

nun von allen Seiten Lob erwarte. Es bleibt jedem
unbenommen, seine eigenen Gedanken zu haben. Am
Anfang hat er's nicht gemocht, mittlerweile mag er's.

Wasihn nicht hindert, mit der Filmproduktion nach wie
vor im Hader zu liegen, aber zum Glück bin ich da
außen vor.

? Hatten Sie eigentlich beim Boot Kontakt zu Herbert

Grönemeyer?

K.D.: Nein. ... außer vielleicht, daß wir 'mal ein Bier

zusammengetrunken haben, aber sonst nicht, nein.

G.P.: Noch ein kritischer Kommentar von außen. Da

sagt zum Beispiel der Regisseur Niklaus Schilling: „Ich

könnte mir ... nicht vorstellen, mit Herrn Doldinger

zusammenzuarbeiten. Komponisten, die in erster Linie

an die Schallplatte denken, die man mit der Filmmusik

machen könnte, sind nicht unbedingt ein Gewinn für

den Film".

K.D.: Nein, das ist dummes Zeug. Es ist doch nach wie

vor ein ganz geringer Prozentanteil, der veröffentlicht

wird. Gerade ich bin ja dagegen, alles

herauszubringen. Da stehen doch in erster Linie immer

die Plattenfirmen dahinter, die dann, selbst wenn wir

Komponisten wollten, letztlich den längeren Arm

haben. Desweiteren ist ja auch die Filmproduktion
selbst immer händeringend auf der Suche nach
zusätzlichen Einnahmequellen. So etwas ist
inzwischen für den Film lebenswichtig. Ohne Video-

und Tonträgerauswertung überlebt doch heute gar

nichts mehr. Sie kennen das doch auch. Wenn mir ein

Film gefällt, dann ist doch der Wunsch da, den Film

irgendwie im Gedächtnis zu behalten, sich daran zu

erinnern. Na, dann hol’ ich mir doch die Musik in

manchen Fällen, oder, wenn es besonders gut war und

es sie gibt, will ich die Videokassette davon haben.Ist

doch ganz normal. Das ist doch ein Publikumswunsch,

und der muß befriedigt werden. Ich beobachte das ja

auch während eines Konzertes, da erfüllen wir ja auch

Wünsche und kommen dem Bedürfnis der Leute nach.

Aber sehen Sie, das ist wieder die Engstirnigkeit der
Leute, die aus dem Subventionstopf leben. Ich halte

das für eine sehr unprofessionelle Ansicht. Da wird

überhaupt nicht darauf eingegangen, was das

Publikum will. Und deshalb krankt der deutsche Film

an der Akzeptanz. Ein Schritt nach vorn ist das sicher

nicht, wenn man es da, wo's funktioniert, niedermacht.

? Gibtes einen Film, den Sie gerne vertont hätten?
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Klaus Doldinger

K.D.: Jaaaa, aber... Das ist nun natürlich eine etwas

naive Frage (lacht). Ich muß ehrlich sagen, daß ich mit
solchen Gedanken nicht spiele, deswegen kann ich
das auch nicht so benennen. Klar, wenn ich darüber

nachdächte, gäb's bestimmt den einen oder anderen,

aber esist mir fremd, darüber zu räsonieren.

? Kommt es auf der anderen Seite denn auch vor, daß

Sie Projekte ablehen?

K.D.: Wenn, dann aus Zeitgründen wahrscheinlich.

Man kann ja sowieso nicht alles machen.

? Woran arbeiten Sie aktuell?

K.D.: Ich hab' gerade für das ZDF eine große
Dokumentation vertont. Ich arbeite sehr gerne für
Dokumentationen, die bringen einen auf ganz andere

Gedanken. Und zwar war das eine Dokumentation
über Hitler in sechs Teilen. Dann mache ich zur Zeit
gerade wieder Tatort mit Manfred Krug, dann mach'

ich zwei Polizeireviere, und gleichzeitig arbeite ich für
Pro’ an der Serie Alles außer Mord. Und für den
Bayrischen Rundfunk habe ich gerade eine

Ein Interview

Dokumentation über 1705 vertont, da gab es einen

Bauernaufstand in Bayern. Viel Arbeit, leider wenig für

den Film. Aber ich bin mir sicher, es kommt in nächster

Zeit wieder ein größeres Projekt auf mich zu.

? Vielen Dankfür dieses Interview.

Filmografie

DasBoot(1981).
B-- wilden Fünfziger (1983)

Comeback(1983)
The‚Neverencing Story 11884)

‚AFather's Revenge (1987)
Ich und Er (1989)

Salz aufunserer Haut (1993)

Verschiedene TV-Filme und Serien, ua.

Tatort
Liebling Kreuzberg
EinFall für Zwei

 

Übliches und anderes «aeı

Score ofthe Year:

e Es wurde bereits im letzten Heft angekündigt: Der Score of the Year Award wird ab diesem Jahr gemeinsam

mit The Limited Edition und dem Cinema Soundtrack Club vergeben. Die Initiative dazu kam von unsererSeite,

nachdem die letzte SFMS-Verleihung auf so geringes Interesse stiess, dass es uns schonfast peinlich war, den

Preis überhaupt zu vergeben.

Somit wird es dieses Jahr keine der bisher üblichen Abstimmungsprozedere mehr geben. In einem Wahlgang
könnt Ihr Eure Score-CD-Favoriten von 1. - 3. rangiert angeben. Der Score ofthe Year 1995 wird im Frühling 1996

bekannt gegeben.
Übrigens verlost der Cinema Soundtrack Club unter den Einsendungen 50 Soundtracks. Also, diesmal lohnt sich

das Mitmachen sogar.
Genaueres zum neuen Wahlablauf und wohin Ihr schreiben müsst, findet Ihr auf Seite 22.

Liebe Lügen:
e "Tschuldigung. Im Isham-Artikel (FMJ 4) hat sich ein Fehler eingeschlichen. Dazu Heinz Siegrist aus Bern:
„Hier noch eine kleine Berichtigung zu Deinem Isham-Artikel (Film Music Journal 4): Never Cry Wolf ist auf LP
erschienen, sie steht nämlich in meinem Regal! Labei Windham Hill TA-C-1041. Instrumentale Besetzung:
Perkussion, Bambusflöte, Bassflöte, Harfe, Streicher, Stimme und Mark Ishams harmonische Synthies.“

Besten Dank für Deine Berichtigung, Heinz, und für Deine „Liebe Lügen“-Karte (gut getroffen!)...
Steve Krebs hat mich ebenfalls darauf hingewiesen: Es gibt den Score zu Never Cry Wolf ausserdem auf CD:
Film Music (Mark Isham) Windham Hill WD-1041.

Doppelter Einsatz:

e Unsere Layouterin Regula Morgeneggist zurzeit völlig ihrem Studium (toi, toi, toi) erlegen und fällt somit für

eine gewisse Zeit aus, nicht aber ohne mit Rat und Tat an meiner Seite zu stehen(,...gib dir doch etwas mehr
Mühe“).
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TOYSTORY

Randy Newman
Walt Disney Records 60883-7 (53:50 Min.)

Während die Werke des Sänger/Songwriters

Randy Newman über einen unverkennbaren,

einzigartigen Stil aufweisen, kann man dies
von den Kompositionen des Filmkomponisten

Randy Newman nur beschränkt behaupten. In

Toy Story hetzt er das 97-köpfige Orchester

von dramatischen Momenten zu beherzt-

pompösen Klängen, lässt es dann bei einigen
romantischen Tönen ausruhen, um es

anschliessend wieder zu jazzigen Melodien

oder Americana weiterzujagen. Newmans
Score besteht also aus zahlreichen, meist

melodiösen Fragmenten, welche er zu einem

Ganzen verschmilzt. Daraus resultiert eine

farbige, reichhaltige, abwechslungreiche
Musik, die mehrere Musikstile umfasst. Das

erschwert natürlich dem Zuhörer den Zugang
zu Randy Newmans Musik. Umso mehr, da

Toy Story ja noch nicht in unseren Kinos läuft.

Doch wer die Herausforderung annimmt, sich

in diese Spielzeugwelt hineinzufühlen, wird in
diesem kreativen, vielseitigen Score

wundervolle Momente entdecken. Abgerundet

wird das Album durch vier Songs aus der
Feder von Randy Newman, die er speziell für
den Soundtrack komponierte und im Anfangs

erwähnten, unverkennbaren Stil gehalten sind.

Fazit: Keine simplen, einprägsamen Melodien,
die sich durch den Score ziehen, dafür ein

facettenreicher Soundtrack.

Patrick Ruf +++%

SUDDEN DEATH

John Debney
Varese Sarabande 5663 (30:32 Min/9 Tracks)

[MUSYENIWETEERIBEZTERERNIF TEEN. .

John Debney, Komponist von Seaquest DSV-
Ruhm, reiht sich für diesen Film von Action-

Spezialist Peter Hyams in einen illustren

Namenskreis der Filmmusik ein: Jerry

Goldsmith (Outland), Bruce Broughton

{Presidio) und auch Mark Isham (Time Cop)
hatten mehr oder weniger grossen

(musikalischen) Erfolg in der Zusammenarbeit

mit dem Starregisseur.
Sudden Death kommt stilistisch nicht von

irgendwo. Gleich mit dem zweiten Track

Findng the Bombs wird uns der

wahrscheinliche Temp Track zugetragen: The

Fugitive und andere James Newton Howard-

Actionwerke wurden dem Komponisten hier

wohl vorgehalten. Locker Room Chasemit viel

Perkussion, Blechstaccati und

Streicherglissandi (eben & la Howard), The

Fugitive könnte nicht schöner
kopiert/parodiert/imitiert werden. Das

eigentliche Action-Hauptthema erklingt nach

einem Poledouris-anmutenden (On Deadly

Ground) Intro in Main Title/Kitchen Fight. Auch

James Hornerkriegt in Scaling the Dome und

Countdown sein fett weg. Schlaghölzer

markieren die steigernde Spannung. Das
Hauptthema wird zumeist von den Trompeten

vorgetragen (in Choppers) oder gleich zu

Beginn von Race Against the Clock von

Streichern variiert.

Debney verwendet neben dem üblichen
Klangkörperviel Perkussion (elektronische wie

auch von „natürlicher“ Herkunft), pulsierende,

rhythmisch verwendete Synthesizerklänge und

ein hämmerndes Piano. Knapp bemessen
(zumindest auf der CD) sind die erholsam

ruhigen Momente - so etwa im Main Title oder

in Rooftop Battle.

Hach,trotz all der teils unverhohlenen Anleihen

an anderen Scores ist Sudden Death ein
verdammt kurzweiliges Stück Musik mit viel

Feuer und Mitreisswirkung. Die 30 Minuten
Varese-CD ist meiner Meinung genau richtig

getimt - mehr wäre zu viel gewesen. Müsste
man bloss nicht gleichviel dafür bezahlen wie

für eine 70 Minuten-Scheibe...

Philippe Blumenthal +++r%

COPYCAT
Christopher Young

Milan 73138 35728-2 (63:51 / 20 tracks)

Neben Judicial Cosent (siehe SFMS Journal

4), Species (soweit kein Score erschienen)

und Murder In The First ist Copycat eine
weiterer, aktueller Soundtrack von Christopher

Young. Einem Christoper Young, der
anscheinend aus seinem Tief herausgefunden

hat.
in einer an frühere Arbeiten erinnernde Art und

Weise, ist Copycat mittels einem vollen
Orchester, starken Streichern und düsterer

Suspense-Musik, aufgelockert mit vereinzeiten

sanften Momenten (Houssbound),
angenehmes Hörvergnügen.
Fast 64 Minuten lang, beinhaltet die CD, neben
knapp 45 Minuten Score von Young, auch drei

bequemerweise am Anfang plazierte Pop-

Stücke sowie Largo Al Factotum (aus The

Barber Of Seville) und Vissi D’Arte (aus der

Tosca). Alles in allem ein angenehmes Paket,

geeignet zu mehrmaligem Geniessen, denn

Young versteht es, die Feinheiten des Scores,
weiche auch in den äusserst dunklen Stücken

verborgen sind, nur allmählich bewusst

werden zu lassen.

Nicht ganz so sanft wie Judicial Consent aber

dafür umso spannungsgeladener.
K ++++

THE AMERICAN PRESIDENT

Marc Shaiman
MCA 11380 (39:07 Min.)

Für den neuen Film von Rob Reiner

komponierte Marc Shaiman einen

wundervollen, lieblich-reizenden,
symphonischen Score, der einem warm ums

Herz werden lässt. Dabei hat er Reiners

schwierige Anforderungen - ein Gleichgewicht
zwischen Romantik, Komödie und politischen
Aspekten zu schaffen - bravourös erfüllt und

musikalisch gekonnt umgesetzt. Shaiman
verzichtet in seinem neuen Werk vollständig

auf die für ihn so typischen und
kennzeichnenden musicalartigen

Kompositionen und wandte sich einer neuen,

"seriöseren" Schreibweise zu. Der Score ist
fast durchwegs romantisch-verträumt sowie

sehr fein gehalten und erinnert mich in

manchen Momenten mit seinen zarten Geigen
und vereinzelten Klaviertönen ein bisschen an

John Williams Always. Doch in manchen

Stücken, wie beispielsweise The Morning

After/Meet the Press, wird die Musik

pompöser, lebhafter und dramatischer.

Besonders reizvoll ist das End Titles, in
welchem die einzelnen Themen nochmals zum

Zuge kommen.
Fazit: Schöne Töne aus dem Weissen Haus,

denen aber das besondere Etwas, der Kick

fehlt. Darum gebe ich diesem schönen Score
lediglich

Patrick Ruf +++

ERST

sus
AMERICAN

ESIDENT

 

HIGH NOON - ORIGINAL FILM SCORES OF

DIMITRI TIOMKIN
RCA Victor 09026 626582 (77:48)

Seit Charles Gerhardts Tiomkin-Aufnahmenist
diese CD die wichtigste Neueinspielung. Statt

die CD mit einem Dutzend Filmtiteln zu

überfrachten, haben sich die Produzenten auf

vier Werke konzentriert. Das Ergebnis setzt
neue Massstäbe und ist noch besserals die

erste RCA-Aufnahme aus den siebziger
Jahren. Sie muss jeden Filmsinfonikliebhaber

begeistern. Das Rundfunk Sinfonie Orchester

Berlin und der Rundfunkchor Berlin mit

Lawrence Foster am Dirigentenpult haben aus
Tiomkins Musik die letzten Nuancen

herausgekitzelt. In perfektem Dolby Surround
brandet einem Musik vom Allerfeinsten

entgegen.

Die CD beginnt mit einer längst fälligen Suite

aus Cyrano de Bergerac (17:57). Die

Overture kommt spritzig barock daher. Es
finde einer die gleiche Unbeschwertheit bei

Jean-Claude Petits rund vierzig Jahre

jüngerem Werk. Der 27th Century Biues ist ein

besonders köstlicher Heuler. Requiem

schliesst die Suite in makelloser Schönheit.

Mit High Noon (9:55) lauschen wir einem der

besten Scores überhaupt. Tiomkins komplex
differenzierte Textur erstaunt immer wieder.

Leider fehlt die Ballade "High Noon (Do Not

Forsake Me, Oh My Darlin’)".
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Alle Kritiker von Tiomkins The Alamo (27:21) -

gell, Bruce Eder - müssen sich jetzt an der

Nase nehmen. Was sie hier hören können,

hebt das Werk trotz naiv patriotischen

Beigeschmacks über den Durchschnitt.

Overture & Prologue enthalten alle

Hauptthemen. Eindrücklich ist die

Gegenüberstellung von The Ballad Of The

Alamo mit dem Trompetenthema der

angreifenden Mexikaner. Die zehnminütige

Sequenz Batfe Of The Alamo ist ein

Höhepunkt. Die Suite enthält, anmutig von

grossem Chor gesungen, The Green Leaves

Of Summer, Tennessee Babe und The Ballad

Of The Alamo.

Mit einer Suite aus 55 Days in Peking (22:35)
kommt die CD zu einem kraftvollen Abschluss.

Das Intermezzo: Children's Corner, Peking

Theme ("So Little Time")" ist von den Berlinern
endlich so gespielt, dass Tiomkins eigene

Einspielung für mittelmässiges Tanzorchester

als Faux-pas abgetan werden kann.

Das Booklet ist informativ und schwarz-weiss

bebildert. Leider geht der Text (englisch,
deutsch, französisch) bezüglich der Musik

nicht auf nähere Einzelheiten ein. Das Layout
wird nicht jedermanns Sache sein. Der

Serienauftakt, von der abstossenden Reel by

Reel Kompilation abgesehen, ist gelungen. Ich

kann nur empfehlen, nach den anderen CDs
der Serie Ausschau zu halten, was alles

erscheinen soll, haut einen um!

Christian Wiedmer +++++

LASTOF THE DOGMEN

David Arnold

Atlantic 82859-2 (36:28 Min./14 Tracks)

Nach dem Überraschungsdebüt mit Stargate
folgt nun ein weiteres, nicht minder opulentes
Werk von David Arnold. Das London

Symphony Orchestra spielt unter der Leitung

von Nicholas Dodd einen epischen, sehr

noblen Score ein. The Last of the Dogmenist
weder Westen noch Drama, weder

Liebesgeschichte noch reines Abenteuerkino -

aber eine Mischung aus all diesen so
verschiedenen Elementen. Arnold scort denn

auch nie „westernmässig‘, zielt stilistisch eher

in Richtung Dances with Wolves. Grosser
Klangkörper, romantische Themen. Musik für

ein weites Land. Trotzdem ist Last of the

Dogmen um einiges vielfältiger als Barrys
oscargekrönte Musik.

Während der Beginn von Last of the Dogmen
und The Truth noch sehr an Dances with

Wolves erinnert, klingt uns schon das reich
gestattete Hauptthema für Streicher entgegen

(The Wilderness). Somebody's Out There ist

dramatisch und sehr dynamisch. Viel

Perkussion treibt die Spannung voran. Auch

The County Line benutzt das Actionthema der
Blechbläser. Arnold steigert hier den

„Actiongehalt“ nochmals drastisch und macht

diesen Track zu einem weiteren Highlight der

CD. Gegen Endedes Tracks War Party ist aus
der Hornsektion eine recht nahe

Verwandtschaft zu Stargate herauszuhören,

die vor allem in Go in a Good Way recht

auffällig ist. Ansonsten verwendet David
Arnold zweifellos neues Material. Das

besondere an Last of the Dogmen ist die
exzellente Orchestrierung, die Wucht des

Orchesters in den lauten, spannungsgeladenen
Stellen, die packenden crescendi.

Last of the Dogmen ist ein grosser Score

voller Romantik und Abenteuer. David Arnold

hat hier ohne Zweifel bestätigt, dass Stargate
nicht nur ein „Zufallstreffer‘ gewesen ist. Ich

freue mich auf mehr.

Philippe Blumenthal +++ +%

MIGHTY MORPHIN POWER RANGERS -

THE MOVIE

Graeme Revell
Varese VSD-5672 (35:33/18 tracks)

 

Mit seinen knapp 36 Minuten Länge hat uns

Varese den orchestraien Klangkörper des

Power Rangers Kinofilms zugänglich
gemacht. Und das ist gut so, wäre es doch

schade gewesen, hätte sich Graeme Revelis

Arbeit für diesen Film nicht auf CD
wiedergefunden.

Mit einer reichen Orchestrierung,

streckenweise sanfter Inszenierung und
Themen sowie einem geladenen Actionteil

bietet diese CD für fast jeden etwas. Kräftig

und voller Elan sind Tracks wie Battle With

The Gatekeeper, sanft und positiv sind

Gegenstücke wie Summoning The Ninjetti. In
seiner Art und Weise hat mich der Score

manchmal an Bill Contis Masters Of The

Universe erinnert, was dem Ganzen aber

überhaupt keinen Abbruchtut.
Das West Australian Symphony Orchestra

unter Tim Simoneeist spielfreudig und verleiht
der Musik die nötige Robustheit. Ein absolut

abgerundetes Werk mit dem Eindruck, einen

repräsentativen Ausschnitt aus dem ganzen
Score vor mir zu haben.
K ++++

VOYAGES - THE FILM MUSIC JOURNEYS
OFALAN SILVESTRI
Varese Sarabande 56417 (69:38 Min.)

Um es vorwegzunehmen: Voyages besteht

vornehmlich aus Filmmusiken, die bereits auf

CD veröffentlicht wurden. Doch bevor wir zu
tästern anfangen, sollten wir uns daran

erinnern, dass solche Alben nach dem

Geschmack des Komponisten
zusammengestellt werden, der sicher nicht mit

dem unseren übereinstimmt, oder aber dass
rechtliche wie auch finanzielle Probleme die

Auswahl der Stücke erschweren.
Nichts Neues bietet somit das rührende

Forrest Gump, das pompöse Back to the

Future 3, das teuflische Death BecomesHer,

das mexikanisch-westernartige The Quick and

the Dead, das dynamische Richie Rich, das

mambo-getränkte Soapdish, das mystische

The Abyss sowie Predator 2, Father of the
Bride, Ricochet, Who Framed Roger Rabbit

(hier als Suite arrangiert) und Clan of the

Cave Bear. Diese gängigen Melodien werden
noch durch zwei Premieren ergänzt: die

Fanfare Silver Pictures Logo sowie das mit
Saxophon und eingängigem Pop-Rhythmus

zum Ohrwurm gestyite End Title des Filmes
Romancing the Stone. Gerne hätte ich
persönlich einige Erstveröffentlichungen aus

Filmen wie Overboard, Young Guns2, Super

Mario Bros. oder Grumpy Old Men auf dem

Album vorgefunden. Aber eben, wenn
kümmert's schon was ich gerne auf der CD
hätte.

Für langjährige Silvestri-Fans bietet Voyages

demzufolge fast keine Kaufanreize, doch dafür

ist dieses Album ein idealer Einstieg für all
jene, die diesen Komponisten (besser) kennen

lernen möchten.
Patrick Ruf ++++r

A STREETCAR NAMED DESI/RE
Alex North

Varese VSD-5500 (46:48 Min./15 Tracks)

Nach der grandiosen Wiederbelebung von Alex

North’ 2001 - A Space Odyssey durfte man

auf die angekündigte Weiterführung dieser
„North Revival‘-Serie gespannt sein. Mit

Streetcar macht Var&se nun einen weiteren

Schritt in Sachen Filmmusikhistorie, bedient
sich diese Filmmusik aus dem Jahre 1951

doch erstmalig dem Jazz ais dramaturgisch

wichtigen Bestandteil. Noch vor Eimer

Bernsteins Man with the Golden Arm (1955),
der für viele nach wie vor als beispielios in

Sachen Jazz und Filmscoregilt.

Um es gleich vorwegzunehmen: Die
Einspielung des National Philharmonic

Orchestra unter Jerry Goldsmithist brillant, die

Aufnahme von Mike Ross-Trevor kristallklar
und {das wichtigste wohl) der Score ein

wahres Juwel.
Klavier, Bass, Schlagzeug, Trompete und

Saxophon sowie Klarinette bilden den
instrumentalen Schwerpunkt des „jazzigen

Teils‘ von Streetcar, hie und da in kleinem

Ensemblefür sich (Stan and Stella, Blanche),

aber auch mit Unterstützung des Orchesters

(Birthday Party). Eine der schönsten Melodien

von Alex North überhauptist in Blanche and

Mitch zu hören: zerbrechlich, fein und doch {in

Belle Reve) so befremdlich. Streicher
bestimmen diese besonderen Momente, die

Celesta stimmt kontrapunktartig ein (Stan and

Stella). Fast spielerisch und doch von einer

fast klaustrophobischen Art, wirken die

Pizzicati der Violinen im Zusammenspiel mit

den gestopften Trompeten in Mania.

A Streetcar Named Desire ist ein
schwermütiger Score, vernebeit von
Disharmonien und getragen von erdrückenden

Vibratos der Streicher. Die Atmosphäre von

Streetcar ist wahrlich schwierig zu

umschreiben, Stücke wie Revelation, Solilguy

und Seduction sagen mehr als Dutzende von
Adjektiven. Und wer mit Jazz an und für sich

wenig anzufangen weiss, sollte sich nicht

abschrecken lassen, denn Streetcar ist

Filmmusik vom feinsten und die „wirklich

offensichtlich“ jazzigen Elemente (das Klischee
eben) fügen sich ideal in die sinfonische

Komposition ein. Grandissimo!

Philippe Blumenthal +

THE SANTA CLAUSE
Michael Convertino
Milan 32364-2 (40:26 Min.)

Dieser Disney-Familienfilm lief in Europa extra

ein Jahr später als in den Staaten an, um so

der Popgruppe Yello genug Zeit einzuräumen,
einen Titelsong aufzunehmen. Die Schweizer

nahm sich dem wohlbekannten "Jingle Bells"
an, welches sie auf ihre eigene,

unverwechselbare Art entstaubten. Drei weitere
Songs von The Drifters, Loreena McKennitt
und Brenda Russell/Howard Hewett sind auf

dem Album zu hören.
Michael Convertinos Score lehnt sich

stellenweise stark an John Williams Musik zu

Home Alone an. Ob diese Ähnlichkeit damit
zu begründen ist, dass es sich bei beiden

Filmen um Weihnachtsgeschichten handelt,
beides Komödien sind oder weil Ken

Wannberg jeweils als Music Editor agierte, sei
dahingestellt. Jedenfalls sind Parallelen vor
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allem in den Stücken Let's Go oder Not Over

Any Oceans zu erkennen. Trotz dieser

Gemeinsamkeiten ist Convertinos Filmmusik

kein billiger Abklatsch von Home Alone, weil
sie über eine eigene Persönlichkeit verfügt. Der

Score weist zahlreiche schöne Momente auf,

die meistens intim, fein und zart klingen. Nur
gelegentlich schwillt die Melodie ins Pompöse

und Bombastische an, wie zum Beispiel in der

zweiten Hälfte von Away to the Window. Auch

die Klangfarbe wurde klug zusammengestellt,
so dass dem Zuhörer warm ums Herz wird und
ihn ein Glückseligkeitsgefühl umspühlt.

Vereinzelte Glocken perfektionieren das

herzerwärmende Weihnachtsgefühl.
Fazit: Merry Christmas everyone!

Patrick Ruf +++

MOVIOLA Il: ACTION AND ADVENTURE
John Barry
Epic Soundtrax 478601 2 (63:40)

 

Die CD wird mit einer James Bond Suite

(22:42) eröffnet. Sie beginnt mit dem

Titelthema aus Goldfinger. Bereits die ersten

Takte versetzen einen in Sorge, ob sich da
Barry nicht in der adäquaten Orchestrierung

vergriffen habe. Alles tönt riesig gross. Die

geputzte "Festival-Orchester-Interpretation"
nimmt dem Stück seinen ureigenen,

ungestümen und abgründigen Charakter. The

James Bond Theme setzt gleich eins drauf und

ist uns in seinerhier vorliegenden Fassung aus

Octopussy und A View to a Kill hinlänglich

bekannt. Der Übergang zu From Russia with

Love ist mit dem Prolog James Bond is Back

nahtlos gelungen. Das Hauptthema aus From

Russia with Love in die Suite aufzunehmen,
ist nicht unumstritten, da es sich nicht um eine

Barry-Komposition handelt. Die Interpretation
ist, wie die Melodie selbst, belanglos und wird
durch eine düstere Variation des Bond Theme

abgerundet. Das Thema aus Thunderbali

kommt weichgespült daher und leitet zum bis
dato am uninspiriertesten gespielten 007-

Thema über. Das Orchester scheint nicht vom

Fleck zu kommen. You Only Live Twice bildet

die musikalische Talsohle - zwischen 1967 und

1995 liegen Welten. Die missglückte

Überleitung zum Main Title aus On Her
Majestys Secret Service bringt die

gelungenste "Cover Version". Es folgt

Diamonds Are Forever. Der bombastisch

überladene Orchesterdonner ist ärgerlich.

Dazu stören, wie auch andernorts, die
penetrant deutlich hörbaren Triangeln und

Schellen. Abschliessend eine leicht

überarbeitete Fassung von All Time High aus

Octopussy. Auch da ist substantiell nichts

neues zu hören. Insgesamt fällt auf, wie wenig
homogen, trotz neuer Bearbeitung, das

musikalische Bond-Material des John Barry

wirkt. Das romantische Thema aus Until

September (4:25), ein unplausibles

Liebesabenteuer in Paris, ist wohl aufgrund
von Barrys persönlichen Präferenzen auf der

CD zu finden. Zusammen mit dem

darauffolgenden Love Theme aus King Kong

(2:37) bietet Barry dem Hörer eine perfekte

Iyrische Darbietung. Mit dem Main Title aus

Zulu (2:45) folgt ein veritables Action Thema.

Das ist aber auch schon alles. Als nächstes

folgt ein überflüssiger 20minütiger "Ausschnitt"

aus dem Soundtrack von Dances with

Wolves. Die enttäsuchende Kompilation wird

zum Schluss von den beiden Hauptthemen aus

The Specialist (10:54) noch etwas aufpoliert.

Did You Call Me ist in der Jazz-Klassik-Version
mit Klavier und Sax zu hören und überzeugt
punkto Interpretation noch mehr als jene auf

dem Original Soundtrack. Moviola IH ist "da

capo" ohne Verdienste und kann getrost im
Ladenregal übergangen werden.

Christian Wiedmer + Y%

NOT OF THIS EARTH!
Ronald Stein

Varäöse Sarabande 5634 (62:32 Min.)

in den 50er und 60er Jahren wurden

zahlreiche, rasch heruntergekurbeite

Horrorfilme produziert, die sich meistens durch
ene an den Haaren herbeigezogene

Geschichte sowie liebloser und  billigster
Inszenierung auszeichneten. Diese oft

miserablen Produktionen hatten in der Regel

nur einen Lichtblick: hervorragende Musik,
weiche den Streifen retten musste. Ronald

Stein ist einer dieser zahlreiche B-Movie

Komponisten, die keiner kennt, aber jeder
schon gehört hat. Auszüge aus sieben seiner

Scores (Attack of the 50 ft. Woman, The

Terror, Dementia 13, Not of this Earth!,

Attack of the Crab Monsters, The Devil's

Partner und Spider Baby) sind nun von

Varese auf einem, für ihre Verhältnisse

erstaunlich langen, Album veröffentlicht

worden. Die 35 Stücke bestehen abernicht nur
aus einem banalen und plakativen Gequitsche

oder Gepfeife, welches den Kinogänger
erschaudern lassen soll. Vielmehr handelt es

sich um eine düstere, dunkle und Unheil
verkündende Musik, die oft mit einer recht

ansprechenden Melodie ausgestattet ist, in

welcher das Blech eine wichtige Rolle
einnimmt. Überzeugt hat mich nicht nur die

Musik, sondern auch die Auswahl der Stücke,

da von jedem Film Main und End Title auf der
CD enthalten sind. Lobenswert ist auch das

Booklet mit einigen Notizen über das Album,
den Komponisten wie auch die Filme.

Alles in allem also ein Silberling, der die

jüngere Generation wohl kaum ansprechen
(ausser man ist ein eingefleischter B-Movie-

Fan), dafür die älteren Semester umso mehr
begeistern wird.

Patrick Ruf +++ %

SEVEN

Howard Shore
TVT Records TVT 6510-2 (57:12/11 tracks)

Die Statler Brothers eröffnen die Soundtrack-

CD zu David Finchers Film Seven. Leider ist
von Howard Shores extrem dunklem Score

nicht viel auf der CD zu finden, nur etwa 20
Minuten Filmmusik. Und was für 20 Minuten

das sind. Beinahe düsterer als Silence Of The

Lambs, so schräg wie The Naked Lunch.

Vielleicht nicht gerade die ideale

Hintergrundmusik für's romantische Rendez-
vous mit der Freundin...

Orchestriert in der Film Noire-fashion, wie es
2.T. auch Christopher Young einsetzt, vertraut

Shore zu recht auf bieierne Bläser und
Synthesizer, schwereStreicher und viel, viel

Dunkelheit. Die anderen 9 Stücke auf der CD
reichen von den Statler Brothers, Gravity Kills,

Marvin Gaye, Gloria Lynne, J.S. Bach, Haircut

100 überBillie Holiday, und Charlie Parker bis
hin zu Thelonious Monk. Hört sich seltsam an?

Nur oberflächlich betrachtet und obwohl es ein

wenig verrückt klingen mag, aber Shores
Beitrag, welcher im Film sicherlich noch mehr

zum Ausdruck kommt, geht nicht unter,

überhauptnicht!
Die Edel-CD für Deutschland ist übrigens -

abgeseher von einem anderen Cover -
inhaltlich 100% identisch mit dem originalen

US-Release.

K +++ + (für Howard Shores Anteil)

CRY THE BELOVED COUNTRY
John Barry
Epic Soundtrax EK 67354 (54:19 Min./23 Tr.)

Das eröffnende Motiv für Piccolo und
Trompete und das gleich darauffolgende,

schwelgerische Titelthema der Violinen und

Bratschen aus Main Title - The Letter sind der

Grund, wieso mich Cry the Beloved Country

mehr „anmachte“ als die beiden anderen,fast

gleichzeitig erschienenen Barry-Scores

(Across the Sea of Time, Scarlet Letter). Ich

weiss, ich weiss, auch Cry bietet nicht viel

neues und aufregendes, doch irgendwie hat
mich dieses Titelthema gepackt. Es hebt sich

von der Gesamtstimmung der CD hervor, ist

freundlicher und weniger bedrückend. Das

zweite Thema (Streicher in He Was Our Only

Child, Hörner in Cry, Cry the Beloved Country,

Trompete in it's My Son - That Killed Your

Son) klingt zwar auf den ersten „Blick“
optimistisch, nicht aber ohne diese gewisse

Traurigkeit, die auch das dritte Hauptthema
umgibt. Zumeist von Soloflöte und/oder

Klarinette und Oboe gespieit - mit dem

typischen Barry-Streicherteppich untermalt

(The Train to Johannesburg, Christ, Forsake

Me Not). Es dauert bis zu Track 19, ehe „mein

Lieblingsthema“ wieder erklingt (Do Not Spoil

My Pleasure) und in The Fifeteenth Day ein
letztes Mal zu hörenist.

Wenn auch kein bahnbrechendes Werk in

Sachen Originalität, so ist Cry the Beloved

Country, wie man es von Barry gewohntist,
ein melodiöser, gedrungen ruhiger Score, der

sich bestens zum Ausspannen und sinnieren

eignet.

Philippe Biumenthal + ++

THE WAR

Thomas Newman
MCA 11160 (63:15 Min.)

Dieses Drama mit Kevin Costner in der
Hauptrolle erschien bereits 1994, doch der

Soundtrack fand erst jetzt den Weg in die
schweizerischen CD-Gestelle. Das Album

enthält neun Songs, alles Oldies, die etwas

mehr als die Hälfte der Spielzeit ausmachen

sowie zwölf instrumentale Werke von Thomas
Newman. Letztere verfügen über das typische

Klangbild des Komponisten und orientieren

sich stark an Fried Green Tomatoes: Viel
Klavier, einige markante Gitarrenklänge und

gelegentlich eine verführerische Klarinette, die
über dem Ganzenthront. Besonders gut gefällt

mir die summende Frauenstimme (die
Parallelen zum oben erwähnten Film sind hier

besonders offensichtlich), welche unter

anderem in Juliefte oder Angel Pen besonders
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schön zur Geltung kommt. Während der

Gesangin Fried Grenn Tomatoes aber sehr
rassig, energiegeladen und emotionsvoll klang,

wirkt er in The War eher verträumt, unschuldig
und schon fast ein wenig sentimental. Aus
dem angewendeten musikalischen Rahmen

fällt dagegen Trolley mit seinem starken

Trommelrhytnmus, der an indianisches

Kriegsgetrommel erinnert. Besonders in

diesem Stück kommt auch die Gitarre zum
Zuge, die wunderbar das gemütliche

Südstaaten-Lebensgefühl verströmt.

Alles in allem schöne und feine Musik von
Randy NewmansVetter Thomas.

Patrick Ruf +++%

THE BLUE KITE

Yoshihide Otomo

Milan Asia74321 28731-2 (39:45/29 tracks}

Eröffnet wird Otomos Beitrag zu The Biue

Kite in einer wegweisenden Art und Weise für

die CD: Der Crow Song, gesungen von einem

kleinen Knaben,ist spärlich, ja fast skelettartig,
drückt aber in der Abwesenheit von viel Pomp,

eine Zugehörigkeit zur Familie und deren

Träumen aus.
Der Score lebt von seiner unscheinbaren und

kleinen Orchestrierung. Die Instrumente

gewinnen an Bedeutung, tragen die

bedrückenden Geschehnisse mit einer
Leichtigkeit, geboren in einer Wolke von

asiatischem Bewusstsein, dass es auch
genügt, einfach zu sein.

Die Einblendungen von Dialog aus dem Film

nehmen an der Musik teil, nicht nur wenn es

sich um direkt übernommene Szenen handelt,
welche gesungen sind, sondern auch in der

Alternativ Version eines Stückes, hier oder
dort.
Und, wie so oft im Leben, schliesst sich am

Schluss der CD der Kreis, der Crow Song des
Knaben findet uns wieder, entlässt uns aus

dem Reich der Mitte.
Für Freunde des

asiatischer

Leckerbissen.
K ++++

Scores und
sicher ein

ruhigen

Instrumente

NORTH BYNORTHWEST

Bernard Herrmann
Rhino R2 72101 (64:50 Min.)

 

HIS GREATEST TALEI!

 

THE MASTER OF SUSPE

ALFRED{ByS
Carr GRANT

RTHB Eva MarieSant
James Mason

mE,

 

Auf dieser CD starrt einem der betrunkene
Roger Thornhill (Cary Grant) entgegen, sich

ans Steuer eines Wagens klammernd.
Die vorliegende Musik von Herrmann darf
endlich in voller Länge genossen werden. Ein

Leckerbissen! Nur schon das in englisch
abgefasste 27-seitige Booklet verdient es,
gekauft zu werden: Szenenfotos, Informationen
zu Film und Musik, dazu wird jeder der 50

Tracks (!) ausführlich angesprochen, die

Handiung des Films in Kurzform gleich

mitserviert. Praktisch identisch mit der
Nummerierung der CD-Tracks - und daher

erwähnt - ist die Auflistung in Fred Karlins
Buch "Listening to Movies", wo der gesamte
Score in einzelne Abschnitte (cues) unterteilt
kommentiert wird. So darf also - falls zur Hand

- das Buch beigezogen werden.

Die markante Eröffnung ist voll Rhythmus und

"drive" (Overture), das betörende Liebesthema

(Interlude) von intensiver Sinnlichkeit. Karlin

spricht in seiner Abhandlung von vier
Hauptthemen, so dass ich mir erlaube diese zu

übernehmen: das Handlungsmotiv (action

theme) untermalt die schon zu Beginn

angesprochene Szene, in der Thornhili die
kurvige Strasse runterbraust (The Wild Ride).

Das Liebesthema habe ich bereits

angesprochen, zu hören u.a. während der
Speisewagenszene im Zug, dem Gespräch

zwischen Thornhill und Eve Kendall (Eva Marie

Saint). Im weiteren erwähnt Karlin ein
Spannungsmotiv  (tension motif, das

beispielsweise während der Auktion

Verwendung findet, wo Thornhill seine
Wegschaffung durch die Polizei provoziert,

damit er seinen Häschern im Saal entfliehen

kann (The Auction, The Police). Und dann

existiet noch ein dark unison motif: Es

untermalt die Szene, in der Thornhill in
Begleitung der Polizei zu dem Haus

zurückkehrt (The Return), wo er (angeblich) in

der Nacht zuvor "abgefüllt", dann - in
mörderischer Absicht - ans Steuer eines

Wagens gesetzt wurde, um den Mord als einen

Selbstunfall zu tarnen. Für dieses Thema
benützt Herrmann vorwiegend tiefe

Streichinstrumente.
Zu guter Letzt dann dasfuriose Film-Finale auf
den übergrossen Präsidentenköpfen am Mount

Rushmore. Die Schlussmusik (Finale) beginnt

dunkel und unheilvoli, doch mit einem

Harfenglissando wechselt Herrmanns Score
zum Liebesthema. Damit untermalt die Musik

die Szene, in der Thornhill seine Hand nach
der beinahe abstürzenden, sich nur noch an

einen Feisen klammernden Eve ausstreckt -

und Schnitt - wie Thornhill schliesslich Eve mit
der Hand zu sich ins Schlafabteil im fahrenden

Zug zieht.

Zum Schluss einige Randbemerkungen: Die
brilliante Einstellung, in der Thornhill auf

offenem, ödem Feld von einem Flugzeug

gehetzt und gejagt wird, kommt ohne Musik
aus. Dafür finden sich auf der CD einige Titel

(Source Music), die im Film selbst lediglich als
Hintergrundmusik dienen, so zu Beginn des

Films, wenn Thornhill das Hotel betritt und

durch die Halle schreitet: Hier plätschert von
irgendwoher "It's a most unusual Day". Und

bevor die Eröffnungsmusik (Overture)
ausklingt, hat Meister Hitchcock noch seinen

"obligaten" Auftritt, in dem er knapp einen Bus

verpasst, dessen Türe sich vor seiner Nase
schliesst.

Fazit: Nichts wie los und - CD kaufen!

Andreas Schweizer + +++ %

LE HUSSARD SUR LE TOIT
Jean-Claude Petit
Travelling K1016 (55:14 Min.)

Jean Ciaude Petit und Regisseur Jean-Paul

Rappeneau spannen nach Cyrano de

Bergerac erneut zusammen, dieses Mal für

den teuersten französichen Film aller Zeiten.

Für Le Hussard komponierte der Franzose

keine pompöse, schwülstig-romantische und

mitreissende Melodie wie wir sie aus Cyrano

kennen, sondern vielmehr intime, feine,
tragische und von Brahms inspirierte Musik.

Mit diesen symphonischen Kompositionen, in
dem die Streicher und das Klavier überwiegen,

drück er die heimlichen Begierden und

unterdrückten Leidenschaften der zwei

Hauptfiguren aus. Doch auch die Trostlosigkeit

des von Cholera heimgesuchten
Südfrankreichs kommt durch die dunklen und
düsteren Klangfarben zum Ausdruck. Der
Soundtrack enthält gegen Ende auch noch fünf

folkloristische, polka-angehauchte Melodien,
die sich vom bisherigen Klangbild stark

abheben. Abgerundet wird der reichhaltige

Score durch das Lied "Le Chant du Piemont"
sowie zwei Auszügen aus Brahms-Werken.

Patrick Ruf >

MURDERIN THE FIRST
Christopher Young

Le Band Son LBS 10 950101(44:50 Min.)

CHRISTIAN 3 Ten LING

EL
ORIGINAL MOTION PICTURE SOUNDTRACK

 

Wie immer man auch an eine CD herangeht,
schlussendlich erwartet man irgendwie etwas

bestimmtes. Sei es vom Stil des Komponisten,

von der Art des Filmes, usw. Jedenfalls kennt
man Christopher Young, schubladisierend, als

Spezialisten für Action- und
Horror/Thrillerscores. Und, so zumindest ich,

hat man ihn in diesen Genres liebgewonnen.

Doch Young macht mit Murder in the First

eine stilistische Umkehr, einen Sprung aus

seinem „Genreschatten‘. Murder in the First

ist eine brillante, wunderschöne Musik für ein
Streichorchester. Vorweg sollte man aber

unbedingt die ach so typischen, klischeehaften

„Chilbi-Stücke Movietone News und Suitcase

Sally wegprogrammieren. Beide stören den
sonst so eindringlichen Fluss der Musik

erheblich.

Murder in the First erinnert, vor allem der

Instrumentierung wegen, an Schindler's List.
Auch die Kraft und Stärke der Kompositionen,
ihre Dramatik und Schönheit, findet man

vergleichbar in John Williams’ Score. Die Soli

der Violine tragen ihr übriges zu einer

stilistischen Verwandschaft zu Schindler's

List bei. Aber: Murder in the First ist ein

eigenständiges Werk.
Wie erwähnt bildet das Streichorchester den

zentralen Punkt des Scores. Mit dem Einsatz

eines Chores in The Truth Be Known entsteht
eine epische, sehr durchdringende Stimmung.

In Adoramus Dei bedrückt der tiefe Gesang.

Die leisen Paukenschläge verdeutlichen eine
Ausweglosigkeit, eine Starre. Etwas Luft

verschaffen die Harfenklänge in A Constant
Spirt, doch bleibt die konstante Schwere

vorherrschend. Selbst als das schöne Murder

in the First- Thema aus The Truth Be Known

wiederkehrt, spürt man Bedrückung. Solitary

Confinement, D Block oder All Things Visible
sind geprägt vom Motiv der Solovioline. Dieses

traurige, fast hoffnungsiose Motiv stellt
gegenüber dem Hauptthema eine Art
Kontrapunkt dar. Hier baut Young diesen

wundervollen, semioptimistischen Effekt des

 

17



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

Murderin the First-Themas auf. Hier holt er die
Kraft für die befreiend-bieiernen „Ausbrüche*

des Orchesters. Murderin the First fährt ein!
Den Lautstärkeregler auf „ziemlich laut“ und

die Augen schliessen: Geniessen, geniessen,

geniessen und... nachdenken.

Philippe Blumenthal ++ +++

ACROSS THE SEA OF TIME
John Barry

epic soundtrax EK 67355 (43:03/18 tracks)

Die Musik zu Stephen Lows IMAX-3D
Dokumentarfilm ist ein „epischer Barry“. Wie

des öfteren in der Vergangenheit bedient sich
der Altmeister seiner bekannten Klangmuster,

nur vereinzelt vermag er aus dem (selbst-

)gesetzten Schema auszubrechen. Doch trotz
Repetitionen gelingt es John Barry mittels

gekonnter Orchestrierung, eingängigen

Melodien und Fragmenten, die
Aufmerksamkeit des Hörers zu packen.

Vielleicht eher etwas für eingefleischte Barry

Fans - und nicht unbedingt der Meilenstein, mit
welchem eine Filmmusik-Sammlungstartet.
K +++%

PREISNER'S MUSIC
Zbigniew Preisner
Virgin 84079925 (74:02 Min.)

 

PREISNERS MUSIC
 

      
Der Pole Zbigniew Preisner hat in den letzten
Jahren vor allem in europäischen Filmen wie

Europa Europa La Double Vie de

Veronique, Mouvements du Desire sowie die

Trois Coleur-Triologie Aufsehen erregt und

Erfolge gefeiert. Dieses Album vereint nun 25
seiner schönsten Melodien aus 15 Filmen. Es

sind zwar alles symphonische Werke, doch

steht der Einsatz der Instrumente Klavier,
Streicher und Stimme in diesen Kompositionen

eindeutig im Vordergrund. Preisner schrieb für

die ausgewählten Stücke sehr einfache und
eingängige Melodien ohne grossen

Schnickschnack. Doch gerade in dieser

Einfachheit liegt ja bekanntlich der besondere
Reiz. Zudem versteht es der Pole

ausgezeichnet in seinen Werken eine breite

Palette an Gefühlen und Stimmungen

aufkommen zu lassen, so dass seine Musik
abwechselnd leidenschaftlich, verspielt,

romantisch, begehrend, melancholisch,
himmlisch, sinnlich oder verträumttönt.

Patrick Ruf ++++

APOLLO 13
James Horner

MCA 3P-3432 (Promo / 58:31/12 Tracks)

Im FM Newsletter 4 (August 1995) wurde

Apollo 13 schon eingehend besprochen und

ein Hilfsprogramm für verzweifelte Käufer der

ersten CD (MCA 11241) zwecks Auffindung
des eigentlichen Scores abgedruckt.
Inzwischen sind mit der Surround- und der

Doppel-CD ja längst zwei andere Apollo 13-
Alben auf dem Markt, beide mit identischem

„Scoreinhalt“ der ersten Veröffentlichung. Bald

schon geisterte ein Gerücht einer Promo-CD

für Radio und Fernsehen herum, die mehr
Musik enthalten soll. Tja, und so ist es denn

auch: 17 Minuten Score befinden sich auf der

Promo-Apolio 13 mit dem billigen s/w-Cover.

Ohne Dialog und Songs ist diese CD ein

wahres Prachtstück. Docking verschafft etwas

Star Trek Iil-Spannung, während in Carbon

Dioxide Schlaghölzer und Repetitionen von

Klavierfiguren im tiefen Register, unterstützt
von Solotrompete, Holzbläsern und leisen
Streichern sowie plötzlich losbrechenden
Perkussionsattacken, die dramatische

Situation der zu vergiften drohenden

Astronauten hörbar gemacht wird. Lunar

Dreamsist die Musik aus der (meiner Meinung
im Film etwas künstlich geratenen)

Traumsequenz Tom Hanks. Die Solotrompete

wiederhoft in diesem ruhigen, verklärt
wirkenden Track das Hauptthema. Mit knapp

zwei Minuten ist Manual Burn der kürzeste

Track der CD, ein oft atonales, actionbetontes

Stück in Master Alarm-Manier. „Four More

Amps“ ergänzt die sich aufbauende Spannung
auf der Suche nach den lebenswichtig

gewordenen paar Amperes in bekannter Art:

Schlagholzrhythmen, Piano, überfallartige
Attacken des Blechs.

Apollo 13 ist und bleibt einer der schönsten
Scores des vergangenen Jahres. Wer's

immer nochnicht verstehen kann, sollte sich

den Film nun aber endlich ansehen. „Horner

for Oscar“!

Philippe Blumenthal +++++

SABRINA
John Williams

A&M 31454 0456 2 (51:15/13 tracks)

Nach einiger Zeit Funkstille meldet sich

John Williams gleich mit mehreren CDs

zurück: Dem kompletten Raiders Of The

Lost Ark (siehe Artikel in diesem Journal),

einem grandiosen Nixon und dem hier

vorliegenden Score zu Sabrina.

Anders als etwa Nixon ist Sabrina. Weich,

romantisch, zum Teil vielleicht sogar ein

wenig kitschig. Diese Arbeit von Williams
entspricht meiner Ansicht eines „kleinen“

Scores. Klein, weil er nicht auf epischer Breite

ein Thema benutzt (Raiders, Star Wars,

Superman) und klein auch deshalb, weil er

nicht düster oder gar brutal ist (Schindier’s

List, Nixon).

Auf dieser CD erleben wir einen John Williams,

der den Partylöwen gekonnt in Szene setzt.

Eine gelangweilt-melancholische Stimmung
kommt zuweilen auf, spiegelt so genau die

Welt dieses Films wieder. Oft zurückhaltend

orchestriert tendiert Sabrina in Richtung

Stanley And Iris oder Accidental Tourist.
Das Ganze hat jedoch einen Wermutstropfen:

Von den 13 Tracks sind zwei Songs (einer von

Sting, der andere von Michael Dees), zwei
nicht von John Williams. Dies lässt den

eigentlichen Original-Score Anteil auf knappe

25 Minuten schrumpfen, wenn man die
Reprisen und die Instrumental-Version von

„Moonlight“ dazuzählt. Sonst bleiben gar noch

weniger als 20 Minuten... recht bedauernswert,
denn wenn schon Williams, dann doch richtig,

oder?

K +++ (für John Williams‘ Anteil)

GOLDENEYE
Eric Serra

Virgin 841048 (54:33 Min.)

Bereits zum achtzehnten Male rettet der

englische Geheimagent die Welt und wird
dabei musikalisch, sehr zum Leidwesen

unzähliger J.B. (James Bond bzw. John Barry)

Fans, von Luc Bessons Hauskomponist Eric

Serra unterstützt.

Goldeneye weist viele Parallelen zu Serras

letzter Filmmusik Leon auf. Einerseits kalte,

gefühlsiose, mechanische Actionmusik, die
zusätzlich unterstreicht, dass Bond nichts

weiteres als eine präzise (selbstverständlich
äusserst elegante und frauenverführende)

Killermaschine ist. Andererseits komponierte

Serra wunderschöne, starke, romantisch-
melancholische Melodien, die vornehmlich von

Streichern intoniert werden (z.B. We Share the

same Passions) und mich sehr berührten.

Besonders gut gefällt mir A Pleasant Drive in

St. Petersburg, in welchem Serra nicht auf die
altbekannte und schon fast langweilige
Gitarren-Version des 007-Motives zurückgreift,

sondern es in einer neuen, frischen und

zeitgemässeren Form präsentiert. Aber nicht
nur diese kreative Neuadaptation, sondern

auch der subtile, unaufdringliche Einsatz des

Bond-Themas auf den Pauken gefällt mir sehr
gut und verleiht dem Film ein neues

musikalisches Bild.
Neben dem Titellied von Tina Turner, enthält

das Album auch noch einen Song von Eric

Serra, welches mich stark an Peter Gabriel
erinnert.

Patrick Ruf ++++

GOLDENEYE
Eric Serra

Virgin America 7243 8 41048 25 (54:33)

Das Erfreuliche vorweg. Der Titelsong

Goldeneye, geschrieben von Bono and the

Edge und meisterlich interpretiert von Tina
Turner - Shirley Bassey lässt grüssen - macht

die Filmserie um einen zeitlosen Hit reicher.

Goldfinger und demJames Bond Theme wird

die Referenz erwiesen. Man muss gut zwanzig

Jahre in der Bond-Geschichte zurück blicken,

um einen Titelsong vergleichbarer Qualität zu

finden. Der Text, konfuse Lyrik, nimmt Bezug
auf 006° Motivationen. Song und Titelsequenz
bilden ein überzeugendes Ganzes.

Die Gründe, wieso John Barry bei Goldeneye

nicht dabei war, sind mir, von Gerüchten
abgesehen, nicht bekannt. Der früh in den

Kinos gezeigte Trailer machte mich wegen der

darin verwendeten Musik skeptisch. Ich hoffte,

dem fertigen Film würde ein Score der Sorte
für Vorabend-Fernsehserien erspart bleiben.

Nun hat Eric Serra für Goldeneye sowohl Bill
Conti als auch Monty Norman übertroffen. Er

schuf die bis dato schlechteste Bond-
Filmmusik. Die Tatsache, dass es sich um

einen Synthesizer-Soundtrack handelt, spielt in
derKritik keine qualitative Rolle.

Für die furiosen Action-Szenen bereitete Serra

elektronische Rhythmusstücke vor, die er, von
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seinen früheren Scores sattsam bekannt, mit
Akustik- und Bassgitarrenvirtuosi anreicherte.

Das Bond Thema kommt, wenn überhaupt, im

Teaser am besten zum Tragen. Was Serra mit
dem Bond Themaanstellt, ist schlicht hässlich
zu nennen. Indem er es mit Synthesizern orgeit

bzw. auf grobschlächtige Schlagzeugrhythmen
degradiert, verliert das Thema viel an

Ausdruckstärke. Bombast, Gefahr und andere

Momente, die auf der Leinwand effektvolier,

musikalischer Unterstützung bedürfen,
untermalt Serra mit Moll-Gewabere, das er

zum Teil mit sinfonischen Klängen breitwalzt,
oder gar mit hybrid orientalisch-russisch-

orthodoxen Chrogesängen als Extra untelegt,

so z.B. Our Lady of Smolensk, Fatal

Weakness, Dish Out of Water. Für die beiden

Bond Girls hat Serra zwei ähnlich tönende
Motive verwendet. Sinfonisch für Flöte und

Streicher aufgepeppt, kommen sie daher wie

achtlos improvisiertes Badewannengepfeife:

We Share The Same Passions (Xenia

Onatopp), The Severnaya Suite, That's What

Keeps You Alone, For Ever, James (Natalya

Fyodorovna). Aus Serras gesamten Oceuvre
wird offensichtlich, dass er keine Melodien im

Stile eines Barry, Mancini oder Williams

schreiben kann. Mit dem End Title Song The

Experience Of Love, Text von Rupert Hine,

Musik und Gesang von Eric Serra, schliesst

Goldeneye mit einem letzten musikalisch-

ästhetischen Fehigriff. Eine Reprise mit Tina

Turner wäre wesentlich effizienter gewesen.
Es ist verständlich, dass die Bond-Macher

auch auf musikalischer Ebene nach einem
“Hot Man" Ausschau hielten. Den vermeindlich

avant-gardistischen Serra zu nehmen war

jedoch falsch. Sein Score enthält Momente,

wie in Fatal Weakness, die Peter Gabriels

Birdy (ein Score von 1984 mit zum Teil
recyceitem Material aus den siebziger Jahren)

deutlich als Inspirationsquelle erkennen

lassen. Das Desaster zeichnete sich schon
früh genug ab. Nach Testvorführungen waren

die Reaktionen auf Serras Score dermassen
negativ, dass die Bond-Macher (nur!) zwei

Szenen, darunter die spektakuläre

Panzerverfolgungsjagd-Sequenz, neu
abmischten und mit "herkömmlicher" Musik

unterlegten. A Pleasant Drive In St. Petersburg
illustriert, was uns erspart geblieben ist. Serra

ist vielleicht ein passabler Musiker aber

sicherlich nicht geeignet, Nikita und Leon hin

oder her, substantiell kompositorische Werke

zu schaffen. Zugegeben, einige Momente in

Goldeneye funktionieren trotz Serras Musik.
Mit einer inspirierteren und weniger flachen

Musik wäre schon viel geholfen. Dass sie nicht

streng sinfonisch sein muss, versteht sich von
selbst. Ich frage mich, ob keiner in der

Produktion auf die Idee kam, einen russischen
Komponisten zu verpflichten.

Das Booklet ist trotz des farb- und

fantasielosen Covermotivs (man muss gut
hingucken, um Frau Janssen bzw. Frau

Scorupco zu identifizieren) von Virgin neit

gestaltet worden. Es enthält neben den
obligaten Filmvignetten für Bond Soundtracks
untypisch informative Soundtrackcredits. An

Stelle des langweiligen Soundtracks, empfehle
ich, die CD-Maxi-Single zu kaufen. Die Song-

Versionen sind hervorragend gemixt, und eine

wahre Pop-Ohrenfreude.

Christian Wiedmer +
(für den Titelsong: +++ +)

DIE HARD
Michael Kamen
Pony Tail PTCD 2001(Boot 50:50 /13 Tracks)

Okay, okay, brechen wir also das elfte Gebot
(„Schreibe nie über Bootlegs‘), doch die

Ankündigungspolitik einiger Labels ist für

   EIER ER

Sammler oftmals wirklich eine

nervenaufreibende Sache: ‚He, hast Du

gehört? Fox wird Predator und Die Hard auf

einer CD herausbringen..., etc., etc.“ Tja, nach

etwa eineinhalb Jahren Wartezeit waren die

Schwarzpresser von Pony Tail (Uncommon

Valor, Wolfen) wieder einmal etwas schneller.

Ich will keineswegs die Bootlegerei und deren

überteuerte Endprodukte (oftmals mässiger

Qualität) rechtfertigen, doch irgendwie bin ich
für viele CDs dankbar, die ansonsten nie auf

dem Markt erschienen wären.

Die Hard (R: John McTiernan) ist ein
Actionscore der Marke orchestral mit dezenten

elektronischen Elementen. Michael Kamen

setzt hie und da, markanterweise, „Freude

schöner Götter...“ aus Beethovens 9. ein und

variiert es mit verschiedensten

Instrumentierungen, am skurilisten in Roy

Rogers Meets Beethoven's Ninth.

Verglichen mit Die Hard 2 ist der

Erstlingsscore düsterer, weniger auf

breschende Orchesterattacken und Action

getrimmt. Die Hard spielt eher mit

Suspenseteilen, in denen Kamenviel Pizzicato,

Fagotte und andere Holzbläser sowie
übereinandergelagerte Violinenpads

verwendet. Der knapp 9 Minuten dauernde

Track Rooftop/Elevator Shafl/Air

Shaft/Welcome to the Party, Pal ist ein gutes
Beispiel spannungsaufbauender Musik des

Michael Kamen. Etwas energischer ist da

schon Let's Kick Some Ass/S.W.A.T./Send in

the Car!/Big Boom. Hier sind innerhalb der
Spannungselemente auch fortes der

Blechbläser, gestopfte Trompeten und

rhythmische Streicherfiguren zu hören.

Höhepunkt der CD ist das rasante Hand to

Hand/Helicopters/Another Big Boom. Die Hard
ist sicher nichts für ruhige Gemüter. Kamen-

Fans aber werden höchst erfreutsein.

Verwunderlichh das man die im Film

enthaltenen Kompositionen aus Man on Fire

(John Scott) und Aliens (James Horner) am

Ende der CD, quasi als „Schlussbouquet“, zu

hören kriegt.
Die Tonqualität ist wie bei allen Pony Tail-

Produkten gut. Bin schon mal gespannt was

die Jungs uns in Zukunft noch alles bieten

werden.

Philippe Blumenthal +++ %

JUMANA
James Horner

epic soundtrax EK 67424 (51:08/13 tracks)

E ORIGINAL MOTION PICTURE SOUNDTRACK

Etwas über 51 Minuten dauert James Horners

Entführung in ein Filmabenteuer für all die,

welche einen Weg suchen, ihre Welt hinter
sich zu lassen.

Reich orchestral, einfühlsamen

wachsend,

und mit

Klängen ausgestattet, stetig

zeiweise ruhig wie ein
weicher sich aber jederzeit auf ein

unachtsames Opfer stürzt. Mit einer

urtümlichen Gewalt. James Horner bedient

sich sowohl Elementen aus Thunderheart als

auch Willow, blendet von einem Genre ins

andere über. Er versteht es gekonnt, das
„etwas Andere“ zu untermalen. Deshalb wirkt

Jumanji nicht ermüdend, denn der Wechsel

findet zuweilen so abrupt statt, dass ich des
öfteren aufgeblickt habe, nur um sicher zu

sein, dass dies noch der gleiche Track ist

(Monkey Mayhem).
Sehr unterhaltsam. Vorheriges reinhören ist

aber angesagt.
K +t++%

schlafender Tiger,

MORE MUSIC FROM PETER GUNN
Henry Mancini

Living Stereo 129857-2 (49:10 Min.)

Auf diesem Album sind 12 Themen aus
ebensoviel unterschiedliichen Folgen der

Fernseh-Detektivserie Peter Gunn vereint,

dessen legendäre, leichtverdauliche Jazz-

Musik unzählige Komponisten beeinflusste.

Abgerundet wird der Silberling durch das

weltberühmte Peter Gunn Theme sowie je ein

Stück aus Experiment in Terror, Mr. Lucky

und Mr. Lucky (goes Lafin). Der
unvergesslice Henry Mancini und die

bahnbrechende Musik zu Peter Gunn. Da

kannich nur eines sagen: Geniessen!

Patrick Ruf ++++%

NIXON
John Williams
Hollywood Records HI-62043-2 (68:13/13 Tr.)

Nixon beginnt furios: The 1960's: The

Turbulent Years ist ein bemerkenswertes

Feuerwerk an orchestraler Vielfältigkeit und
Kraft. John Williams setzt Trompeten,

brachiale Posaunen und Hörner mit tosenden

Kesselpauken und Piatti ein. Für mich eines
der grandiosesten Stücke aus Williams’ Feder

seit langem. Main Title...The White House

Gate darf als hinweisgebendfür den gesamten

Stil von Nixon betrachtet werden. Dunkel,
schwermütig, bedrückend. Auch wenn mit dem

schönen Trompetensoio {Tim Morrison) in

Growing Up in Whittier für einen kurzen

Moment ein befreites, melancholisches Gefühl

aufkommt. The Elisberg Break-In and
Wäatergate wird sogleich von einer düster-
dramatischen Stimmung umgeben. Kurze

Reminiszenzen aus JFK (The Conspirators)

und Jurassic Park werden wach. Hier setzt

Williams auch vermehrt Synthesizer ein. Auch

in Love Field: Dallas, November 1963 wendet

er das Piano-ostinato in den tiefen Registern

an, um eine unheimliche Atmosphäre zu
schaffen. Es ist hier, wo der Komponist mit

Disharmonien und atonalen Clustern arbeitet.
Leider wird der Fluss der CD durch das

traditionelle The Battle Hymn of the Republic
(„Glory, Glory, Hallelujah“) doch etwas gestört,

weshalb skippen oder wegprogrammieren

angesagt sind. Making a Comeback verwendet

Variationen des Growing Up in Whittier-
Themas, diesmal jedoch ohne die

Solotrompete und mit merklich gedämpftem
Optimismus (The Farewell Scene). Erst in

Track2 and the Bay of Pigs ist das Nixon-

Thema aus der Einführung erstmals wieder in
aller Deutlichkeit zu hören (Posaunen,

eingebettet in Röhrenglocken undin mitten von
staccati des übrigen tiefen Blechs und der

Fagotte). The Miami Convention, 1968 bedient

sich ebenfalls des markanten Hauptthemas,
wird hier jedoch ausgeprägter präsentiert.

Mit dieser CD wird erstmals ein CD-ROM-Teil
mitgeliefert, das Interviews mit Oliver Stone
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und John Williams zeigt. Funktioniert nur unter

Windows und natürlich mit CD-ROM-Player.
Eine schöne Dreingabe ohne Aufpreis!

Nixonist für mich einer der besten Williams-

Scores seit Raiders ofthe Lost Ark.
Philippe Blumenthal ++ +++

THE USUAL SUSPECT

John Ottman
Milan 30107-2 (53:35 Min.)

Dieser Score erregte (genau wie der Film) in

den Staaten grosse Aufmerksamkeit und fand

auch viel Anerkennung. Begründet wurde dies
durch den Umstand, dass der Komponist auch

zugleich Film Editor war. Ob dies tatsächlich

der Grund für das viele Lob ist, sei
dahingestellt.

Das Album beginnt mit einem wundervollen,

schon fast romantischen Thema, in dem das
Klavier und die Streicher eine zentrale Rolle

inne haben. Nur schlecht kann ich mir

vorstellen, das dieses verträumte Main Theme

zu einem packenden Who-dunnit Thriller

passt. Nach diesem Anfangsstück, das mich
stark an Christopher Young erinnert, wechselt

die Musik zu teilweise lauter, pompöser,
meistens kraftvoller und vor Energie

strotzender Actionmusik. John Ottman

verbindet diese geschickt mit
Spannungselementen und flechtet auch einige

klassische, plakative Horroreffekte
(quitschende Geigen) ein. Abgerundet werden

die 23 Kompositionen durch „Les Sons et les

Parfums Tourment dans l’Air du Soir“ von
Claude Debussy.

Patrick Ruf +++

FOUR ROOMS
Combustible Edison
Elektra 7559-61861-2 (49:57 Min.)

Four Rooms von der Gruppe Combustible

Edison ist der mit Abstand beste Original
Soundtrack des Jahres 1995. Der Episodenfilm

Four Rooms, geschrieben und inszeniert von

Allison Anders (Gas Food Lodging),

Alexandre Rockwell, Robert Rodriguez

(Desperado) und Quentin Tarantino (Pulp

Fiction) ist eine schräge Kriminalkomödie.

Noch schräger und frecherist die Musik dazu.
Seit des Meisters Henry Mancinis Tagen von

Touch of Evil und The Pink Panther tönte
niemand mehr so geistreich in der neueren

Filmmusikszene. Die Gruppe Combustible

Edison zitiert fröhlich und ohne

Rücksichtnahme aus dem Glitzerrepertoire des

„Easy Listening“ der Sixties. Vertigogo

{Opening und Closing Theme)ist das absolute
Highlight. Jazzig, rockig - an Leichtigkeit

schwer zu überbieten. Die Musik von Gestern
mit viel Liebe und Ironie heute gespielt, ist

deshalb ein Knüller, weil es die Gruppe
versteht, das musikalische Material ohne Mief

und Nostalgie a la James Last durch originelle

Instrumentierung und Stimmeneinsätze
interessant und stilecht zu gestalten. Weitere

Hightlights kurz erwähnt: Four Rooms Swing,

Punch Drunk, Malie Bonding, Sentimental

Journey, Kids Watch TV, Harlem Noctume und

The Millionaire's Holiday. Tim Roth als der
neue Peter Sellers. Das Revivaiist perfekt!

Christian Wiedmer +++++

BALTO
James Horner
MCA - 11388 (53:40 Min./13 Tracks)

Mit dem schönsten Song (Reach for the Light)

eines James Horner Soundtracks seit Land

Before Time beginnt die CD zu Simon Wells

Zeichentrickfilm Balto. Komponiert von James

Horner und Barry Mann, gesungen von Steve

Winwood und unterstützt durch Chor und

Orchester entfaltet Reach for the Light das

wunderschöne Hauptthema des Filmes- in der

instrumentalen Version erstmals in Main Titie

und von den Hörnern im kräftigen fortissimo in

Bafto‘s Story Unfolds zu vernehmen.

Verspielt wie eh und je in seinen

Zeichentrickscores wird Balto nur in Bons &

Balto, wo tongue-in-cheek Passagen der
einzelnen Instrumentensektionen und

temporeiche crescendis sich ein Stelldichein
geben.

Arzias
Picitre Soundirack

 

The Journey Begins öffnet mit Hook-ähnlichen

Streicherfiguren, bevor nach einem kurzen
Intermezzo der tiefen Register, für einen

kurzen Moment etwas Apollo 13-Stimmung

herrscht (auch im Mittelteil von Heritage of the

Wolf zu hören). Schön: die Tubular Bells. Nach

erklingen einer Variation des Hauptthemas

wirken die Streicher und Holzbläser in
gedrückter Atmosphäre auf uns ein, bevor

abermals das Theme from Balto sich voll

entfalten darf, stets begleitet von Schellen und

Piatti.

Die spannend-dramatischen Passagen in

Balto heizt Horner mit Perkussion (auffallend

die Snares) und Blechbläserattacken über
wirbeinden Violinen und Piccologlissandi

zusätzlich an (Grizzly Bear).

Telegraphing the News enthält ein ganz

witziges Element: Die harmonischen staccati

der Holzbläser imitieren quasi die Töne, die

beim telegrafieren entstehen, Hörner gesellen
sich dazu und spielen das Thema.

Mit einem neuen Thema, für Klarinette und

Oboe, sorgt Horner in The Epidemic's Toll für

Abwechsiung & la Land Before Time und

Once Upon a Forest. Nach einer weiteren

Reminiszenz der Violinen an Apollo 13

entfaltet Heritage of the Wolf mit unversehens
losbrechenden scherzzi des gesamten

Orchesters eine gewaltige Dynamik - mit Balto

Brings the Medicine! und dem wunderbaren

The Dogsled Race einer der Höhepunkte der

CD. Abgeschlossen wird der Soundtrack mit

einer „Long Version“ von Reach for the Light.

Balto ist eher ein Abenteuerscore, als eine

Filmmusik für Zeichentrick - was wohl an der
Story des Films liegt. Nur selten tauchen die

für Horner so typischen Spielereien mit
Soloinstrumenten auf, wie wir sie aus seinen

vorherigen Kompositionen für Animationsfilme

kennen. Fans von Willow, Rocketeer und

Land Before Timesoliten nicht zögem!

Philippe Blumenthal +++ +

LA RIVIERE ESPERANCE
Bruno Coulais
Trema 710702 (47:09 Min.)

Bruno Coulais stellt in seinem symphonischen

Score für diese französische TV-Saga, welche

zwischen 1830 und 1860 angesetzt ist, Iyrische

und bewegende Themen in den Vordergrund
und das selbst in den "Action-Cues". Seine
Musik hat teilweise auch einen barocken

Einschlag, der besonders in L’Espoir deutlich

zum Ausdruck kommt. Das hier gespielte
Thema kommt im Verlaufe des Filmes

mehrmals vor, doch immer wieder neu
arrangiert, in Variationen oder durch neue

Elemente ergänzt. Es handelt sich dabei um

ein schönes und einfaches Motiv, das ich aber
dennoch nicht gerade als einprägsam
bezeichnen würde So fliesst der fast
monothematische Score wie der Fluss mal

wilder und dramatischer, dann wieder ruhiger
undlieblicher dem Ende zu.

Besonders lobenswert finde ich die hohe

Qualität der Musik dieser Fernseh-Produktion,
was ja in diesem Bereiche nur selten

anzutreffen ist.

Patrick Ruf +++

THE SCARLET LETTER
John Barry
epic soundtrax EK 67431 (70:23/23 tracks)

Roland (The Mission) Joffes Film The Scarlet

Letter spielt vor rund 200 Jahren. Die Story ist

romantisch-melodramatisch,

dementsprechend war die Wahl von John

Barry als Komponist sicherlich keine grosse
Frage. Gekonnt spielt Barry mit den dunklen

Gefühlen in den Menschen,lässt Hoffnung und
Trauer, Schmerz und Freude gleichzeitig in

seinen Stücken auftreten. Besser als bei

Across The Sea of Time erscheint mir hier

der Gesamteindruck,‚kenne ich doch nur
wenige Komponisten, welche im Bereich des

melancholisch-dramatischen so gut sind wie

Barry. Immer wieder führt er uns die Bilder vor
Augen, treibt uns voran. Sicherlich vermögen

Dances With Wolves sowie Out Of Africa

aus dem einen oder anderen Stück

herausgehört zu werden (The Arrival), jedoch
wirkt dies hier nicht allzu störend.

John Barry wurde auf dieser CD (und im Film)
von Peter Buffet unterstützt, der auch den Main

Title und The Swimmer komponierte. Samuel

Barber’s Adagio For Strings (Agnus Dei) findet
sich ebenfalls auf der CD wieder, rundet das
Bild weiter ab.

The Scarlet Letter ist nicht gerade leichte

Kost, vor allem die zweite Hälfte wirkt

bedrückend, nicht aber ohne zeitweilige
Auflockerung.
K ++++

ACE VENTURA: WHEN NATURE CALLS
Robert Folk

RFCD - 001 (Promo Copy) (45:42/13 Tracks)

Mit dieser Promo-CD hat Robert Folk das

Fettnäpfchen voli getroffen. Zwar beginnt die

CD vielversprechend mit einem gelungenen

Main Title und Raccoon, was mich auf das
kommende musikalische Ereignis recht

genüsslich blicken liess - doch weit gefehlt.

Ace Ventura: When Nature Calls ist weit
weniger als ein mässiger Comedy-Score. Da

reichen sich pseudoafrikanische Urgesänge

und Instrumentationen, nervige
Schlagzeugrhythmen und Gitarrenklänge in

bester Rockmanier ihre lärmigen Hände.

Orchesterpassagen sind selten und wenn,
dann klingt das meistens auch nicht gerade

besonders interessant. Dass diese CD als

Promotional Copy auf den Markt kommt, ist
wahrlich verwunderlich und ganz schön mutig.

Natürlich muss nicht alles was gut ist
ausschliesslich orchestraler Herkunft sein.

Bloss ist dieser Score auch in seinem Genre
(ob musikalisch oder filmbezogen) alles

andere als ein Juwel.
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Der musikalische Spagat, den Robert Folk hier
vollführt, ist ziemlich missilungen. Selbst

eingefleischte Folk-Fans dürften ziemlich

enttäuscht sein. Vielleicht etwas für
experimentierfreudige Sammler. Was wird uns

Lawnmower Man 2 (Varese Sarabande)
bringen?

Philippe Blumenthal + %

THE BIG GREEN
Randy Edelman

Walt Disney Records 60888-7 (52:07 Min.)

Randy Edelman greift für diese Fussball-
Komödie der Mäuse-Company emeut auf

altbewährte Strickmuster zurück. so
verwundert es nicht, dass die neuen Melodien -

nach wie vor sehr ohrwurmartig - zu einem

gewissen Grad bekannt und familiär klingen.
Nur gerade die Verwendung eines Marsches,

besonders deutlich im Hauptthema Big Green

March, verleiht dem knapp 24-minütigen Score
{der Rest der Spielzeit wird von sieben Songs

beansprucht) eine gewisse Neuheit und

Frische. Schade! Wo bleibt Randy Edelman's

Kreativität, die mich in Beethoven oder

Dragon so beeindruckte? Trotzdem ist The

Big Greenein nettes Album, an dem sich alle

erfreuen werden, die gerne eingängige,

melodiöse Themenhören.

Patrick Ruf +++

12 MONKEYS

Paul Buckmaster
MCA MCAD-11392 (62:13/25 tracks)
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Etwas über 62 Minuten lang und ebenfalls mit
diversen Songs ausgestattet, hat Paul

Buckmasters Beitrag zu 12 Monkeys - rein

zeitlich gesehen - besser abgeschnitten als

Howard Shore bei Seven.

12 Monkleys erinnert stellenweise an Hans
Zimmer, bedient sich recht häufig Astor

Piazzolas Suite Punta Del Este, dennoch kann
man von einem eigenständigen Werk

sprechen.
Dieser Score ist ein sehr schwer zugängliches

Werk. Noch heute, nach mehrmaligem
Anhören, habe ich meine Mühe damit. Es fehlt

zuweilen der rote Faden hinter der
Klangkulisse, denn oft kann ich diese Musik

nicht anders beschreiben. In einem
synthetisch gehaltenen Stil vermittelt mir

dieser Score bei längerem Zuhören immer
mehr ein Unwohlsein, welches ich nicht

präzise beschreiben kann. Falls aber die
Filmmusik von Buckmaster es rein auf dieses
Resultat angelegt hat, so kann man nur sagen

"Mission Accomplished".
K +++ %

DIE SCHELME VON SCHELM
Michel Legrand
Columbia 481494-2 (47:47 Min.)

Der Soundtrack zu diesem europäischen

Zeichentrickfilm orientiert sich stark an Disney-
Filmen, beinhaltet er doch 13 Songs, die aber

nicht so auf schmalzigen Mainstream getrimmt
sind, wie beim amerikanischen Vorbild. Die

Titel(song)melodie "Es war mal" ist ja ganz

nett und melodiös, verfügt meiner Meinung
aber nur über wenig Ohrwurm-Potential. Der
Franzose Michel Legrand komponierte aber

nicht nur die Lieder, sondern auch noch 25
instrumentale Stücke, von denen jedoch nur

gerade vier länger als zwei Minuten dauern.

Diese dramatischen, symphonischen Werke

sind hauptsächlich darauf ausgerichtet, die

Filmhandlung zu unterstützen. Ohne Zweifel
eine gute technische Arbeit, bei der mir

persönlich aber eine schöne, süffige Melodie
fehlt, die auch eigenständig - also ohneBilder -

wirkt und einem nicht mehr aus dem Ohr geht.

Patrick Ruf ++%

Merkwürdigkeiten...

JAMES BOND DANCE THEME

Kaum haben sich die eingefleischten J.B.
(James Bond/John Barry) Fans vom Eric Serra

Score erholt, ereilt sie bereits die nächste
Schreckensmeldung. Die Gruppe „Spectre“

(wie originell!) ist auf die James Bond

Erfolgswell aufgesprungen und hat sich dem
Titelthema angenommen. Auf ihrer CD-Single

präsentiert sie in dreifacher Ausführung das

weltberühmte Motiv, wobei sie es ordentlich
mit Dance Beat/Techno-Rhythmen unterlegt

sowie mit Dialogen und Geräuschen
„angereichert“ hat Gerüchten zufolge soll der

nächste James Bond-Film mit dieser Musik

vertont werden und Licence to Trance
heissen...

Patrick Ruf

Ich habe etwas in Richtung Nikitapussy oder

The Leon Dayligths gehört...(phb)

STAR TREK GENERATIONS
(The Marketing Version)

Unter dem Titel MAKE IT SO ist eine Promo-

CD des Star Trek Generations Soundtracks
erschienen, welche von Universal

ausschliesslich an Kinobesitzer und
Radiostationen verteilt wurde. Basierend auf

dem Main Theme von Dennis McCathy
entstand ein Radio Edit sowie eine Club Mix
Version. Beide Tracks sind einmal ohne und

mal mit Captain Piccards Stimme zu hören,

die "makeit so" befiehlt. McCarthy's herrliches
Thema wurde dabei gehörig mit Beat, Synthi

und sonstigem Dancefloor-Schnickschnack
aufgepeppt und auf Disco-Tauglichkeit

getrimmt. Doch ganz ehrlich, ich will keine DJ

Bobo-Version von Star Trek oder irgendeiner
anderen Filmmusik. Also macht euch nichts

draus, dass ihr dieses Album nicht kaufen
könnt, denn aus filmmusikalischer Sicht habt
ihr wirklich nichts verpasst. Und wer weiss,

vielleicht tanzen ja in 20 Jahren die Kids zur

Techno-Version von Star Trek 27 oder zum

Club-Mix von Indiana Jones 9. Filmmusik-
Disco-Versionen stürmen die Hitparaden und

spätestens dann müssen wir uns mit dieser

Vergewaltigung unserer ach so heissgeliebten
Filmmusik abfinden. Doch bis es soweit ist -
was hoffentlich noch lange, lange, lange dauert
- geniesse ich das Original!

Patrick Ruf (ohne Bewertung)

Viele Songs und wenig Score

Showgirls (Interscope 92661-2) heisst der

neue Film des Basic Instinct Regisseurs Paul

Verhoeven. Auf dem Album ist lediglich ein
instrumentaler Track enthalten, welcher aus

der Feder von Dave Stewart, Ex-Eurythmics,

stammt. Sein Goddesse (3:25 Min.) vereint

symphonische mit harten, stark rhythmischen
Rockklängen. Der Rest des Soundtracks
besteht hauptsächlich aus Songs, welche die

erotischen Las Vegas Showszenen untermalen

und den Kinozuschauer zusätzlich aufgeilen

sollen.
Auch Robert Folk hat auf dem Soundtrack zu

Ace Ventura: When Nature Calls (MCA

11374) nur auf ein Stück Anrecht. Ace in Africa

(2.39 Min) ist von einem starken
Schlagzeugrhythmus und rockigen
Gitarrenklängen geprägt. Ergänzt wird es

durch gelegentliches afrikanisches Ur- und

Kriegsgeschrei. Ein kleiner Trost für alle
Robert Folk-Fans: Ein Score-(Promo)Album

existiert, aber leider wird es in der Schweiz
kaum erhältlich sein.

Etwas besser erging es Eimer Bernstein, der

auf dem Album von Devil in a Blue Dress

(Columbia 481379-2) mit drei Stücken bzw. 7
Minuten vertreten ist. Für diesen Film-Noir
komponierte er ein wundervolles, Iyrisches

Thema, weiches gelegentlich mit einer Note
Blues der späten 40er Jahre durchtränkt ist.

Wirklich schade, dass nicht mehr von seinem

schönen Score auf dem Silberling zu findenist.
Neben diversen Popsongsfindet man auf dem

Album von Money Train (Epic 481562-2) auch

ein Stück von Marc Mancina. Seine Money

Train Suite (4:50 Min.) ist mit viel Perkussion

ausgestattet und ganz in der bekannten Hans
Zimmer-Manier gehalten. Schön ist vor allem

der mit Gitarre gespielte Mittelteil.

Patrick Ruf

Kurz reingehört...

LES ANGES GARDIENS
Eric Levi
Columbia 481470-2 (35:32 Min.)

Das Soundtrack besteht aus fünf Songs, einem
Dialog, vier Cues unter 30 Sekunden, die

hauptsächlich eine mystisch-
spannungsgeladene Geräuschkulisse bieten
sowie sieben Stücke Filmmusik. Letztere

bewegen sich im musikalischen

Spannungsfeld von Hitparaden Dance-Pop und
sanftem Techno. Jan Hammer, Giorgio

Moroder und Harold Faltermeyer lassen

grüssen.
Patrick Ruf

NOWAND THEN
Cliff Eidelman
Varese VSD-5675 (33:52 Min./14 Tracks)

Now and Then folgt stilistisch etwa Simple

Twist of Fate und Picture Bride. Sanft, ruhig

und melodiös mit einem auffallend schönen

Titelthema. Sicher eine CD in die nicht bloss
„kurz reingehört‘ werdensollte!

SHANGHAI TRIAD

Zhang Guangtian
Virgin 84133429 (51:15 Min.)

Der Score, des in Cannes 1995 preisgekrönten

Filmes, vereint neben wenigen Variete-
Nummern und Klassik-ähnlichen Stücken fast

ausschliesslich traditionelle chinesische Musik

und Gesänge. Beiletzteren kommt die Pipa,
ein Zitter-ähnlich klingendes Instrument, oft

zum Zuge. Auch der Chor wird mehrmals
eingesetzt, was besonders im Stück

Introduction wundervoll tönt.

Patrick Ruf
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FRANKIE STARLIGHT
Eimer Bernstein
Varese 5679 (37:14 Min./16 Tracks)

Ein kleiner, intimer Score von Eimer Bernstein.
Klavier, Soloinstrumenten, mittlere

Streichernbesetzung und das von Cynthia
Miller gespielte Ondes Martenot veströmen

eine ruhige, sanfte Atmosphäre Der von
Bernstein komponierte, eröffnende Song
(Haupfthema) glidert sich in den Score ein.

Stellenweise erinnerte mich Frankie Starlight

an My Left Foot.

Philippe Blumenthal

MAGIC IN THE WATER
Composed by David Schwartz
Varese 5659 (40:54 Min.)

Der von David Schwartz komponierte

symphonische Score. enthält ein paar
dramatische Stellen wie auch nette, liebliche

Melodien, welche durch die Instrumentierung

(v.a. Pfeifen) stellenweise eine wunderschöne,
irische Stimmung verströmen.

Patrick Ruf

CLOCKERS
Terence Blanchard

Columbia 483535-2 (53:59 Min.)

Terence Blanchard komponierte für den neuen
Spike Lee Film (zu dem auch ein Song-Album
existiert) einen symphonischen Score, der

ruhig und unaufdringlich vor sich hinplätschert.

Die Werke verströmen eine recht
melancholische, einsame und bedrückte
Stimmung, die nur selten durch einige
dramatische Momente unterbrochen wird.

Patrick Ruf

PRINZESSIN FANTAGHIRO
Composed by Amedeo Minghi

Warner 34006-2 (67:41 Min.)

Das Album der erfolgreichen Fantasy-Serie

unterteilt sich in einen Silberling mit der
Originalmusik sowie einem zweiten mit "Hits

zum Träumen und Schmusen". Der Score
klingt mal verträumt, mal dramatisch, aber

immer mit einem märchenhaften Touch.

Zudem beinhaltet er nur wenige eingängie

schöne

Geschichte

Melodien, dafür motivreiche,

Klangteppiche, welche die
untermauern.

Patrick Ruf

LA FLEUR DE MON SECRET
Alberto Iglesias

SQT/Sony 481444-2 (44:36 Min.)

Der neue Film des spanischen enfant terrible

Pedro Almodovar wurde mit einer
symphonischen Musik untermalt, in welcher

vor allem die Streicher die Stimme angeben.

Diese Werke verströmen eine südländische
Stimmung, welche von lieblich bis

leidenschaftlich reicht und in der man

stellenweise Tangoelemente erkennt.

Abgerundet wird der Soundtrack durch drei
spanische Songs, einem Gedicht sowie Solea,
interpretiert durch den grossartigen Miles

Davis.

Patrick Ruf

 

„Der Preis aller Preise“

The Score of the Year 1995
 

Sie kennen den Filmmusik-Oscar? - VergessenSie ihn!

Zukünftig kommt der bedeutendste Preis in Sachen Filmmusk aus Europa, und wir vergebenihn - zusammen mit

Ihnen natürlich -, den Score ofthe Year Award.

Die Auszeichnung,eineInitiative der Swiss Film Music Society, soll im Frühjahr 1996 erstmals zusammen mit dem

Cinema Soundtrack Club und The Limited Edition verliehen werden. Ein Filmmusik-Preis vergeben von Ihnen, den

Filmmusik-Liebhabern. und mit etwas Glück werdensie selbst zu einem Gewinner, dennals kleinen Anreiz hat der

Cinema Soundtrack Club bereits 50 Filmmusik-CDs bereitgelegt. Die werden dann im Frühjahr 96 unter den
Einsendern verlost. (Natürlich ist der Rechtsweg ausgeschlossen.)

Und so geht’s: Nennen Sie uns einfach auf einer separaten Postkarte oder einem Fax ihre 3 liebsten Score-CDs
des vergangenenJahresin der Reihenfolge 1., 2. und 3. Platz (samt Komponist und Label).
Wählbar sind alle originalen Filmmusiken, die 1995 produziert wurden (Angaben auf CD oder Booklet).

Nicht gewählt werden können Bootlegs, Promo-CDs, Privatpressungen, Sampler und Auflagen älterer
Soundtracks, auch wenndiese bisher ganz oderteilweise unveröffentlicht waren.

Schicken Sie eine Postkarte an:

Cinema Soundtrack Club

STICHWORT: SCORE AWARD

Postfach 62 02 65

D - 22692 Hamburg

oder Fax: Code für Deutschland + 40 890 76 71 (auch hier Stichwort SCORE AWARD) angeben.

Eindendeschluss: 22. März 1996

Mehrfacheinsendung werdennatürlich nicht berücksichtigt!

Eine Zusammenarbeit von Swiss Film Music Society, The Limited Edition und Cinema Soundtrack Club © 1996

 

22



| Cinemusic Special

John Barry -

John Barry

Ein Porträt
von Patrick Ruf

 

John Barry wurde am 3. November 1933 in York,

England, geboren. Seine Mutter war Pianistin und sein

Vater, ein Ire, besass einige Theater und Kinos im

Norden Englands.

John ging auf die St. Peter's School, die älteste Schule

Englands. Dort begann er mit neun Jahren seine

musikalische Ausbildung am Klavier, wobei er
selbstverständlich klassisches Klavier lernte. Als er 15-

jährig war, setzte er seine Ausbildung bei Dr. Francis

Jackson, Musikdirektor in York Minister, fort. An

Wochenendenlernte er die Stan Kenton's Band, Count

Basie, das Nat King Cole Trio und natürlich all die

europäischen Orchester kennen, welche in den

Theatern seines Vaters auftraten. Der Jazz wurde

später eine bevorzugte Stilrichtung von John Barry und
erlernte das Trompetenspiel. Er begann in einer der

lokalen Dance Bands in York zu spielen, die sich The
Modernaires Dance Band nannte.

Mit 19 Jahrentrat er für zwei Jahre in die Armee ein. Er

beschloss ein Zusatzjahr

anzuhängen, durfte dafür seine

Einteilung aussuchen und

entschied sich natürlich für die

Musik. Er war ein Jahr in Ägypten
und 18 Monate in Zypern

stationiert und spielte in einer

Infanterie Regiment-Band, der

"The Regiment of the Green
Howards". Zu dieser Zeit nahm
John Barry auch einen Fernkurs

bei Joseph Schillinger, der unter
anderem Miller, Goodman und
Gershwin unterrichtet hatte. Hier
wurde ihm das Basiswissen der

Musik beigebracht. Als er in

Zypern stationiert war, bezahlte

Barry mit seinem Sold zudem
einen weiteren

Korrespondenzkurs in

Harmonielehre und Orchestration
für das Jazz Orchester von Bill

Russo. Dieser gab seinen

Schülern viel Arbeit und Übungen
und überprüfte diese auch selber.

Barry erklärte einmal, dass ihm

das Selbststudium viel mehr

gebracht habe, als wenn er sich

einmal in der Woche während

einer Stunde mit einem Lehrer

getroffen hätte. Doch dafür seien
lediglich persönliche, charakterliche

verantwortlich. In Zypern hatte er auch die Möglichkeit,

das gelernte in die Praxis umzusetzen. John hatte eine

ganze Militärkapelle zur Verfügung, welche sich zu
Tode langweilte. Nur zu gerne spielten die Musiker

Gründe

seine Kompositionen. Dabei handelte es sich nicht um

eigentliche Stücke, sondern
vielmehr um Experimente, die manchmal nur aus vier

Takten bestanden.

Als John Barry aus der Armee entlassen wurde, ging

gerade die Big Band-Ära zu Ende und Leute wie Bill
Haley und Elvis Presley waren gefragt. Mit zwei
Militärkumpeln und vier lokalen Musikern gründete er

eine Band, die als The John Barry Seven bekannt

wurde. Die Besetzung bestand aus Alto Sax, Tenor

Sax, zwei Gitarren, Bass Gitarre, Klavier, Schlagzeug

und John Barry an der Trompete. Alle Mitglieder hatten

eine klassische oder Jazzausbildung genossen und

waren entschlossen ein Leben als professionelle

Musiker zu starten. In ihren ersten Auftritten imitierte

die Band Stars wie Bill Haley. John Barry sagt über
diese Zeit: ‚Wir waren ein sieben Mann-Orchester,

welches mehr Lärm machte als irgend jemand anders."

Zu Beginn spielte die Band wie gesagt Lieder anderer

 
Gruppen nach und es dauerte nicht lange, bis John

eigene Songs schrieb. Mit „Hit and Miss" landeten sie

einen grossen Hit, der später von der BBC als

Titelthema für die Sendung Jukebox Jury adaptiert

wurde. Dank ihrem einzigartigen elektronischen Sound
wurde The John Barry Seven rasch bekannt und hatten
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grossen Einfluss auf die Pop und Rock'n Roll Szene

John Barry

einmal alle Gefühle auf, die sie während des Filmes

bekommenhaben."

Die 70er Jahre standen zu Beginn ganz im

Scheinwerferlicht der TV-Filme. Barry komponierte
nicht weniger als sieben Telefeatures zwischen 1973

Englands.
Später arbeitete In
John Barry als ' EEE
musikalischer

Direktor bei EMI ndwhote
und arrangierte für

die Plattenfirma

unzählige Stücke. B EEE
Das bot ihm die

Möglichkeit mit

Streichern und

anderen, ihm wenig

bekannten

Instrumenten zu

arbeiten. Dabei

 

lernte er sehr viel,

was ihm später von

grossem Nutzen war. Bei EMI
lernte er auch den Popstar Adam Faith kennen,für den

er einige Songs produzierte. Diese Partnerschaft

verhalf John Barry 1958 zu seinem ersten Filmscore

Beat Girl. Das war genau was John seit seinem 13.

Lebensjahr machen wollte, denn er liebte Filme und

Filmmusik.

Dank dem Umbruch in der Musikbranche, hin zu mehr

Pop orientierten Klängen hatte John Barry als

Filmkomponist gute Chancen. 1962 bot man ihm an
beim ersten Bond-Film Dr. No einzuspringen und er

schrieb in wenigen Tagen das nun weltberühmte 007-
Thema ohne dafür im Titel kreditiert zu werden. Kurz

darauf lernte John Barry bei den Arbeiten zu The L-
Shaped Room Bryan Forbes und Richard
Attenborough kennen. Bryan Forbesverpflichtete Barry

für seinen nächsten Film. John erinnert sich, dass es

das erste intelligente Skript war, welches ihm

angeboten wurde. Zuvor vertonte er noch (diesmal

offiziell) den neuen James Bond From Russia with

Love, der ihn mit einem Schlag in die Komponisten-
Oberliga katapultierte. Zu zwölf der insgesamt 17

James Bond-Filme, zählt man jetzt einmal Never Say,

Never Again, hat John Barry die Musik geschrieben
und für ihn hiess das ständig etwas wiederholen, was
er bereits gemacht hatte, denn das Publikum bestand

darauf, den Titelsong zu hören, das „lustige“ Intro und

all die bekannten Gesichter zu sehen. Barry gibt zu,

dass es ihm heute schwerfällt, die einzeinen 007-

Stücke den jeweiligen Filmen zuzuordnen.

1966 gewann der Engländer mit der Musik zu Born
Free seinen ersten Oscar und bereits zwei Jahre
später ergatterte er mit dem grandiosen The Lion in

Winter erneut die beliebte Trophäe. Auch mit dem pop-

orientierten Score zu Midnight Cowboy (1968) feierte
er riesige Erfolge, denn Barry sich wie folgt erklärt:
"Das eigentliche Hauptthema kann in einem 2 1/ 2
Stunden Film vielleicht viermal eingebaut werden. Wie
präsent es abertatsächlich ist, hängt davon ab, ob das
Motiv strategisch gut plaziert ist. In Midnight Cowboy

wird das musikalische Thema im Laufe des Filmes sehr
gut eingeführt. Wenn es in der Schlussszene dann

noch einmal auftaucht, leben in den Zuschauern noch

und 1977. Daraus resultierte eine Emmy-Nomination

für Eleanor and Franklin: The White House Years.
Auch markierte dieses Jahrzehnt eine Art Anfang des

bis heute von John Barry so gepflegten, melodiös-

opulenten Filmscores. Robin and Marian, die

Liebesgeschichte der in die Jahre gekommenen
Robin Hood und Lady Marian, und nicht zuletzt

Moonraker enthalten viele Elemente, die noch heute

in Barrys Musiken zu hören sind. Mit mehr oder

minder guten Filmen wie Starcrash (sprecht mal
John Barry darauf an, wenn ihr in trefft...) und The

__ Black Hole folgte der Komponist dem trendigen
Science Fiction-Scoring. Mit King Kong (1976), The

Deep (1977) und dem heute so gesuchten Raise the

Titanic! (1980) betätigte sich Barry nebst den

„üblichen“ Bond-Filmen im Adventure-Genre.

in den 80er Jahren verbuchte John Barry mit Filmen
wie Body Heat, Somewhere in Time, The Cotton

Club und Out of Africa sowie drei weiteren James

Bond Spektakein grosse Erfolge und etabliert sich

damit endgültig als Spitzenkomponist. Äusserst beliebt
ist der 1981 entstandene Score zu Body Heat, der mit

schwülen Saxophonmelodien Sinnlichkeit pur ver-
sprüht. Thom Santiago schrieb im Soundtrack: "John
Barrys Body Heat ist der sexieste Filmscore seit Alex

Norths Klassiker Long Hot Summer." 1985 gewann
John Barry mit Out of Africa seinen dritten Oscar.
Regisseur Sidney Pollack, so erzählt der Komponist,
wollte, dass die Musik den Schwerpunkt auf den
dramatischenStoff, die Liebesgeschichte zwischen den
durch Robert Redford und Meryl Streep gespielten

Figuren, legt. Und das war genau der Weg, den er

einschlug.

Im März 1988 platzte aufgrund eines

Gesundheitsdrinks, der sich später als höchst giftig

entpuppte, Barrys Speiseröhre. Er benötigte vier

Operationen sowie 14 Monate, um sich zu erholen und

es dauerte acht weitere Monate, bis er wieder arbeiten

konnte.

Den ersten Film, für den er nach seinem Zwangsurlaub

wieder Musik schrieb war Dances with Wolves. Darin

verzichtete John Barry fast völlig auf die Verwendung

indianischer Klänge, weil er fand, dass so eine

plakative Vorgehenweise dem Film nicht gerecht

werden würde und dass es nicht zu dem eigentlichen
dramatischen Konflikt gepasst hätte. Dances war in
seinen Augen nie ein Western, sondern erzählt in

erster Linie die Geschichte von John Dunbar, einem

Mann, der auf eine lange Reise geht. Der Film brachte

John Barry seinen bisher vierten Oscar ein, obwohl in

dem Soundtrack vieles an den preisgekrönten
Vorgänger Out of Africa erinnerte. Er belegt somit,
zusammen mit John Williams, einen der vorderen

Ränge der „Oscar-Hitparade“. Das nächste

Engagement war die Vertonung von The Prince of

Tides. Barry schrieb für diesen Film ein Thema, das
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seiner Meinung nach sehr kräftig und stark war. Dies

fanden auch andere Leute, ebenso Barbra Streisand zu

Beginn. Doch dann wollte sie dieses und jenes ändern,

was Barry frustrierte. Da er sich nicht als Chauffeur-
Komponist sieht, trat John Barry vom Vertrag zurück.

Sein Thema verstaubt aber nicht wie die meisten
abgelehnten Scores in irgend einem Archiv, sondern

007 by Barry, John Barry

erklingt auf dem Album Moviola als gleichnamiges

Stück.
Während denletzten 30 Jahren offenbarte sich John

Barrys enorme musikalische Diversität in mehr als 80
Filmmusiken, in denen seine Vorliebe für illustrative

und poetische Klanggemälde unüberhörbarist.

Filmographie (Auszug aus seinen ca. 80 Filmen ohne James Bond)

Beat Girl (1959)
Zulu (1965)
King Rat (1965)
Born Free (1966)

Midnight Cowboy (1969)

Mary, Queen of Scots (1971)
The Glass Menagerie (1973)
Robin and Marian (1976)

King Kong (1976)
The Deep (1977)

HannoverStreet (1979)

The Black Hole (1979)
Raise the Titanic! (1980)

Somewherein Time (1980)
Body Heat (1981)
High Roadto China (1983)
Until September (1984)

The Cotton Club (1984)
Out of Africa (1985)
Danceswith Wolves (1990)

Chaplin (1992)
My Life (1993)
The Specialist (1994)
The Scarlett Letter (1995)

Across the Sea of Time (1995)

Cry the Beloved Country (1995)

 

Goldeneye. Pierce
Brosnan spielt zum

ersten Mal den

smarten 007 und

John Barry zeichnet

ein weiteres Mal für

die Musik

verantwortlich -

nicht! Der

französische

Tastenvirtuose und

Spezialist elektronischer Musik Eric Serra (The Big

Blue, Nikita) hat die Musik zum neuesten Bond

komponiert. Ein Wermutstropfen für hartgesottene
Barry-007-Fans?

Es waren drei Filmhelden, die mein Kinowissen als

Kind quasi geprägt haben: Darth Vader, E.T. und Bond,

James Bond. Alle drei Filme (-Reihen) verband

ausserdem etwas, das mich magisch anzog: die Musik!

Natürlich hatte ich damals keine Ahnung, dass die

Musiken zu meinen Filmhelden als Soundtrack-LPs

erhältlich waren - so plazierte ich meinen (damals noch

hypermodernen) Kassettenrecorder vor den Fernseher
und nahm ab Videorecorder diverse „Filmmelodien“

auf, darunter ein Stück, welches mich noch heute

begeistert und stets vor den Bildschirm „zerrt“, sobald

ich diese Töne vernehme:das James Bond-Theme.

 

Von Dr. No bis Living Daylishts
von Philippe Blumenthal

John Barry hat wie kaum ein anderer Komponist vor

(und zu einem grossen Teil auch nach) ihm eine

Filmserie mit seiner Musik geprägt. 007 ohne Barrys

berühmtem Titelthema (wir kommen später darauf
zurück) ist kaum mehr vorstellbar, die Verbindung

zwischen Titelsong und Hauptthema beispiellos, ganz

abgesehen davon, dass ich Songs in Filmen zumeist
verdamme, ausser sie sind dramaturgisch gerechtfertigt
und: ausser in den guten, alten James Bond-Filmen.

John Barry und James Bond - ein musikalisches

Knallbonbon.

Dr. No oder Monty Norman gegen John Barry (1962)

34 Jahre ist es nun her, seit James Bond, der Agent mit

der Lizenz zum Töten, zum allerersten Mal auf der

Leinwand zu sehen war.

Dr. No kostete gerade mal $ 1.000.000 - Sean Connery
würde heutzutage für diese „lächerliche“ Summe wohl

kaum eine Rolle annehmen. John Barry erhielt nach
eigenen Angaben gerade mal 200 Pfund für sein

James Bond-Thema. Es war Freitagnacht als John
Barry von einem gewissen Noel Rodgers, damals Chef

des Music Departements bei United Artists, einen Anruf

erhielt. Die Herren Saltzman und Broccoli waren von

Monty Normans Score nicht allzu begeistert, Rodgers

seinerseits arrangierte sogleich ein Treffen mit Barry
am darauffolgenden Samstag - man benötigte bis

 

25

|

007 by Barry, John Barry



Cinemusic Special

Mittwoch ein Titelthema! John Barry hörte sich das von
Monty Norman komponierte Thema an und meinte,
dass er mit diesem Material nicht arbeiten könne.

Norman wiederum, der einen Vertrag in der Tasche

hatte, liess Barry gewähren, bestand jedoch auf seinem

Namen im Titelabspann und sämtliche Roalities. Bis

heute geistert der Name Monty Norman nach wie vor
durch die Soundtrack-Szene,

obwohl das weltbekannte James

Bond-Thema jemand anderes

komponierte: John Barry benutzte |

Passagen aus einem seiner I

Jazzstücke, „Bees Knees“, das |

dem nun familiären dam-de-de-

dam-dam der elektrischen Gitarre

nicht unähnlich war. Am Mittwoch -

und ohne den Film gesehen zu

haben - ging Barry ins Studio und

nahm das Stück auf, das eigentlich

nur als Titelmusik gedacht war und,

wie sich später herausstellte,

während des ganzen Filmes

benutzt wurde. John Barry erfuhr erst davon, als er Dr.

No im Kino sah. Die Produzenten waren so begeistert

von Barryss rauhem, jazzigen ÜOhrwurm mit

Versatzstücken aus Swing und be-bop, dass flugs eine
zweite Aufnahme-Session arrangiert wurde. Ohne das
Wissen des Komponisten, der seinen Job ja getan

hatte...

Anmerkung: Hart hält sich seit neustem wieder das
Gerücht, dass das berühmte Bond-Thema zu einem,

wie auch immer, gewissen Teil von Monty Norman

stammt. Nun, ob diese Sache jemals aufgelöst wird

oder nicht, sei dahingestellt. Hier in diesem Bericht
schenken wir, um nicht noch mehr Öl ins Feuer zu

giessen, John Barrys Darstellung der Dinge Glauben.

From Russia with Love (1963)

Für das zweite Abenteuer des Superagenten
komponierte John Barry ein zweites Bond-Thema mit

dem simplen Titel 007. Hauptsächlich geschrieben für

Blech und Perkussion, wob Barry hier Passagen für

Streicher- und Piccologlissandi ein. Das dynamische
007 wurde durch die Verwendung in mehreren
darauffolgenden Bond-Filmen zu einem weiteren

musikalischen Merkmal der Filmreihe und fand durch

seinen rhythmisch geprägten Charakter vor allem in
Actionszenen und Verfolgungsjagden Gebrauch.
Der Song From Russia With Love von Lionel Bart,

interpretiert von Matt Monroe ist im Film und während

der Schlusstitel zu hören, währenddessen die

instrumentale Version den zweiten Bond-Film eröffnet.
Der Score zu From Russia with Love ist typisch:
kleine Orchesterbesetzung, vor allem Trompeten und

Posaunen und Schlagwerk in zeitgemäss jazziger

Besetzung. Barry scort suspensreiche Szenen recht

spartanisch und zäh und verleiht den Lokalitäten in der

Türkei mit einem Mix aus Bond und Ethnik einen Hauch

DIT,
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von Landeskolorit (Leila Dances). Beileibe nicht der
beste Bond-Score.

Die EMI CD (CDP 7 95344 2/USA) rauscht genüsslich

vor sich hin und einzelne Musiker erwischten hin und

wiederdie falschen Noten.

Goldfinger (1964)

Das dritte (und für viele auch das

beste) Bond-Abenteuer markiert den
Beginn der Titelsongs der Filmreihe,

mit dem wohl berühmtesten aller

Filmsongs, gesungen von Shirley
Bassey. Zum ersten Mal hatte Barry

hier volle musikalische Verantwortung

und komponierte einen

abwechslungsreichen Score, der sich

für einmal nicht so sehr an den

diversen Orten des Geschehens
orientiert. Viel Action und

Temperament steckt in diesem Score

voll von berstenden Blechattacken,

treibenden Snares, Timpani und Xylophon. Bond Back
in Action Again (Intro und Bond-Thema)ist das Stück

schlechthin auf der CD und richtungsweisend für viele

kommende Bond-Scores. Barry versteht es glänzend
sein Goldfinger-Thema zu variieren (romantisch,

melodisch, akkzentuiert und hart) und bindet es

geschickt in sein Underscoring ein. Unermüdliche Fans

haben sogar die Möglichkeit, vier bisher

unveröffentlichte Cues aus Goldfinger (darunter The

Laser Beam, ihr wisst schon, die Szene in der Sean
Connery einer „beinahe Kastratur“ unterzogen wird) auf

der zum 30.Geburtstag der Bond-Filme erschienenen

(limitierten; so steht's jedenfalls drauf...) Doppel-CD zu

geniessen. Tonqualität der Original-CD ist etwas
besser als noch bei From Russia with Love, die

Einspielung gekonnt.

Thunderbali (1965)

Nach dem gewaltigen Erfolg von Goldfinger hatte

James Bond jetzt seinen festen Platz beim

Kinopublikum. So entstand nur ein Jahr später

Thunderball. Interessanterweise hatten Barry und

Texter Bricusse vor dem endgültigen Titelsong
(gesungen von Tom Jones) einen Song mit Titel
„Mr.Kiss Kiss Bang Bang“ (James Bonds Kosename in
Japan!) geschrieben und mit Dionne Warwick
aufgenommen. Barry verwendete, wie gewohnt, Teile

des Titelsongs in seinem Score. In letzter Minute
entschieden sich die Produzenten für einen Song mit

dem Titel des Filmes - Thunderball. Mit dem Ergebnis,

dass der Score kaum thematische Beziehungen zum

endgültigen Titelsong aufweist.. „Mr. Kiss Kiss Bang

Bang“ ist am deutlichsten in Cape Martinique und

Death of Fiona zu vernehmen.
Auf der Soundtrack-LP/CD, die nur gerade die erste

Hälfte des Films abdeckt, fehlen leider die besten

Momente des Scores, allen voran das

Unterwasserfinale und Death of Largo. Eine zwanzig
Minuten Suite, bestehend aus diesen hörenswerten
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Teilen, findet der Sammler auf der bereits unter

Goldfinger erwähnten Doppel-CD. So offeriert die

offizielle Soundtrack-Auskopplung

nur wenig bemerkenswertes. "m
Suspense-Cues wie Search for srGINaL MoOmON PICTURE SOUNDTRACKFE

Vulcan gehören eher ins Fach
nichts Neues und schon gar nicht

originell. Da fetzt das

abschliessende, instrumentale Mr.

Kiss Kiss Bang Bang schon viel
besser durch die Lautsprecher.

You Only Live Twice (1967)

Es sollte Sean Connerys_ letzter
Auftritt als smarter Geheimagent

007 werden - und wurde 1971 zum

glänzenden Comeback.
Nach dem hübschen, leicht japanisch-angehauchten

Titelsong (gesungen von Nancy Sinatra, Text Lesslie

Bricusse) eröffnet das dramatisch klingende Capsule in
Space einen Score, der sich wie dereinst Goldfinger
thematisch auf den Titelsong

bezieht. Die fernöstlichen Elemente

nehmen Überhand in Cues wie The
Death of Aki, Mountains and

Sunsets (japanisch anmutende
Klänge unter der Titelmelodie, na

ja) und The Wedding. A Drop in the
Ocean zitiert das 007-Thema in
rasantem Tempo, mit viel

Schlagwerk (Marimbas, Snares)
und rauhen Attacken des Blechs.

Ein Highlight des Scores, wie auch

- NANEY SINATRA
" LESLIE BRICUSSE

 

UAPNEDERERAg
ORIGINAL MOTION PICTURE SOUNDTRACK
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Gott-sei-Dank, keine verstaubt musikalischen
Lokalkolorits.

This Never Happened to the Other
Feller (glänzend!) und die

mitreissenden Klänge während Ski
Chase sind beste Bond-Unterhaltung.

Ein neues, packendes Action-Thema

(Main Theme), das dereinst auch als
Song geplant war, umschmückt die
Abenteuer in den tief verschneiten

Alpen und begleitet furios die Battle
at Piz Gloria.
Louis Armstrong gibt seine tiefe,

charaktervolle Kratzstimme in einem

der schönsten Bond-Songs zum
Besten - We Have Allthe Time in the
World. Instrumentale Versionen sind

gleich zweifach enthalten (mal
Combo-mässig, mal sinfonisch).

Die Qualität der Einspielung ist, verglichen mit
derjenigen der Vorgänger, sehr gut. Ein absoluter

Zungenschnalzer für Bond-Fans!

Diamonds Are Forever (1971)

Connery is back! Diamonds Are

Forever markierte zugleich den
letzten Bond-Score des John Barry in
Reihenfolge und den wirklich letzten

Bond mit Sean Connery... na ja, mit

diesem Produzenten- Team
jedenfalls.
John Barry bietet mit Diamond Are
Forever wenig aufregendes. Da ist

Bond Averts World War Three, der etwa eine recht zähe, dünn

Elemente aus 007, Capsule in ea50 orchestrierte Variation des 007-

Space und Countdown for Blofeld eeemeenaneen, Themas in Bond Meets Bambi and

verbindet. Thumper, ein streicherlastiger Walzer

Selten war ein Bond-Score so romantisch und Iyrisch

wie You Only Live Twice. Die temporeichen,

(Circus, Circus) sowie gleich zwei instrumentale

Versionen des von Shirley Bassey gesungenen

spannenden Stellen vermögen dabei etwas an Titelsongs. Selbst das von Saxophon und Flöte

Goldfinger anzuknüpfen. intonierte Motiv der schwulen Killer offeriert wenig
substantielles. Die Weltraumszenen dürften nach You

On Her Majesty's Secret Service ORIEIRAL MOTOR PICTURE SOURDTRACK Only Live Twice auch nicht gerade
(1969)

    

Dass George Lazenby nun wirklich
kein begnadeter Schauspieler ist,
dürfte sattsam bekannt sein.

Demgegenüber zählt der Score zu
OHMSS meiner Meinung zu den
besten der Bond-Serie und - man
bewerfe mich mit Steinen - auch
der Film (trotz Lazenby) ist

verdammt gut.

Viele Variationen rund um das

James Bond-Thema, ausgefeilte
Orchestrationen, viel Punch und == En
Tempoänderungen, zynisch-kindliche Songs wie Do
You Know How Christmas Trees Are Grown? - viel
Abwechslung bietet uns John Barry für einmal - und,

ONE. ragWRER
re SOLDERRLSUN"

als musikalisches Highlight gelten, da
ist einfach zuwenig neues integriert.
Erst mit dem finalen To Hell with
Biofeld kommt so etwas wie
Spannung auf - nun gut, auch nicht
umwerfendoriginell, aber wenigstens

etwasfür's 007-Gemüt.

WAFETER TE

The_Man with _the_Golden_ Gun

(1974)

Ein Jahr nach Roger Moores Einstieg

» ins harte Agentenleben mit Live and

Let Die (Score: George Martin)
wandelt John Barry wieder auf altbekannten Spuren.
Einbindung des ethnischen Elements in den Score,

wenig aufregende Suspenseteile (Chew Me in Crisiy

Land) und unverhohlen erotische, aber langweilige
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Saxophon-Melodien (Intro von Gefting the Bullet).
Scaramangas Thema (Christopher Lee als

Gegenspieler 007°s) reisst auch nicht gerade vom

Hocker (Scaramanga's Fun House). Immer wenn John

Barry Thema und das rauhe, jazzige Arrangement des

mitreissenden Titelsongs (Text: Don Black) in seinem
Score verwendet, kommt Stimmung auf: Lef's Go
Get'em und Kung Fu Fight. Alles in allem aber zeigt
sich, dass John Barry den komödiantschen,

sarkastischen Touch, den Roger Moore dem

Protagonisten verleiht, musikalisch vielleicht eher

überspielen sollte, als mit mickey mousing noch zu

betonen.

Moonraker(1979)

Marvin Hamlish sorgte zwei Jahre

vor Moonraker mit seinem damals

hippen Score zu The Spy Who
Loved Me für ‚frischen‘ Wind auf

der Tonspur. Nichtsdestotrotz holte

John Barry für den Titelsong eine

alte Bekannte zurück: Shirley
Bassey. Der Score zum SciFi-
Space Shuttle-Abenteuer ist für
grosses Orchester und Chor
geschrieben. Erstmalig verzichtet
Barry fast gänzlich auf den Einsatz
rabiater Blechattacken im guten,
alten Goldfinger-Sti und auf
James Bond-Thema. in Boat

Chase entwickelt sich das 007-Motiv vom dereinst
temporeichen, spritzigen Thema aus From Russia

with Love zum etwas flügellahmen Stück für

Sinfonieorchester.
Chor, Streicher und Hörner bilden die Ausgangspunkte
einer melodiösen, romantischen Filmmusik, ganz im

Stile von High Road to China, Somewhere in Time

etc. Ein neuer, nicht unumstrittener Bond-Stil war

geschaffen.

Octopussy (1983)

Wiederum pausierte John Barry für einen Bond. For

Your Eyes Only (1981) von Bill Conti, wurde zu einem
„Opfer“ seiner Zeit, Disco-Rhythmen bestimmen die

Action-Cues, elektrische Gitarre, Schlagzeug, E-Bass
und Synthesizer gesellen sich zum Orchester.
Erfrischend anders wirken Conti’s Variationen des
James Bond-Themas.

Im traditionelleren Stil der Filmmusik, mit Orchester,

präsentiert sich John Barry mit Octopussy. Wie in

Moonraker vertraut der Komponist auf seine typischen

Streicherarrangements, Repetitionen und melodischen

Aspekte, mischt zur grossen Freude jedoch grelle
Trompetenscherzi und Variationen des James Bond-

Themas hinzu. 009 Gets the Knife/Gobinda Attacks
wird dadurch zu einem wahren Juwel. Satte

Orchestrationen, fetzige Themen. Barry packt viel

Erfahrung in Octopussy. Wo Moonraker zuwenig

Bond-like und From Russia with Love von falschen

Tönen und kleinem Ensemble beeinträchtigt waren, so 
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verbindet Octopussy Elemente beider Stilrichtungen -
sinfonisch und jazzig - zu einem feinen Score..
Bondsong No. 10 „All Time High“ (Rita Coolidge, Text:

Tim Rice) findet in ausgereiften Instrumentalteilen wie
Bond Meets Octopussy Platz für melodiöse,
romantische Momente. Vielleicht zählen die Adaptionen
des Titelsongs aus Octopussy zu den schönsten der

Bond-Serie.

A_View to a Kill (1985)

Der letzte Einsatz von Roger Moore ais 007 war
gleichbedeutend mit dem bisher grössten

internationalen Erfolg eines Bond-Songs, interpretiert

von Duran Duran.

John Barrys elfter Score ist ein
‚% durchwachsenes Hörerlebnis. Zwar

# knüpft A View to a Kill nahtlos am
# Octopussy-Standard an, doch wie

2 nicht anders zu erwarten, findet man

4 auch hier die typischen, wenig

aufregenden Suspenseteile wie

Pegasus‘ Stable und Tibbeit Gets
Washed Out, die dem bekannten
Repetitionsmuster unterliegen. Bond

Meets Stacey und Wine with Stacey
sind eher fade _instrumentale

i Versionen des Titelsongs. Das von
= Trompeten (schräg: die E-Gitarre)

intonierte Actionthema von View to a

Kill (Snow Job, He's Dangerous)
gehört mit dem Main Theme aus OHMSS, mit dem es
eine musikalische Verwandschaft ‚pflegt‘, zu den

aufregendsten der Bond-Reihe. Starke Momente

enthalten die Actiontracks May Day Jumps, Bond
Underwater und natürlich der kulminative Höhepunkt

des Filmes: Golden Gate Fight. Mit viel Blech, Snares,

Piccolotrillern und der elektrischen Gitarre fiebern wir

dem Happy End entgegen.

The Living Daylights (1987)

Timothy Dalton ist der neue Bond - und die Presse ist

begeistert: der beste Bond seit Connery, etc. Daltons

Debut beginnt vielversprechend. Auch John Barry
startet voll durch. Mit dem Einsatz punchenderSynthie-

Perkussion erfährt James Bond musikalisch eine
beachtenswerte Auffrischung. Das James Bond Theme
war seit langer Zeit nie mehr so knackig wie in Ice

Chase. Barry geht denn auch nicht zu weit. Obwohl er
zeitgenössische Klänge einsetzt, bleibt der Charme der

guten, alten Bond-Musik erhalten: Necros Aftacks.

Dieses Actionthemaist Basis für den Pretenders Song
„Where Has Every Body Gone“ - oder umgekehrt.
Auch das Love Themedes Filmes (Kara Meets Bond)

ist als Song der Pretenders auf dem Soundtrack
enthalten - instrumental in /nto Vienna doch etwas zu
zuckersüss.

Post-Barry-Zeiten
Living Daylights war derletzte Bond-Score von Barry.

|
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Für Licence to Kill sprang Michael Kamen ein und
lieferte zu einem der schwächsten und blödsinnigsten

007-Filme aller Zeiten, einen nicht üblen, „bondigen“
Action-Score mit Karibik-Flair und einem wirklich

gelungenen Titelsong (gesungen von Gladys Knight),

der leider nicht in den

Score integriert wurde.

Zusammenfassend:

John Barry hat dem Kino

eines der auffälligsten

und bekanntesten

Stücke Filmmusik

bescherrt, das famose,

unnachahmliche James

Bond-Thema. Seine

Titelsongs sind von

feinster,

ohrwurmmässiger Güte
und oft recht nett in den

Score eingearbeitet.
Auch blieb Barry nicht

stetig bei seinem Bond-

Thema, sondern

erweiterte des Agenten

musikalische

Persönlichkeit mit so geschmeidigen Action-Motiven
wie 007 oder dem packenden Thema aus OHMSS. Am

originellsten sind Bond-Scores eh immer in den

Actionsequenzen gewesen. Von From Russia with

Love bis Living Daylights.

Die zahlreichen, klischeehaften Ethnik“ausrutscher“

darf man Barry nicht allzu übel nehmen. Im Film wirkten

Zigeunermusik und Karibikklänge meistens ganz gut,

aber auf CD...gähn.
Für all jene, die sich früher oder später doch noch für

die Anschaffung einzelner Bond-CDs hinreissen
lassen, noch ein paar Tips: Aus der Ära Connery sollte

mansich auf jeden Fall Goldfinger zu Herzen nehmen.
Auch On Her Majesty's Secret Service ist ein ganz
fetziger Score. Die Moore-Ära bedarf einiger Geduld,
denn da wird es eigentlich erst ab Octopussy wieder

interessant. Living Daylights zählt da eigentlich, trotz

Dalton, auch noch dazu. Wenig empfehlenswert ist

Dr.No (Monty Norman hatte seine Finger zu sehr im

Spiel...). Auch Diamonds Are Forever und The Man

 

007 by Barry, John Barry

anzutreffen. Moonraker ist etwas für all jene, die
besonders den romantischen, melodiösen Somewhere

in Time-Touch bevorzugen.

Natürlich gibt es dann noch die zahllosen Compilations

Bond-Songs Instrumentalversionen der

Titelsongs. Für Fans eher

interessant ist da schon die

mit und

Doppel-CD The 30th

Anniversary, die mit

einigen netten, kleinen

Überraschungen wie
Thunderball und Mr. Kiss
Kiss Bang Bang aufwarten
kann.

Besondere Aufregung
herrscht immer dann, wenn

um den „schönsten“ Bond-

Song gestritten wird. Naja,

nichtsdestotrotz oder

gerade deshalb hier meine

Top-5:
1. On Her  Majesty’s

Secret Service
2. All Time High

(Octopussy)
3. Nobody Doesit Better (Spy Who Loved Me)

4. Licence to Kill, 5. Goldfinger.

Trotz der Tatsache, dass On Her Majesty's Secret

Service ein instrumentales Titelstück und kein

eigentlicher Song ist, meine Nummereins geht an John

Barrys Instrumentaltitel. We Have All the Time in the

World gehört zwar auch zu meinen Favoriten, dochist

dieser Song nicht als Titelstück im Film zu hören - und

fällt somit leider aus der „Wertung“.

Schliesslich:
Goldeneye hat musikalisch eine Umkehr um 180 Grad
vollbracht, die meiner Meinung ziemlich missratenist.

Selten seit Terminator 2 hat ein Komponist so an der

Handlung vorbei komponiert - obwohl mir die Idee mit
dem Bond-Thema der Kesselpauken im Teaser wirklich

gefallen hat. Ach, und woher stammt die Musik der

Panzer-Sequenz...??? Na wenigstens ist Pierce

Brosnan so verdammt gut. Und wer weiss, vielleicht

with the Golden Gun sind eher im Mittelfeld darf John Barry doch noch mal ran (sabber, sabber).

Bond Soundtracks auf einen Blick:

Dr. No EMI CDP-7-96210-2 Moonraker EMI CDP-7-90620-2

From Russia with Love EMI CDP-7-95344-2 For Your Eyes Only (Bootleg)

Goldfinger Duchesse CD352017 Octopussy (mit For Your Eyes Only als Bootleg-CD)

Thunderball EMI CDP-7-90628-2 AViewtoaKill EMI CD 32-5076 (Japan)

You Only Live Twice EMI CDP-7-90626-2 The Living Daylights WB 25616-2

On HerMaiesty's S. Service EMI CDP-7-90618-2 Licence to Kill MCA D-6307

EMI CDP-7-96209-2

EMI CDP-7-90629-2

EMI CDP-7-90619-2

EMI CDP-7-96210-2

Diamonds Are Forever

Live and Let Die

The Man with t. Golden Gun

The Spy Who Loved Me

Never Say Never Again Silva SSD 1017

Goldeneye Virgin 7243 8 4104825

Best of Bond-30 Anniversary EMI 0777-7-98560-22
limitierte Doppel-CD
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Robert Blum - Ein Porträt
von Patrick Ruf

 

Robert Blum wurde am

27. November 1900 in

Zürich geboren. Da
sein Vater eine interna-

tional angesehene

Kapazität auf dem

Gebiet des

Patentrechts war,

wuchs er zusammen

mit einer

Zwillingsschwester und

drei älteren Brüdern in
einem wohlsituierten,

gutbürgerlichen Haus
DE 2 auf.

Der sensible, eher introvertierte Knabe besuchte

zusammen mit seiner Schwester in einer Privatschule,

die eigentlich eine Mädchenschule war, die ersten

Klassen der Primarschule. Doch zahlreiche

Krankheiten verzögerten seine Ausbildung.
Reinhold Laquai, Lehrer am Konservatorium Zürich,

unterrichtete den 15-jährigen Gymnasiasten im

Klavierspielen und vermittelte ihm auch die ersten

Grundlagen des Komponierens. Zwei Jahre später

wechselte Robert Blum zu Volkar Andreae, der den

jungen, vielversprechenden Musiker als Hospitanten in

seine Kompositionsklasse aufnahm.

1919 trat Robert Blum endgültig ins Konservatorium ein

und studierte unter Volkmar Andreae (Komposition),

Carl Vogler (Harmonie- und Formenlehre), Philipp

Jarnach und Reinhold Laquai (Kontrapunkt), Hans

Häusermann (Gehörbildung), Josef Ebner (kam-

mermusikalisches Zusammenspiel) sowie Carl
Baldegger ("der" Klavierlehrer der Schule). Nach dem

Abschluss ging er nach Berlin zu Ferruccio Busoni an

die Staatliche Preussische Akademie der Künste. Einer
seiner Mitschüler war Kurt Weill. Schon nach kurzer

Zeit, anfangs 1924, musste Robert Blum aus
gesundheitlichen Gründen wieder in die Schweiz
zurückkehren. Busonis Unterricht, so kurz er auch war,

ist für den jungen Musiker von hoher Bedeutung

gewesen. Weniger in praktischer als in theoretischer
Hinsicht. Besonders die menschliche Komponente an

Busonis Unterricht halfen ihm weiter.

Nach seiner Genesung widmete sich Robert Blum,

nebst dem Komponieren, dem Dirigieren. Er leitete
verschiedene gemischte Chöre, Männerchöre und

Liebhaberorchester. Mit viel Einsatz gelang es ihm, die

betreuten Vereine mit der Neuen Musik vertraut zu

machen und sogar einige schweizerische
Erstaufführungenzu initieren.

Nach fünfjähriger Verlobung heiratete Robert Blum
1925. Zwei Jahre später vergrösserte sich die Familie
um Eva Maria, 1929 um Lukas und 1935 um Martin.

Die Familie zog mehrmals um, bis sie sich schliesslich

   
in Bellikon (AG) niederliess. All diese Wechsel waren
nicht auf Robert Blum's Rastlosigkeit zurückzuführen,

sondern immer von Zweckmässigkeit oder
Notwendigkeitendiktiert.

1934 suchte die Firma Präsens-Film in einem Inserat

einen Filmkomponisten. Robert Blum meldete sich, war

der Firma aber zuerst zu teuer. Man besann sich aber

später doch wieder auf ihn und gab ihm kleine

Reklamefilme in Auftrag. Bereits zwei Jahre später

komponierte er die Musik zu Jä - sool!, dem ersten

schweizerischen Spielfilm. Im Laufe der Jahre wuchs

die Zahl auf rund drei Dutzend Filme an. Darunter sind

fast alle die Filme, um derentwillen man eine Zeitlang
von der schweizerischen Filmproduktion auch im

Ausland mit hoher Achtung gesprochen hat (u.a.

Wachtmeister Studer, Die missbrauchten

Liebesbriefe, Die Gezeichneten). Beinahe doppelt so

grossist die Zahl der Werbe- und Dokumentarfilme, die

mit seiner Musik liefen.

Als im Jahre 1935 die Pro Musica ins Leben gerufen
wurde, gehörte Robert Blum zu den

Gründungsmitgliedern. Im selben Jahr gründete er den

aus 12 Sängerinnen und Sänger bestehende
Madrigalchor. Das grosse Jahr dieses Ensembles kam

1940, als es im April Frank Martins Le Vin Herbe, ein

oratorio profane für 12 Solostimmen, sieben Streichin-

strumente und Klavier uraufführte. Ein weiteres

denkwürdiges Ereignis in der Geschichte des

Madrigalensembles Zürich war die Aufführung des

Perotinus vierstimmigem Organum Sederunt principes

in einem Konzert der Tonhalle-Gesellschaft Zürich.

Robert Blum waren grosse Widersprüche zwischen
Bearbeitung und Quellen aufgefallen und so machte er
sich daran eine eigene Bearbeitung zu schaffen. Diese

sollte nicht historische Authentizität anstreben sondern

das faszinierende Werk aus dem Geiste unserer Zeit

neu erstehen lassen. Das Echo auf dieses Konzert war

ausserordentlich gut. Doch kurz darauf führten innere
Schwierigkeiten zur Auflösung des Ensembles.
1943 wurde Robert Blum als Lehrer an der

Musikakademie Zürich verpflichtet. Vorerst

unterrichtete er nur Kontrapunkt und Dirigieren, doch
schon wenige Jahre später wurde die Komposition

hinzugefügt.
Robert Blum schrieb Musik für rund 100 Spiel- und

Dokumentarfilme und komponierte etwa 150 Werke.
Letztere sind von einer grossen Vielfalt
gekennzeichnet, da sie von Operbis Lied, von Sinfonie

bis zu kammermusikalischen Formen reichen. Ein

Schwerpunkt seines Schaffens liegt bei geistlicher
Musik, wobei geistlich in einem sehr weiten Sinne zu
verstehen ist. Auch zum Volkslied, zur Volksmusik

hatte er ein sehr inniges, vertrautes Verhältnis. Im
Schaffensprozess zwischen zweckgebundener und

freier Arbeit hat Robert Blum nie einen Unterschied
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gemacht. Vom Augenblick an, da der 36-jährige seine
erste grosse Filmmusik (Jä - soo!) komponiert hatte,

pendelten die schöpferischen Kräfte völlig unbehindert

hin und her. Es kam sogar desöftern vor, dass sie sich

zur gleichen Zeit auf zwei völlig verschiedene Arbeiten

verteilten. Robert Blum über seine Arbeit: „Ich habe die

Aufgabe meiner Musik seit jeher darin gesehen, dass

sie einen geistigen, seltener seelischen, weil

subjektiven, Aspekt vermitteln soll, und zwar in

möglichst objektiver Gestaltung. Darum bevorzugte ich

auch seit jeher die sirengen musikalischen Formen
verschiedener Zeitepochen, die es gestatten, eine rein

künstlerische Darstellung der gesteliten Aufgaben zu

verwirklichen. Die Musik soll also etwas aussagen und
nicht einer rein ästhetischen Manier des /’art pour lart

huldigen. Mein Streben als Komponist geht deshalb

Robert Blum

dahin, therapeutisch zu wirken im Sinne einer recreatio

animae, wie es Johann Sebastian Bach ausdrückt."

Der Schweizer Komponist hat zahlreiche Ehrungen
erhalten, darunter den Musikpreis der Stadt Zürich, der

ihm am 13. November 1960 vom Stadtpräsident Dr.

Emil Landolt übereicht wurde, wie auch 1968 der

Komponistenpreis des Schweizerischen
Tonkünstlervereins.

Robert Blum starb im Dezember 1994.

(Quelle: Neujahrsblatt der allgemeinen
Musikgesellschaft Zürich 1967, von Gerold Fierz)

Eilmographie (eine kleine Auswahl)

Jä - soo! (1936)

Füsilier Wipf (1938)
Weachtmeisiter Studer (1940)

Landammann Stauffacher (1941)

Die missbrauchten Liebesbriefe (41) Heidi (1952)

Gilberte de Courgenay (1941)

Der Schuss von der Kanzel (1943)
Die letzte Chance (1945)

Die Gezeichneten (1948)

Heidi und Peter (1955)
Ueli der Knecht (1955)

Ueli der Pächter (1956)

Taxichauffeur Bänz (1957)

 

The Score of the Year - Hall ofFame

Zum vierten Mai wird der Score ofthe Year-Award vergeben. Ein Preis der Filmmusikliebhaber, vergeben von:

The Limited Edition, Cinema Soundtrack Club und der Swiss Film Music Society (The Film Music Journal)

Näheres auf Seite 22!

ION PICTURE SOUNDTRACK

      
MUSIC COMPOSED AND CON

An

aERaY GOLDS

1992
Basic Instinct (Jerry Goldsmith)

Far and Away (John Williams)

Medicine Man(Jerry Goldsmith)

u
1993

Schindler's List (John Williams)

Jurassic Park (John Williams)

Once Upon A Forest (James Horner) Clear and Present Danger (J.Homer)

Rudy (Jerry Goldsmith)
Tombstone (Bruce Broughton)

te
uENTe

Kae

INDLERSJIST
Music Compesed and Conducted by John Williams

KETTEZENIT

1994
Legends of the Fall (James Horner)

Bad Girls (Jerry Goldsmith)

Forrest Gump(Alan Silvestri)
Mary Shelley’s Frankenstein

(Patrick Doyle)

|
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Nino Rota (1911 - 1979)
von Andreas Schweizer

“..Er wollte mir immer zeigen, dass es für ihn Popolare (1933) des italienischen Regisseurs
überhaupt keinen Unterschied gab, zwischen Filmmusik

und Klassik....” (Pier Marco de Santi, Rota-Biograph, im

Film Zwischen Kino und Konzert, München 1993)

Macht man sich auf die Suche nach Literatur über

Rota, gerät man etwas ins Abseits: Italienische oder

französische Werke sind meist nicht mehr erhältlich,

deutsche Rota-Biographien existieren praktisch keine.

So ist man gezwungen aus Musiklexikas, sonstigen

filmthematischen Abhandlungen oderZeitschriften das
Gewünschte zusammenzutragen. Oder aber man hält
sich an Rotas Musik.

Rota und Fellini. Unweigerlich werden diese Namenin

Verbindung gebracht, hat Rota doch zu 16 Fellini-
Filmen die Musik geschaffen. Doch es wäre etwas

einseitig nur von Fellini zu sprechen,hat der in Mailand

geborene Musiker doch zu über hundert Filmen seinen

Beitrag geleistet. Ich werde daher versuchen in diesen

Zeilen auch den “anderen” Rota, dessen übriges

Schaffen, ein wenig zu beleuchten.

Kindheit und Oratorium
Der junge Rota wird mit acht Jahren von seiner Mutter

im Klavierspiel unterrichtet. Als 12-jähriger komponiert

er ein Oratorium für Chor und Orchester, das in Mai-

land und Lille 1923 aufgeführt wird: „L'infanzia di San
Giovanni Battista‘. Wunderkind oder Genie? Eine

müssige Frage. Rota hat das Glück in einem

musikalischen Umfeld aufzuwachsen. Seine Mutter

erkennt die Begabung ihres Sohnes, steuert behutsam

den Weg des Heranwachsenden, dessen Ausbildung.

Als 12-jähriger tritt Nino in das Konservatorium von
Mailand ein, wird Schüler bei Delachi, Bas und Pizzetti.
Dann, am Konservatorium in Rom, geniesst Rota eine

Ausbildung beiAlfredo Casella. Hier erwirbt Nino Rota

schliesslich 1930 das Diplom für Komposition.

Amerika

Nunfolgt für den 20-jährigen ein Aufenthalt in Amerika,
wo er auch den legendären Dirigenten Arturo Toscanini
trifft, ein Freund der Familie. Fritz Reiner unterrichtet

den jungen Musiker am berühmten Curtis Institut in

Philadelphia in der Kunst des Dirigierens. Auch
Leonard Bernstein war hier ein Schüler von Reiner

gewesen.
Auf den jungen Rota prallen die verschiedensten
musikalischenStilrichtungen. Vor allem Jazz-Elemente
werden sich in den kommenden Filmmusik-
Kompositionen oft antreffen lassen. Reich an

Erfahrungen und Eindrücken kehrt Rota schliesslich
wieder nachItalien zurück.

Treno popolare
Zurück aus Amerika erfolgt für Rota der erste
musikalische Kontakt mit dem Film. Für II Treno

Raffaelilo Matarazzo, schreibt er Klaviermusik, die mich

an die typische Stummfilm-Klavierbegleitung erinnert.

Doch der Film hat im damaligen faschistischenItalien

keinen Erfolg und den Namen des Komponisten
werden sich damals wohl die wenigsten gemerkt
haben. Erst wieder in den 40er Jahren wird Nino Rota

mit dem Medium Film in Berührung kommen.

In Rom wird die Filmmetropole Cinecitta erbaut und

1937 durch Mussolini eröffnet.

An der Mailänder Universität promoviert Rota mit einer

Dissertation über den italienischen Musiktheoretiker

und Komponisten Gioseffo Zarlinus Clodiensis
(Zarlino), der im 16. Jahrhundert gelebt hatte.

30er und 40er Jahre

In den dreissiger Jahren schreibt Rota keine

Filmmusik, dafür widmet er sich intensiv der

klassischen Komposition.

An das Konservatorium in Bari findet Rota 1939 den

Weg, unterrichtet hier Harmonielehre. Er wird

“sesshaft” und Jahre später - 1950 - zum Direktor

ernannt. Doch zurück in die 40er Jahre, als Rota nun
endlich Musik für den Film zu schaffen beginnt. Aus
dieser Zeit seien hier erwähnt: Zaza (1943), Rosa Citta
Libera (1946), Vivere in Pace (1946), Sotto il Sole di
Rosa (1948) oder The Glass Mountain /La Leggenda

della Montagna di Cristallo (1949). Zu

letztgenanntem Film - einem in den Dolomiten

spielenden Drama - entsteht kraftvolle Musik (CD: Nino

Rota Film Music). Nach harten Blechbläsereinsätzen

setzen die Streicher schwelgend mit dem romantischen

Thema ein. Dieses übernimmt Rota praktisch unver-
ändert vom Beginn des ersten Satzes seiner „Sinfonia
Sopra una Canzone d’amore‘“.

Der weisse Scheich oderdie Fellini-Ära
Wie es überhaupt zu dieser einmaligen und äusserst
fruchtbaren Zusammenarbeit zwischen Nino Rota und

Federico Fellini kam, schildert Rota in dem BuchFellini

- Ein Portrait von Liliane Betti (Diogenes Verlag AG,

Zürich, 1980): *... Vor dem Film Lo Sceicco Bianco

kannten wir uns nur vom Sehen; zwar waren wir

gelegentlich zusammengetroffen, da ich zufällig die

Musik zu einigen Filmen geschrieben habe, zu denen
Fellini das Drehbuch verfasst hatte, aber nichts weiter.

Der Grund für unser Zusammentreffen war wirklich Lo

Sceicco Bianco, und wahrscheinlich haben weder

Federico noch ich, im entferntesten angenommen, dass

dieses Zusammentreffen so produktiv sei, dass es
dabei solche Funken sprühen würdel.. ein
musikalischer "coup de foudre”... und nicht nur ein
musikalischer, denn es hat sich eine Freundschaft

daraus entwickelt, die im Laufe der Jahre immer fester

gewordenist."
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Lo Sceicco Bianco (1950)
Bereits im ersten ‘Fellin” schafft Rota seinen

prägnanten Stil, rhythmisch-schwungvolle Musik, an

Zirkus und Magie erinnernd, dazu schmissige
Trompetenfanfaren und Marschmusik, romantisch und

humorvoll zugleich. (CD: The Symphonic Fellini/Rota;
LP: Fellini/Rota)

I Vitelloni (1953)
Das Klavier trägt die Melodie vor, behutsam von Oboe

und Streichinstrumenten begleitet. Dann wechselt das

Tempo, der Rhythmus beschwingter, Jazz-Elemente

vermischen sich mit gedämpftem Trompetenklang,
dazu ein improvisierendes Klavier. Ruhig endet das

Stück. Ich bevorzugedieitalienische CAM-Einspielung,

der “Rota-Charakter” der Musik ist meiner Meinung
nach besser getroffen als bei der neueren

tschechischen Einspielung. Hier fehlt mir etwas die

Intimität Rotas Musik. (CD: Nino Rota Movies; The

Symphonic Feilini/Rota)

La Strada (1954)
Gelsominas wehmütiges, berühmtes Lied auf der

Trompete in Worten zu beschreiben, ist schwierig. Rota

hat da etwas Wunderbares geschaffen: Eine herrliche
Melodie, ein (Leit-)Motiv, das sich durch den Film zieht.

Auf die Frage nach der

Nino Rota

!’Escroc), Tanzrhythmen der 50er Jahre, heiter und
beschwingt (Coimbra), Zirkusfanfaren, man atmet den

Geruch der Manege. Dann wieder schwelgen die

Streicher wie zu einem schmachtenden Liebesfilm (Au

Cinema). Gitarren intonieren herrliche (italienische)

Volksweisen (Belle Enfant) und nochmals zündet
schmissige Tanzmusik (Maggie). (LP mono: Rota-

Fellini - Il Bdone)

Le Notti di Cabiria (1957)
Nach einem Glockenspiel-Beginn übernimmt das

Orchester das Thema (Le Notti di Cabiria). Swingende,
luftige Klarinette, gedämpfte Trompete (Aspettando

Giorgio), dann wieder Mambo-Rhythmen (Dorme di

Vita), (Cabiria e il Divo). Ein buntes Gemisch von

Rhythmen, gekonnt instrumentiert. Die Klarinette in (II

Pellegrinaggio) erinnert mich an Debussy. Rotas Sinn
für Stimmungen ist vom Feinsten. (CD: Le Notti di
Cabiria)

La DolceVita (1959)

Episoden aus dem Leben der römischen High-Society

erzählt Fellini mit diesem Film. Rota komponierte

pulsierende Musik, ein Kaleidoskop von Stimmungen:

Romantisch, schwärmerisch, eitel, derb und vulgär. In

seine Musik einfliessen lässt Rota auch Mlotive

verschiedener anderer 

Entstehung dieser La Strada-
Melodie antwortet Rota in dem

bereits zitierten Fellini-Buch:

“..Ich muss sagen, dass das

Thema von La Strada das

Ergebnis einer gewissen
Rechthaberei meinerseits ist.  

Komponisten: Entrata dei Gladiatori
(Fucik), Lola (Yes Sir, That's My

Baby), CanCan oder Jingle Bells.

(LP: La DolceVita)

Le Tentazione del Dottor Antonio

aus Boccaccio 70 (1962)  
Während der Dreharbeiten hatte Federico als eine Art
Leitmotiv eine Variation verwendet, ein Stück von
Corelli, dem sich alle Bewegungen Giuliettas mit der
Trompete und Mattos mit der Violine hatten anpassen

müssen. Federico gefiel dieses Stück ganz besonders
gut, und er hatte vielleicht die Absicht, es im Film zu

belassen, aber ich war anderer Meinung, mir kam es so

vor, als wäre es nicht genau das Richtige, also
bereitete ich ein Motiv mit ungefähr dem gleichen
Rhythmus vor, wie in dem von Corelli, nämlich das
Motiv von La Strada."
An dieser Stelle sei erwähnt, dass Nino Rota 1965 - im

Auftrag des Teatro alla Scala - diese Filmmusik zu
einer gleichnamigen Ballettmusik umschreibt. Darin

verarbeitet Rota teilweise köstliche Tanzrhytnmen und
Stimmungen, die man vielleicht vorerst in einer

Ballettmusik gar nicht erwarten würde. Natürlich drängt

sich immer wieder das La Strada Thema hervor, doch

gerade in der zweiten Hälfte des Werkes dringt der
Klassiker in Rota in den Vordergrund. Das Ballett La
Strada wird schliesslich am 2. September 1966 an der

Mailänder Scala uraufgeführt. (Filmmusik: (CD) La

Strada; Ballett: (CD) Ballett-Suite La Strada, (LP) La
Strada - Colonna Sonora Del Balletto)

it Bidone (1955)
Traurig und einsam die Oboe, melancholisch von

Streichern und Klarinette begleitet (La Femme de

Vier Regisseure liefern zu diesem Streifen ihren
Beitrag. Rota schreibt - nebst der Musik zu Fellinis Le
Tentazione del Dottor Antonio - auch für Viscontis

Beitrag Il Lavoro. Fellini: Mit einem Schmunzeln

geniesst man A Spasso Per Roma. Ein (Kinder-)Chor
trällert Bevete Piu’' Latte / Drink more Milk, eine

spassige Nummer, voll Schmiss und Pep. Visconti:

Unendlich träge und schmierig die Trompeten- und

Sax-Soli in Siow Di Pupe, herrlich verraucht die
Stimmung. (CD: Boccaccio 70)

Otto e Mezzo (1963)
Es beginnt mit einem hübschen kleinen Marsch (den

Rota später noch in I Clowns verwendet), dessen

Tempo immer schneller wird, alles beginnt sich zu
drehen (La passarella di Otto e Mezzo). Klagend

einsam die Flöte, dürftig begleitet. Dann wiederzitiert
Rota bekannte klassische Themen, so „Der Barbier von

Sevilla“ (Rossini) oder Wagners oft in Filmmusikwerken
benützter „Walkürenritt“.

Rota spielt mit der Musik, mit eigenen Motiven. Immer

wieder - auch in den noch verbleibendenFellini-Filmen

- benützt der Maestro ungeniert bereits schon einmal

von ihm verwendete Themen.

PS: Dies wird ihm später noch fast den Oscar kosten...
(LP: Otto e mezzo)
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Giulietta Degli Spiriti (1965)

Motive aus La Dolce Vita finden sich in dieser Musik

verborgen, die Sängerin Wanani interpretiert ein

orientalisch-fernöstlich angehauchtes Spiriti-Thema (Le
Vaisseau de Susi). Und immer wieder flimmert - wie
von Geisterhand gespielt - eine Hammondorgel durch

Rotas Musikzauber. Einmal mehrein netter Marsch, auf

der Tuba elegant begleitet (Parlons un Peu?). (LP:

Rota-Fellini - Juliette des Esprits)

Toby Dammit, Episode zu Histoires Extraordinaires

(1968)
Knapp mehr als eine Minute nur dauert auf der hier
angesprochenen LP der Titel, das Hauptthema. Ein

perlendes Klaviermotiv, dazu Orgel und Klarinetten. In
The Godfather wird man dieses Motiv erneut kurz

antreffen. (LP: Fellini/Rota)

Fellinis Satyricon (1969)

Im alten Rom spielt der Film, erzählt u.a. von der Liebe

junger Römer untereinander. Mit einer einfachen, im

Orchester unisono gespielten Melodie - die mich an
das “Alte Ägypten” erinnert - leitet Rota das Themaein.

Dannein kurzer, dunkler Moment, doch bereits beginnt

die Oboe mit dem Tanz, dessen Motiv sich im

Orchester weiterspinnt: Ein musikalischer Reigen des
Vergnügens, den filmischen Inhalt wohl treffend. (CD:

The Symphonic Fellini/Rota)

I Clowns (1970)
Das Thema Zirkus hat Rota - und natürlich Fellini -

immer schon sehr angeregt und beflügelt. Rota: “...der
blosse Gedanke, Zirkusmusik zu schreiben, regte mich
sofort an. Das erste Stück, das ich an jenem Abend

schrieb, ist der kleine Marsch, der im Film als Leitmotiv

dient...” (Fellini, DiogenesVerlag).
Rota greift aber auch wieder auf frühere Motive zurück

(La Dolce Vita, Otto e Mezzo, Giullietta Degli Spiriti),
dazu finden erneut klassische Motive („Einzug der

Gladiatoren“, „Walkürenritt“) Platz, die für Fellini und

Rota feste musikalische Bestandteile des Zirkus sind.

Skuril, grotesk, humorvoll und traurig die (Zirkus-)Musik

von Rota.

(LP: Les Clowns)

Fellinis Roma (1972)
Nochmals lässt Rota die Musiker das Thema aus

Satyricon auskosten (Aria di Roma). Das Akkordeon
spielt eine einfache ländliche (Volks-}Melodie, während
Gitarren und Mandolinen einen hübschen Tango
zaubern. Dem aufmerksamen Ohr entgehen auch die

orientalischen Anklänge nicht. Ein umfangreiches
Potpourri setzt zudem einen Schwerpunkt dieses
Soundtracks. Der Direktor des Konservatoriums in Bari

verarbeitet darin einige bekannte Schunkel-Lieder, so
auch “Rosamunde” oder aber die Schnulze “Arrivaderci

Roma”. Rota hat schon besseres geschrieben als

dieses Potpourri. (LP: Roma)

Amarcord (1973)
Ein köstlicher Fellini-Streifen. Der Regisseur blendetin
einzelnen Szenenin seine Kindheit zurück. Dazu das

Nino Rota |

Time Magazine: “Federico Fellinis festliche,
nostalgische Rückkehr in die Kleinstadt seiner Jugend
ist einer der besten Filme der Siebzigerjahre." Rota

weiss genau was für Musik er zu welchem Zeitpunktfür

Fellinis Filme schreiben muss. Auch in Amarcord ist

dem Maestro ein optimales Thema gelungen.
Paukenschäge, Tuba und Schlagwerk in La

Fogaraccia (Freudenfeuer-Szene) oder aber das

Thema als Musette-Melodie gesetzt (Le “Manine” di

Primavera). Auch in Amarcord benützt er fremde
Themen, so die Volksweise “La Cucaracha” oder

Ernesto Lecuonas wehmütige Weise “Siboney”. Die
nächtliche Szene mit dem vorbeiziehenden Dampfer
Rex unterlegt Rota mit einer swingenden Nummer,
stellenweise fast marschartigem Charakter. Zum

Ausklang nochmals das Hauptthema, nun vom

Akkordeon gespielt. Dazu die letzten Zeilen des

Drehbuchs: "Trattoria auf dem Land. Aussen. Tag.
Frühling...Ein Betrunkener sitzt auf einer kleinen Bank
und dirigiert mit steifen, langsamen Bewegungen ein
imaginäres Orchester.
Ein Paar tanzt immer noch.

In trübem, grauem Licht sitzen noch die letzten Gäste

unter den windzerfetzten Rohrmattendächern.
Die Luft ist erfüllt vom Wehen des Windes, dem
Rauschen der Brandung und den Klängen der
Ziehharmonika.

Es wird Abend.” (Amarcord-Drehbuch, Diogenes
Verlag, 1981) (LP: Amarcord)

Casanova(Fellinis Casanova) (1976)
Ein einfaches Thema wurde gewählt, viel Vibraphon,

Glockenspiel und Cembalo (A Pranzo Dalla Marchesa
Durfe). Chor und Orchester, Cembalobegleitung in

(L’Intermezzo Della Mantide Religiosa), wobei mich vor

allem die Begleitung (Streicher) an Vivaldi erinnert.
Schlicht, aber wunderschön gesetzt das Hauptthema,
dazwischen ein Vibraphon (Pin Penin). Eine eher

dunkel gefärbte Musik, von verhaltener Pracht. (CD:

Casanova)

Prova d'Orchestra (1978)
Das letzte gemeinsame Projekt zwischen Rota und

Fellini. Ein Film über Orchestermusiker, über eine

ausartende Orchesterprobe. Musiker stimmen ihre

Instrumente, da und dort erkennt man Phrasen

bekannter Rota-Themen aus früheren Fellini-Filmen.

Die CD enthält aber auch viel Dialog aus dem Film. Zu

Beginn spricht Fellini selbst über ”seine”, über Rotas

Musik. Musiker reden über ihre Instrumente, der

Dirigent bricht immer wieder die Probe ab, erläutert

Fehler. Nochmals lässt Rota die vergangenen Fellini-
Filme Revue passieren. Eine der letzten Arbeiten

Rotas. (CD: Repetition d'Orchestre)

Krieg und Frieden

Wie schon erwähnt übernimmt Rota 1950 die Leitung

des Konservatoriums in Bari. Im gleichen Jahr erhält

Franz Waxmann den Oscarfür Sunset Boulevard.

Rota setzt sich stark für das Konservatorium ein,

fördert den Bau eines Konzerthauses. Noch heute
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erinnert man sich in Bari lebhaft an den berühmten

Direktor.

1950 beginnt der Krieg in Korea.
Ebenfalls 1950 entsteht der Score zu Napoli
Milionaria, der mich stellenweise an Doctor Zhivago

(Maurice Jarre) denken lässt. Das Solo-Fagott beginnt,
die Motivphrase von zurückhaltendem Charakter wird

vom Orchester übernommen, dazu Gitarren,

Mandolinen und Harfen. Die Live-Einspielung von

CAM-Tokyo unterscheidet sich stark von der

  
      
      

  
   

  

  | .N “     

 

  
  
  

       

zusätzlich gepfiffene Stimme dem Stück einen

besonderen Schliff. (CD: Live in Japan; Nino Rota
Movies)
Der Regisseur King Vidor dreht 1955 den
dreieinhalbstündigen Film War and Peace, basierend

auf dem Roman “Krieg und Frieden” von Leo Tolstoi.

Schlachtszenen, Napoleons Rückzug im russischen

Winter. Rotas Soundtrack mit heroischen Zügen. Die
Hauptrollen spielen Audrey Hepburn und Henry Fonda.

Kraftvoll beginnen die Blechbläser, kurz erklingt die

“Marseillaise”. Das Orchester führt die Melodie fort,

Harfen und Posaunen elegant und prägnant dazu. Ein

Horn leitet zum Walzerteil, hell das Glockenspiel.

Kaum ist der Walzer verklungen, beginnt der Chor, von

dunklen russischen Motiven gefärbt, dazu

Balalaikaklänge. Abschliessend nochmals die

Blechbläser, dazu kräftig geschlagen die
Röhrenglocken. Im Vergleich zu dieser CAM-
Einspielung fehlt bei der Live-Aufnahme (Japan) der

Mittelteil mit Chor, dafür hat hier Rota für Horn und
Violine kleine Solopassagen geschrieben. (CD: Nino
Rota Movies; Live in Japan)

Suite aus War and Peace

Für das Filmharmonic-Festival in London erstellt Rota

1973 eine auf der Filmmusik basierende Konzert-Suite.

"2U\

Nino Rota

“Damit ist ein Musikwerk entstanden, dass einerseits

alle Einflüsse erkennen lässt, die für Rota bei der

Komposition wegweisend waren - russische Folklore

und ein Hauch Prokofjew - das zum anderen aber auch

eine von dem Film, für den diese Musik ursprünglich

komponiert war, völlig unabhängig künstlerische und

   
  

      

  

     

 

                         

              

     

   

 

musikalische Anziehungskraft besitzt.” (Franceso
Lombardi, CD-Booklet)

Unter Gianluigi Gelmetti spielt das Orchestre

Philharmonique de Monte-Carlo. (CD: Nino Rota Film

In | Music)

| || I

N ir li1955 wird in Palermo (Teatro

     

        
    

 

Massimo) Rotas Oper „Il Cappello di
Paglia di Firenzes / Florentinischer
Strohhut“ aufgeführt - mit grossem
Erfolg. Ein Werk im Sti der

‚ komischen Oper (opera buffa), mit
Zitaten von Rossini. ”Im 18.

Jahrhundert wäre Rota ein kleiner
Meister der komischen Oper
gewesen. Sein „Cappello di Paglia di
Firenze‘ hat sich erfolgreich in den
wichtigsten Theatern Italiens,
einschliesslich der Piccola Scala,

gehalten.” (Massimo Mila, MGG-
Lexikon, 1989)
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Für Luchino Viscontis Le Notti
ı Bianche (1957) wählt Rota die

| Posaune als Soloinstrument, die das

Thema im Mittelteil elegant vorträgt.
| Eingerahmt wird das Thema zu
Beginn und am Schluss durch

   
  

  

  
i Holzbläser, die eine geheimnisvolle

" Stimmung zaubern, dazu dezent ein

Glockenspiel. (CD: Nino Rota Film Music)

Viscontis Leoparde oder die 60er Jahre

Ein produktives Jahrzehnt: Rota stattet um die 20 Filme

mit Musik aus.

Plein Soleil (1960) von Regisseur Rene Clement. Hier

brilliert die Trompete mit süffigem Klang, melancholisch

dazu. Dunkles Blech untermalt die Melodie, bis der

Rhythmus ändert: Tanzmusik voll südländischem
Temperament, beschwingt, zum Schluss in ein Presto

ausartend. (CD: Live in Japan; Nino Rota Film Music)

Ein Film über eine Bauernfamilie, die sich in Mailand

niederlässt, über die Probleme derfünf Brüder: Rocco

e i Suoi Fratelli (1960) von Regisseur Visconti. Alain

Delon spielt die Rolle des Rocco. Das musikalische

Hauptthema ein einfacher Walzer. Die

Instrumentierung wirkt nicht überladen. Immer wieder
setzt Rota das Akkordeon ein. (LP: Rocco Y Sus

Hermanos)

Für Rota, wie auch für Regisseur Visconti, ein

Hauptwerk: H Gattopardo / Der Leopard (1963). Eine

Familiensaga. Die Geschichte eines italienischen
Nobelmannes während derZeit Garibaldis.
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Eindrücklich in der Hauptrolle: Burt Lancaster. Visconti

stellt sich ein sinfonisches Thema vor. Rota kann ihm

dies liefern, benützt dafür Motive aus seiner „Sinfonia

Sopra una Canzone d’Amore“ (3. Satz: Andante
Sostenuto). Wunderschön das Themain den Filmscore

gesponnen(Angelica e Tancredi). Während der langen
Ballszene im Film ist ein Walzer zu hören, der von

Verdi geschrieben worden ist, aber nie veröffentlicht
wurde. An Visconti werden durch die Erben die Rechte

abgetreten, Rota instrumentiert den Verdi-Walzer neu

und so findet das Stück seinen Platz. Zur erwähnten

Ballszene komponiert Maestro Rota zusätzlich kleine

Tänze, musikalisch der Zeit der zweiten Hälfte des

vorigen Jahrhunderts angepasst. Diese Tänze finden

sich auch auf einer CD, vom Orchestra Filarmonica

Della Scala unter Riccardo Muti eingespielt. Muti war
übrigens ein Schüler von Rota am Konservatorium in

Bari gewesen.
(Soundtrack (CD): Le Guepard; Tänze (CD): Dances
from "Il Gattopardo" - Riccardo Muti)

Spara Forte, Piu Forte... Non Capisco (1966) von

Eduardo de Filippo. Die Musik: Eine romantisch-

humorvolle Musik, wobei mir beim Anhören spontan

Chaplins Musik zu City Lights in den Sinn kommt
(Raquel). Etwas experimentelle Musik, wie man sie bei

Rota nicht oft hört. Geheimnisvolle Stimmung mit viel

Schlagwerk (Mistero). Die Tuba begleitet ein ländliches
(Marschmusik-)Thema, wobei vorerst die Klarinette ihr

Motiv vorträgt. Schliesslich setzt dann aber die ganze
Blaskapelle ein, setzt sich hölzern in Bewegung (La

Bandina). Eine singende Sägetreffen wir erstmals an,

dazu Hammondorgel und Klavier (Raguel). Elemente

aus La Dolce Vita sowie Phrasen der Volksweise

”Funiculi Funicula” mischt Rota in Tarantella Grottesca

zusammen. Sehr originelle Musik. (CD: Spara Forte,

Piu Forte...)

Für den in Florenz geborenen Regisseur Franco

Zeffireli hat Rota einfühlsame und prächtige

Kompositionen geschaffen. La Bisbetica Domata /
The Taming of the Shrew (1966): Das Orchester
beginnt mit einer einfachen Melodie, Blechbläser

setzen ein, jubilierend wird ein erster Höhepunkt

erreicht. Das Orchester beruhigt sich, mit anmutendem
Ton setzt die Oboe ein, deren schwermütige Melodie

vom Cello weitergeführt wird. Eine einzelne Gitarre
trägt noch einmal das Oboenthema vor, wonach das

Orchester wieder einsetzt.

Roseo e Giulietta (1968): Musik mit viel Charme,
anmutig und rein. Mit herrlichsten Melodien hat Rota
das shakespearsche Liebes-Drama untermalt. Flöte

und Oboe kosten das Liebesthema aus. Bestückt ist

der Soundtrack zudem mit zwei Songs, vorgetragen

von Glen Weston (“What is a Youth?”). (CD: Romeo &

Juliet)

GodfatherII oder der verspatete Oscar

Dem Film Waterloo (1970) liegt natürlich der
berühmten Schlacht von 1815 zugrunde, die Regisseur
Sergei Bondarchuk umgesetzt hat. Die Musik ist von

Nino Rota

sinfonischem Charakter, geprägt durch das filmische

Thema. Mit kämpferisch-wuchtigem Auftakt beginnt die

CD, kraftvoll bleibt die Musik. Viel Blech und
Schlagwerk. In Ritorno dall’Elba vernimmt man wieder
Takte der “Marseillaise, bevor die Pipe-Band
(Dudelsack) ihren Marcia Scozzese bläst. In das
Iyrisch-verhaltene Notte di Vigilia dringen nochmals

vereinzelt “Marseillaise”-Töne, bis ein Marsch im
preussischen Stil - mit kräftigem Schlagwerk - die

Parade einleitet (Parata delle Truppe Napoleoniche).

Nervös und angespannt, dumpf grollend die Musik,

gehetzt und unheilvoll (/ Tredici Quadrati). Kurz
entspannt sich die Lage, doch da kübeln bereits die

Marschtrommeln los, dazu Piccolos. Wieder folgen

preussische Marschklänge (/ Prussiani). Spannung

liegt in der Luft, im Hintergrund schlagen dumpf die
Kesselpauken (lI Campo dei Morti). Unruhig bleibt

Rotas Soundtrack bis zum Ende. (CD: Waterloo)

Suite zu Waterloo

Auch diese Suite erstellt Rota für das Filmharmonic-

Festival in London (1973). Eine Konzertsuite, die den

dramatischen Ereignissen - wie natürlich auch der

Filmmusik - gerecht wird.
Klangvoll und wuchtig der majestätische Walzer,

Glockenspiel und Holzbläser, dazu jubilierendes Blech
(„1. Andante EroicoTempo di Valzer"). Die Posaune

trägt das Marschthema vor, die Streicher übernehmen,

verharren plötzlich - Blechbläserfanfaren erschallen;
Trompeten sowie gedämpfte Hörner. (,2. Andante alla

Marcia"). Gespannte Ruhe zu Beginn des letzten
Satzes („Andante con Moto“), bis die Kesselpauke zum

gloriosen Schlussteil („Alla Marcia“) leitet. (CD: Nino

Rota Film Music)

Mario Puzos Buch liefert den Stoff, Francis Ford

Coppola waltet als Regisseur und Marlon Brando spielt

den alternden Paten: The Godfather (1972). Das
gewaltige Mafia-Epos der Filmgeschichte. Rota ist

gefordert, erfüllt seinen musikalischen Auftrag mit

Bravour. Mit einem dunkel gefärbten Trompetensolo -

wohl auf die kommenden dramatischen Ereignisse

hindeutend - beginnt seine edle und stolze Musik. Das
Godfather-Motiv ist immer wieder zu hören, so auch in

in den noch folgenden zwei Fortsetzungsfilmen. Die
perlenden Klaviertöne (The Pickup) hörte man schon
1968 in der Musik zu Fellinis Toby Dammit. Nebst
Rota steuert auch Carmine Coppola Musik dazu:
Tanzmusik in  (sizilianischer) Volksmusikmanier

(Connie's Wedding). Für das Liebesthema benützt Rota

Gitarren und Mandolinen, die Hitze Siziliens ist spür-
bar. Den Charakter dieses Mafia-Filmestrifft Rota voll

ins Schwarze (Apollonia).
Übrigens, zu Godfather gibt es noch eine Story: Rotas
(sowie Coppolas) Musik wird zur Nominierung für den
Oscar vorgeschlagen. In der Folge werden aber

Einwändelaut, die besagen, dass das Godfather-Motiv

von Rota früher schon in einem Film Verwendung

gefunden habe und daher keine - wie vorgeschrieben -

Originalkomposition sei. Dastrifft tatsächlich auch zu.

Rota formt das berühmte Motiv aus einem Marsch, den
er 1958 in Fortunella benützt hat. So geht der Oscar
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(vorerst) Bach ab. Zwei Jahre später erhalten Rota und

Coppola für ihre Musik zu Godfather - Part II doch

noch die begehrte Hollywood-Statue. Wer die

Geschichte (noch) etwas ausführlicher nachlesen
möchte, dem sei das Buch „Listening To Movies“ von

Fred Karl in empfohlen, vorgestellt im SFMS-Journal
Mai 1995. (CD: The Godfather)

1973 dreht Koreyoshi Kurahara Sunset,
Sunrise. Hierfür entsteht ein romantischer
Score, das Hauptthema vom Klavier vorgestellt.
Im Mittelteil spinnen die Hörner ein zweites,

hübsches Motiv, dazu begleiten Harfen und {#

Klarinetten. (CD: Live in Japan; Nino Rota Film

Music)

The Abdication / La Rinuncia (1974). Der Film

spielt im 17. Jahrhundert und handelt von der|
schwedischen Königin Christina, deren Reise
nach Rom, wo sie sich in einen Kardinal des $
Vatikans verliebt. Liv Ullman spielt die Hauptrolle |
in Anthony Harvey Film. Mit dunklem

Chorgesang beginnt der vorliegende Soundtrack, eine
Abdankungs-Szene untermalend (Christina, the
Queen). Frisch und herzhaft das Hauptthema (The
Abdication), dazu (Jagd-)Horn und Oboe. Das Fagott
trägt eine einfache, tragende Melodie vor, begleitet von
tiefen Streichinstrumenten. Im Hintergrund die

Posaune, das Thema mit edlem Klang übernehmend

(Cardinals). Chormusik von verhaltenem Klang

(Despair), ein Kinderchor in Gloria in Excelsis. Ein

feierlicher Score. (CD: The Abdication)

vo =

er
Kl:

|
On
ai

en

=E
=
Er:

2=
[3

(=)
=
=

1974 erhalten nun Rota und Coppola den "verspäteten”
Oscar für The Godfather - Part Il. Nebst Rota und
Coppola findet sich auch Musik von Francesco
Pennino vertreten.
Ein wiederkehrendes, absteigendes Motiv in der
Klarinette wird vom Orchester - romantisch und

melancholisch gefärbt - übernommen. Es endet mit
ausklingendem Englischhorn, Posaune und
Kesselpauke (Kay's Theme). Eine hübsche Tarantella

(ein stürmischer süditalienischer Volkstanz) verleitet
zum Tanz, begleitet im Film die Szene, in welcher der
junge Corleone (Robert de Niro) zusammen mit dem
jungen Clemenza einen Teppich stiehlt. Ein würzig’
kurzer Tanz.
Es musiziert unter Carmine Coppola das Milan
Philharmonia Orchestra. (CD: The Godfather Suite)

Live in Japan. Am 21. März 1976 dirigiert Rota in
Tokyo (Kohsei-Nenkin Hall) das New Japan

Philharmonic Orchestra. Die Einspielung ist auf CD
erhältlich.

Peter Ustinov als scharfsinniger, belgischer Meister-
Detektiv Hercule Poirot, der unter der glühenden
Sonne Ägyptens einen „hübschen“ Mord aufzuklären

hat: Death on the Nile (1978). Als Hauptthema wählt

Rota ein wuchtiges, wogendes Motiv im Orchester,

dazu aufsteigende satte Blechbläserakzente (Main

Themes). Nebst zwei, drei Tanznummern vergnügt man 

Nino Rota |

sich an den köstlichen Variationen des Hauptthemas

(The Great Pyramids), (The Oarriage Ride) oder

(Jackie's Theme). (CD: Death on the Nile)

Hurricane (1978). Jan Troells Remake des 1937

gedrehten gleichnamigen Filmes. In den Hauptrollen
Jason Robards und Mia Farrow. Das Thema legt Rota

; sehr romantisch, mit

viel "Südsee-
Athmosphäre” und

Hawaii-Gitarren an.
Eine kleine, hübsche

Melodie: Guitar from
the Quaiside. Süsslich
die Blöckflöte in

© Katopua. Vorwiegend
für Schlagwerk

BE geschrieben sind

E] Coronation Percussion
und Moana’s Dance.

B
E
T
A
N
,

Dramatische Akzente

= = setzt Rota mit

aggressivem Orchester/Schlagwerk. Ruhig und
entspannt endet der Soundtrack, mit Chor und Gi-

tarren. Rotas letzte grosse Filmmmusik. (LP: Hurricane)

1979 die letzte Arbeit für den Film, für einen

Zeichentrickfilm der Unicef (Internat. Kinderhilfswerk

der Vereinten Nationen). Nebst Rota komponieren

dazu Luis Bacalov, Franco Evangelisti, Egisto Macchi

sowie Ennio Morricone. Zwei entzückende Stücke

schreibt Rota für diesen (Kinder-)Film: Tutti I Bambini

und Handicap. Vorwiegend Holzbläser (Flöte,

Klarinette, Fagott) tragen kleine lustige Melodien vor,
amüsant und witzig. Sie erinnern an Prokofiews „Peter

und der Wolf‘. Ten To Survive (1979). (LP: Ten To
Survive)

Klassik, Arrangements und Ausklang
Dieser Abschnitt streift einige Werke aus der

klassichen Feder Rotas und soll lediglich als

Illustrierung, nicht als Gesamt-Verzeichnis dienen.
In den Soundtracks zu The Glass Mountain (1949)
sowie Il Gattopardo (1963) verwendet Rota Themen

aus „Sinfonia Sopra una Canzone d’Asore“. Diese

(romantische) Sinfonie entsteht 1947, kommt aber erst

1972 zur Uraufführung. Das Werk weist die übliche

Sinfonie-Form des 19. Jahrhunderts auf, bestehend

aus vier Sätzen. Einflüsse von Brahms sind hörbar.

Wunderschönderdritte Satz (Andante Sostenuto), das
Thema in II Gattopardo. (CD: Sinfonia Sopra una
Ganzone d’Amore)

Ende der 50er Jahre entsteht das „Concerto Soiree per

Pianoforte e Orcestra". Auch hier klaut Rota Themen

heraus: „CanCan" (Animatissimo) findet Verwendungin
Otto e Mezzo, der Szene im Türkischen Bad. Die

melancholische Romanza (Andante Malinconico) ist

erneut in der Ballettmusik La Strada zu vernehmen.

Immerwiederliefern sich Flöte und Klavier ein quirliges
Duell. (CD: Sinfonia Sopra...)
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1958 schreibt er das kammermusikalische, dreisätzige
„Trio per Flauto,

Violino ei PREMIERE"LIVE" RECORDING

Pianoforte‘. Rota NINO ROTA
kümmert sich LIVE IN JAPAN

wenig um

vorgegebene,

musikalische

Strömungendieser 3
Zeit, lässt sich ;

nicht - wie auch in

seinem übrigen
Schaffen - in ein
Schema pressen.
Das ,„Tri“ mag

vorerst etwas
fremd klingen. Im
1. Satz (Allegro ma non Troppo) breitet das Klavier ei-
nen Rhythmusteppich aus, darauf jonglieren Flöte und

Violine mit (einfachen) Melodiefragmenten. Interessant
der 2. Satz (Andante Sostenuto). Die drei Instrumente
spielen die gleichen Figuren, die jedoch ständig Farbe

und Charakter wechseln. Im abschliessenden 3. Satz

(Allegro Vivace con Spirito) übernimmt erneut das

Klavier den Rhythmus, Flöte und Violine brillieren mit

Spielfreude und Frische, ein sprudelnder Bach. Das
italienische Ensemble Ex Novo hat zusätzlich auf der

vorliegenden CD Werke vonAlfredo Casella (Serenata
per Clarinetto, Fagotto, Tromba, Violino e Violoncello)

sowie lidebrando Pizzetti (Trio in la Maggiore per
Violino, Violoncello e Pianoforte) eingespielt, beides
ehemalige Lehrer aus Rotas Studienzeit. (CD: Ex Novo
Ensemble)

Die vorliegende Live-Aufnahme des Oratoriums

„Hysterius“ entstand 1962. Aus diesem Jahr auch

stammt das Werk selbst. Wer Chorstimmen liebt, dem

sei dieses geistliche Werk empfohlen. Zur Entstehung
berichtet das CD-Textheft: “...Der Komponist hatte von

Pro Civita in Assisi einen Auftrag zu musikalischer
Ausdeutung eines Artikels aus dem Credo - oder
Glaubenssymbol - erhalten, dem eine Studienwoche

gewidmet war; das Werk wurde am Abend des 29.
August 1962 im Amphitheater von Assisi aufgeführt."
Dem stimmgewaltigen Bassisten Ugo Trama zuzuhören

ist ein Genuss, die Aufnahmen trotz des Alters

angenehm ansprechend. Ein Lob dem CH-Label
Claves in Thun. (CD: Mysterium)
„Concerto per Archi / Konzert für Streicher“ (1964/5).
Das viersätzige Werk wird 1977 durch Rota noch

einmal überarbeitet. Die Melodie fliesst prachtvoll, nur

im Mittelteil von einem Gegenthema gestört (1.
Preludio). Ein herzhaftes Scherzo, mit Tanz-Charakter
und im Orchester wirkungsvoll gesetzten Akzenten(2.
Scherzo). Weich und liedhaft zu Beginn, die Musik

schwillt an, verklingt und kehrt wieder zum

Anfangsthema zurück (3. Aria). Lebhaft orchestriert,

schwungvoll das Finale. Vielleicht täusche ich mich,
wenn ich zwischendurch Phrasen aus Rotas Filmmusik

zu vernehmen glaube (4. Finale). (CD: Concerto for

Strings, Muti)

5 Fee: ad
PSntNETFairtz70
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Bearbeitungen, Arrangements
Live in Japan. Nebst eigenen Werken hat Rota
Arrangements geschaffen und bringt diese ebenfalls

| zur Aufführung. Nebst Morricone sind dies Stücke
von Ortolani und Rustichelli. Die Bearbeitung von
Morricones Per Un Pugno Di Dollari klingt in dieser
Aufnahme kraftioss, das Glockengeläut der

japanischen Philharmoniker erinnert eher an unseren

Schellen-Ursli statt an den blutig-staubigen Italo-

; Western von Leone.

Zu Beginn der CD spricht Rota einige Worte zu

seiner Person. Im weiteren begleitet das New Japan
= Philharmonic Orchestra Rota als Pianisten: Rocco ei

Suoi Fratelli und Sunset Sunrise.
Eine interessante Einspielung, wenn auch die

italienische Klangfärbung der Rota-Musik nicht ganz

rüberkommt.

Berufskollege Morricone bearbeitet Rotas Musik zu
Alle Origini della Mafia (1976). Entstanden ist Musik

im Stil des Godfather, viel Streicher, Oboe, Flöte und

Mandolinen. Morricones Handschrift - trotz Rotas Musik

- unschwer auszumachen. (Single: Alle Origini Della
Mafia)
Chansons pour Fellini. Die Sängerin Katyna Ranieri

interpretiert Lieder aus Fellini-Filmen, in Bearbeitungen

verschiedenster Musiker. Produzent ist Riz Ortolani.

Kein Meilenstein, dafür eine wohltuende musikalische

Abwechslung. (CD: Chansons pourFellini)

CinemaItaliano (Music of Ennio Morricone & Nino

Rota). Henry Mancini und das Pops Orchestra bieten

ein gemischtes Programm, die Arrangements von
Mancini sind von gewohnt exzellenter Qualität. Rota ist

vertreten mit La Dolce Vita, Boccaccio 70 (Bevete Piu

Latte!), Amarcord, The Clowns, Romeo and Juliet

sowie The Godfather. (CD: CinemaItaliano)
Nicola Piovani ehrt in seiner Filmmusik zu Fellinis

Intervista (1987) seinen grossen “Vorgänger”, indem

er Rotas Fellini-Werke in eigenen Arrangementszitiert.

Discographie Nino Rota

Das CD-Booklet in Live in Japan listet gegen 130
Filme auf, deren Musik von Rota stammt. Ansonstenist

das Textheft japanisch abgefasst, bietet also nur dem

gewieften Sprachgenie nützliches.
“..Fellinis Beziehung zu Nino stellt seinen einzigen
Kontakt zur Musik, eine Art vollendeten und

vollkommenen Transfer dar. In dieser Hinsicht ist die

Musik, die Nino Rota für Fellini geschrieben hat, eine
faszinierende Reise durch die Ereignisse, Inhalte,
Stimmungen und Gestalten der Filme des Regisseurs.
Eine Reise, die mehr als nur eine suggestive Be-
gegnung mit dem Werk Fellinis, etwas Tiefgründigeres

als eine einfache emotionale Durchsicht dieses

letzteren ist, denn Nino Rota ist möglicherweise der

unbewussteste Zeuge des Filmabenteuers seines

Freundes, der jedoch gerade deshalb auf
geheimnisvolle Weise am deutlichsten und eindring-
lichsten Zeugnis davon ablegen kann." (Fellini,

Diogenes)

Nino Rota stirbt am 10. April 1979 in Rom.

|
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LP & CD - Verzeichnis

Nachfolgend aufgeführte Aufnahmen sind in dem
Bericht verwendet und besprochen. Die Liste erhebt
selbstverständlich keinen Anspruch auf Vollständigkeit.

Bei der Zusammenstellung war mir u.a. das Filmmusik-

Fachgeschäft Froschmayer, Thalwil, behilflich. Herrn

Froschmayersei dafür an dieser Stelle gedankt.

Filmmusik (inkl. Fellini-Soundtracks)
- THE SYMPHONIC FELLINVYROTA (Czech Symphony
Orchestra, Derek Wadsworth) Silva Screen FILM CD
129 (1993)
- NINO ROTA LIVE IN JAPAN (New Japan
Philharmonic Orchestra) CD SLCS-5017 (1993)
- NINO ROTA MOVIES (14 Soundtrack Recordings
Conducted By Carlo Savina) CD CAM 822 747 (1984)
- NINO ROTA FILM MUSIC (Orchestra Conducted By
Carlo Savina) CD CAM 74321187602 (1993)
- NINO ROTAfilm music (Orchestre Philharmonique de
MonteCarlo, Gianluigi Gelmetti) EMI CDC 7 54528
(1992)
- FELLINVYROTA (Music From The Films Of Federico

Fellini) LP Silva Screen FILM 004 (1987)
- LA STRADA & LE NOTTI DI CABIRIA (Orig.
Soundtracks) Legend CD 7 (1992)
- IL BIDONE & JULIETTE DES ESPRITS (mono/stereo)
DLP CAM 500001 (197?)
-LA DOLCEVITA (1986) LP RCA NL 45995
- BOCCACCIO 70 (Musik v. Rota, Trovajoli und

Umiliani) CD RCA OST 116 (1992)
- OTTO E MEZZO(8 1/2) LP RCA NL 33210 (1979)
- LES CLOWNS(1979) LP Pema Music 900.069)
- FELLINIS ROMA(1973) LP tfA-LAO52-F
- AMARCORD & PROVA D'’ORCHESTRA (1979) LP
RCA NL 33211
- CASANOVA (CAM's Soundtrack Encyclopedia) CD
CAM 74321107852 (1991)
- REPETITION D'ORCHESTRE (CAM's Soundtrack
Encyclopedia) CD CAM 74321107922 (1991)
- ROCCO Y SUS HERMANOS (Span. Ed.) LP RCA
SNL 1-7232 (1980)
- LE GUEPARD (Il Gattopardo) (CAM's Soundtrack
Encyclopedia) CD CAM 74321108002 (1991)
- SPARA FORTE, PIU FORTE...NON CAPISCO (1994)
CD Point Records 104
- WATERLOO (1995) Legend CD 20
- THE GODFATHER(CD MCAD10231)
- THE ABDICATION (La Rinuncia) Legend CD 14
(1994)
- THE GODFATHER SUITE (Music Featured In The
Godfather Trilogy, Musik v. Coppola, Rota, Pennino)

(Milan Philharmonia Orchestra, Carmine Coppola)
Silva Screen FILM CD 077 (91)
- ROMEO & JULIET (1991) CD Cloud Nine Records
CNS 5000
- DEATH ON THE NILE (& Murder On The Orient
Express) CD Cloud Nine Records CNS 5007 (1993)
- HURRICANE(1979) LP Elektra ELK 52 143
- TEN TO SURVIVE (Musik v. Bacalov, Evangelisti,
Macchi, Morricone u. Rota) LP WEA T58442 (1980)

Nino Rota

Klassik

- SINFONIA SOPRA UNA CANZIONE D’AMORE &
CONCERTO SOIREE PER PIANOFORTE E
ORCHESTRA (Orchestra Sinfonica Siciliana Massimo
De Bernart; Benedetto Lupo, piano) CD Nuova Era

7063 (1992)
- TRIO PER FLAUTO, VIOLINO E PIANOFORTE (&
Werke v. Casella und Pizzetti) (Ex Novo Ensemble) CD

Stradivarius STR 33312 (1993)
- MYSTERIUM (Oratorio for Soloists, Chorus,

Children's Choir and Orchestra) (Choruses & Orchestra
of the Pro Civitate Christiana Di Assisi) (Live-

Aufnahme) Claves CD 50-9323 (1993)
- CONCERTO PER ARCHI (Konzert f. Streicher);
SUITE DAL BALLETTO “LA STRADA”; BALLABIL! PER
IL FILM “IL GATTOPARDO" (Tänze aus Der Leopard)
(Orchestra Filarmonica della Scala, Riccardo Muti) CD
Sony Classical SK 66279 (1995)
- LA STRADA (Colonna SonoradelBalletto) (Orchestra
del Teatro alla Scala, Armando Gatto) LP EMI

2704021T (1985)

Arrangements Bearbeitungen

- SCENDE LA NOTTE & E COSI'SIA (aus Alle Origini
Della Mafia) (arr. Ennio Morricone) Single Di schi
Ricordi SRL 10827 (1976)
- INTERVISTA (Nicola Piovani) (Hommage an Nino

Rota) LP Virgin 208760-630 (1987)
- CINEMAITALIANO (Music of Ennio Morricone & Nino
Rota) (Henry Mancini - The Mancini Pops Orchestra)

CD BMG RD 60706 (1991)
- CHANSONS POUR FELLINI (Nino Rota/Katyna
Ranieri) Milan CD 329 (1987)

(Film-)Literatur (mit Hinweisen/Texten zu Rota)

- FELLINI (Michael Töteberg) Rowohlt Taschenbuch
Verlag, 1989

- FELLINI - Ein Portrait (Liliana Betti) Diogenes Verlag

AG Zürich, 1980
- THE NEW GROVE DICTIONARY OF MUSIC AND
MUSICIANS (ed. by Stanley Sadie) Macmillan
Publishers Ltd. London, 1993

- MGG - DIE MUSIK IN GESCHICHTE UND
GEGENWART (Deutscher Taschenbuch Verlag &
Bärenreiter Verlag) 1989

- LISTENING TO MOVIES (The Film Lover's Guide to
Film Music) (Fred Karl in) Schirmer Books, New York,
1994
- THE INTERNATIONAL FILM ENCYCLOPEDIA
(Ephraim Katz) Macmillan Publishers Ltd. London,
1982

Film-Dokumentation

- ZWISCHEN KINO UND KONZERT - Der Komponist
Nino Rota (Ein Film von Vassili Silovic) 1993
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Film Music Masters Jerry Goldsmith
 

Film Music Masters: Jerry Goldsmith
Eine Videodokumentation von Fred Karlin

von Philippe Blumenthal

 

Filmdokumentationen über das Werk eines

Filmkomponisten gibt es nicht gerade wie Sand am
Meer. Oftmals werden derartige Dokumentationen erst
nach dem Tod eines Künstlers (sprich! Komponisten)
produziert.

Um so schöner, dass mit diesem siebzig minütigen

Dokument ein - nicht nur noch „lebendiger“, sondern

auch - noch immer vielbeschäftigter Komponist wie
Jerry Goldsmith geehrt wird.
Fred Karlin, Filmkomponist und Buchautor (On the

Track, Listening to the Movies), zeichnet als Regisseur

verantwortlich.

Jerry Goldsmith' Werk (mehr als 150 Kinofilme) wird

mit zahlreichen Filmbeispielen verdeutlicht. So sehen

(und hören) wir Ausschnitte und Standfotos aus Star

Trek - The Motion Picture, Rudy (dessen Musik quasi
als Soundtrack dieser Dokumentation fungiert),

Medicine Man, Patton, Planet of the Apes,

Poltergeist, The Omen u.a. Besonders interessant

sind die kurzen Szenen aus Climax! (,‚Dr. Jekyli and

Mr. Hyde“) und anderen TV-Folgen, die für Goldsmith

nach seiner Radioarbeit, als Karrierestart dienten. Die

filmischen Beispiele, die leider desöfteren von recht

mässiger Bildqualität sind, werden umrahmt von
Statements von Paul Verhoeven, dem verstorbenen

Franklin J.Schaffner, Joe Dante und Richard Donner.

Das wäre an und für sich nichts besonderes, wären da

nicht noch die Aussagen aus Jerrys nächster

(verwandtschaftlicher und musikalischer) Umgebung.

Saxophonist Branford Marsalis spricht über sein
Engagement in Russia House, Perkussionist Emil

Richards über die unglaubliche Vielfältigkeit der

Orchestrationen Goldsmith’, mit Beispielen aus Planet

of the Apes. Craig Huxley führt sein Instrument, den

„Beam“ vor, der in Star Trek - TMP zum Einsatz

gelangte (Szenen auf Vulcan, z.B.). Alexander Courage
(Orchestrator) und Arthur Morton (Orchestrator), Sandy
DeCrescent (Music Contractor) und Orchestermusiker
geben Anekdoten preis und sprechen über Goldsmith

als Komponist und Persönlichkeit. Ausserdem wurde

die Dokumentation mit bisher wunveröffentlichten
Bilddokumenten ergänzt, die den blutiungen Jerry
Goldsmith und seine damaligen Lehrmeister Jakob

Gimpel und Mario Castelnuovo-Tedesco zeigen.
Natürlich sieht und hört man auch den Maestro selbst,

wenn er über seine Erfahrungen aus Basic Instinct,

Medicine Man oder The Omen(,,...voices!“) berichtet.
Karlin mischt auch Aufnahmen aus älteren

Dokumentationen (u.a. der Belgischen Fernsehanstalt)
unter. So bekommen wir Gelegenheit ein Panoptikum
der Haarkreationen des Komponisten „zu begutachten“
- vom PonyTail bis zum Bürstenschnitt.

Den absoluten Höhepunkt stellen die einmaligen

Aufnahmen während der Recording Session zu Curtis

HansonsThe River Wild dar. Für all jene, die noch nie

einer solchen Session beiwohnen konnten (und wer
hatte schon Gelegenheit dazu) sind diese Bilder um so
interessanter. Man sieht endlich einmal die

grossartigen Musiker, die eine ihnen völlig unbekannte

Partitur im Nu und in höchster Qualität einzuspielen

verstehen („Für ein Sinfoniekonzert hat man fünf Tage

Probezeit. Für einen Film gerade fünf bis acht

Minuten‘). Man sieht Goldsmith als die Ruhe in Person,

immer zu Spässen aufgelegt und doch, im

entscheidenden Moment in höchster Konzentration. Die

Ruhe vor dem Beginn der Session und zwischen den

einzelnen Takes, bevor aus Dutzenden einzelner

Musiker ein überwältigender Klangkörper wächst. Zu
diesen fantastisch geschnittenen Sequenzen kann man
Fred Karlin nur gratulieren: Wunderbar!

Die zwei Begegnungen mit Jerry Goldsmith meinerseits

haben bei mir stets eine Art natürliche Wärme und

Herzlichkeit eines doch eher scheu scheinenden

Manneshinterlassen. Und hiertrifft der Film genau.

Die Limited Collectors Edition ist im PAL (für $ 112.50)
oder NTSC-Format ($ 99.95) zuzüglich Versandspesen
erhältich. In der noblen Hülle liegen zwei

Hochglanzfotos in schwarz-weiss (eines aus der

Ponytail-Moderne und das andere aus den S50ern),

sowie eine Scoring Stage Chart (Besetzung des
Orchesters) von River Wild und das Glanzstück des

Zusatzpakets: Ein 90-seitiges Buch mit vielen s/w-
Fotos und Anmerkungen, die in eine fünf Stunden
Dokumentation nicht hineingepasst hätten. Das Buch

ist hervorragend zusammengestellt, beschäftigt sich mit

dem Arbeitsprozess des Komponisten von A - Z, vom
Spotting bis zum Dubbing. Dort wo Fred Karlin im Film
auf die zeitliche Begrenzung achten musste, führt
dieses Buch gekonnt weiter und hält viele Anekdoten
bereit.

Film Music Masters: Jerry Goldsmith ist nicht nur
eine Dokumentation für Goldsmith-Fans. Diese
Videokassette ist ein absoluter Genuss und gehört zu
einer Filmmusiksammlung wie das Amenin der Kirche.
Amen!

 

In einer kommenden Ausgabe wird sich The Film Music

Journal mit Fred Karlin über Filmmusik, Bücher und

seine geplante Dokumentarfilmreihe unterhalten.
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Film Music in Brass Brass Bands und Filmmusik

Film Music in Brass
von Patrick Ruf

 

Die folgenden Zeilen berichten über den Einzug der

Filmmusik in das Repertoir der Brass Bands, wollen

einen kleinen Überblick geben.
Ob  Bearbeitungen/Arrangements von Filmmusik-

Kompositionen für

andere musikalische

Stilrichtungen/Formatio
nen sinnvoll sind,

überlasse ich dem

Leser. Vielmehr sollen

diese Zeilen als

Anregung dienen, sich

einmal mit

ungewohnten

Filmmusik-

Interpretationen
auseinanderzusetzen.

Brass Bands (eine
Formation die nur aus

Blechblas-Instrumenten besteht) entstanden um 1830,

hauptsächlich in Grossbritannien. Es waren Bands der

Arbeiterschaft von Fabriken, Bergwerken etc. Sie

entstanden also vorwiegend in den Industrieregionen.

Auch die Entstehung von Heilsarmeebands übte einen

grossen Einfluss auf die übrige Brass Band

Entwicklung aus. Länder mit einer Brass Band-Szene

sind vor allem Grossbritannien, Skandinavien,

Schweiz, Australien und die USA. In Grossbritannien

werden heute viele Bands von einer Firma gesponsert.
Jedes Jahr im Oktober messensich in der Royal Albert
Hall (London) die besten britischen Bands beim Natio-

nal Brass Band Championships of Great Britain in
einem Teststück.

Das Instrumentarium umfasst: Cornet, Flügelhorn, Es-

Horn, Bariton, Euphonium, Posaune, Bass und

Schlagwerk. Insgesamt ca. 28-30 Bläser/innen.

Auf der CD „Brass Cinema“ (Obrasso CD 834) spielt

die Brass Band Bürgermusik Luzern u.a.

Khatchaturians Spartacus (aus Onedin Line),
zudem das berühmte Adagio von Samuel Barber
(Platoon) ein. Mit dem Arrangement von Barbers
Adagio kann ich mich nicht recht anfreunden. &
Zwar spielen die Innerschweizer das Stück mit ;
grosser Sorgfalt, doch durch die Umsetzung für

Brass Band, geht die Intensität der Original- ;

komposition (für Streicher) verloren. |

Auch Gustav Mahlers Adagietto (Tod in
Venedig) eignet sich meiner Meinung nach nicht

besonders für eine solche Umsetzung (Brass

Cinema 2, Obrasso CD 844). Kraftvoll umgesetzt \
ist hingegenAlain Silvestris Back to the Future
sowie Ron Goodwins unverwüstliches Thema zu

633 Squadron, dessen geschmeidiger und
lyrischer Mittelteil. Wobei der weiche und volle Klang
der Blechbläser schön zur Geltung kommt. 

BRASS CINEMA

 

Auch die holländische Höchstklasse-Band De

Waldsang hat die Lust an Filmmusik entdeckt. Das
leicht romantische Thema aus Ice Castle (Marvin
Hamlish) intonieren die Euphonisten mit weichem

Klang. Der Beigier Frank Bernaerts (Inhaber des

Musikverlags Bernaerts Music Bvba)_ liefert

praktisch alle Arrangements zu dieser CD „Brass

at the Movies“ (Bernaerts Records BR 94.002).
* Röhrenglocken zu Beginn, das Hauptthema dann

wuchtig von der Band übernommen: Trevor Jones

Cliffhanger. Die Holländer jedoch in diesem
Stück vielleicht eine Nuance zu artig, zu brav ihre
Eis-Drama Version. Posaunen markieren das

prägnante Tarzan Boy (Teenager Mutant Ninja

Turtles 3) von Maurizio Bassi. Gemächlich und

ruhig Alan Menkens Aladdin (A Whole New

World).

Auch die Brass Bands des hohen Nordens haben

Gefallen gefunden, Filmtitel ins Repertoir

aufzunehmen. Auf der CD „Iia Brass Band Meets Ray

Farr“ (la Brass Band IBB CD 01) findet sich ein wenig

eingespieltes Stück Filmmusik: Chitty Chitty Bang

Bang, aus dem gleichnamigen, amüsanten Filmstreifen

von 1968 (Musik: Irwin Kostal). Die Ila Brass Band aus
der Region Trondheim setzt in diesem humor- und

effektvollen Stück diverse Schlag und
Effektinstrumente/Geräte (Hupen)ein.

Noch einen Abstecher ins nahe Wallis, wo sich die

Brass Band Treize Etoil einen guten Namen geschaffen

hat. Auf der CD „Varietes“ (Artlab 92695) sind Elfmans

Batman - The Movie sowie Barrys Born Free zu

finden. Die Walliser vermögen mit sauberem und

kontrollierten Sound zu überzeugen, wobei vor allem
Born Free - meiner Meinung nach - in dieser Brass-
Version(arr. A. Catherall) gefällt.

Grossbritannien ist das Brass Band-Land schlechthin,

der britische Klang ist ein Genuss. Die Sehers College
Brass Band präsentierte 1988 eine gelungene CD „The

Classic Brass Band
Collection“ (Conifer

Records DDD 149). Der

Sound der jungen
= Bläser, die Auswahl der

B Werke ist erfreulich.

B Aus der Sparte
Filmmusik einmal mehr

Barrys Born Free (ein

2 heimlicher BB-
A Klassiker?) sowie

Marvin Hamlishs The

Way We Were. Hier

= glänzt Solo-Euphonist
John Powell mit edlem

Ton.

Eine Herausforderung für die Hammonds Sauce Works
Band (CD Festivo, Kirklees KRCD 1007) ist Max
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Film Music in Brass

Steiners Filmmusik: Tara's Theme (Gone With The
Wind). Alain Catheralls Bearbeitung für Blechbläserist
nicht allzu schlecht gelungen. Voluminöse Bässe,
Glockenspiel und erstklassige Cornet-Bläser bringen

einem den Filmklassiker nahe. Arrangeur Darrol Barry
liefert John Williams Fanfare & Theme, entstanden für

die Olympischen Spiele in Los Angeles (1984).
Kraftvoll und wuchtig der Imperial March (The Empire
Strikes Back) von John Williams. Die Engländer

überzeugen mit Bravour.

Flügelhormnist lan Dickinson spielt mit lockerer,

unbeschwerter Art, Burt Bacharachs Thema aus Alfie,

begleitet von der Sun Life Band (Record Delivery,
Stanshaw STA 001 CD).
„World Hits“ (Obrasso CD 838) nennt die Griniethorpe
Colliery Band ihr 1993 eingespieltes Album. Wenn
auch keine Original-Filmmusik, so ist das Arrangement

von Bryan Adams Hit Everything I Do, I Do it for You
aus Michael Kamens Score zu Robin Hood - Prince of

Thieves ganz nett anzuhören.
Wer Hamlishs Musik zu The Way We Were noch in

einer anderen Version hörenitesten möchte, dem sei

die CD The Year of the Dragon (Doyen DOY CD 021)
der Britannia Building Society Band genannt. Der

Dirigent dieser Top-Formation selbst, Howard Snell,
hat eine überzeugende Bearbeitung geschrieben. Snell
darf als einer der profiliertesten Arrangeure angesehen

werden.

Wenn auch keine Meilensteine in der Brass-Literatur,

so seien noch die beiden Ohrwürmer Circle of Life und
Conquest of Paradise erwähnt. Eingespielt durch die
Brighouse & Rastrick Band auf dem Silberling „World

Hits 3° (Obrasso CD 851).
Abschliessend möchte ich noch eine CD erwähnen,die

sch von den angesprochenen Einspielungen
wohltuend abhebt und Respekt verdient: Dies
einerseits durch die Auswahl der Werke, andererseits

durch die hohe musikalische Qualität. Betitelt ist die
CD mit „A Muse of Fire - Henry V“ (ASV CD WHL

2093). Die Aufnahmen entstanden 1995 mit der wohl

renomiertesten Band, der englischen Spitzenformation

Brass Bands und Filmmusik

Black Dyke Milis Band, die 1837 gegründet wurde. Zu

hören sind Transkriptionen (= Umschreibung für ein

(anderes) Instrument, möglichst ohne Veränderung des

Klangbildes) von Filmmusikwerken Sir William Walton

(1902-1983). Waltons Filmmusik zu Laurence Oliviers

Meisterwerk Henry V (1944) wurde natürlich

ursprünglich für sinfonisches Orchester geschrieben,
doch der blechbläserlastige Score verleitet zu einer
Bearbeitung für Brass Band. Die hier eingespielte Suite

Henry V stammt von Edward Watson, dessen Be-

arbeitung wiederum zum Teil auf Christopher Palmers
Skakespeare Scenario beruht. Die Suite ist in acht
Szenen unterteilt, wobei bekannte klassische
Themen/Zitate anzutreffen sind: Prokofiews Alexander

Nevsky in The Battle of Agincourt, Canteloube's Songs
of the Auvergnein Interlude at the French Court. Die
Musiker spielen nuanciert, die wenigen englischen Dia-

logstellen (Robert Portal} sind von feiner

shakespearscher Art und vereinigen sich gelungen mit

der königlichen Musik.

Paul Hindmarsh hat Christopher Palmers gleichnamige

Zusammenstellung von Walton-Werkenfür Brass Band

bearbeitet: „A Wartime Sketchbook". Darin hatte

Palmer 1990 erstmals drei unveröffentlichte Filmmusik-
Werke von Walton zur Aufführung gebracht: The

Foreman wentto France (1941), Went the Day Well
(1942) und The Next of Kin (1942). Hindmarshs
Bearbeitung ist in sechs Abschnitte unterteilt, die Musik

von englischem Charakter. In Refugeesliegt Spannung
greifbar nahe, das Solo-Horn beginnt mit dem Thema.
Eine äusserst originelle Nummer, voller Witz und
Tempo, ist Young Siegrieds. Hier brillieren die Black
Dyke-Männer aus Queensbury voller Eleganz - ein

Genuss. A Wartime Skeitchbook endet mit der

Schlussmusik aus dem Film The Foreman went to

France: Optimistisch und voller Hoffnung, wie es im
Film die Franzosen gleichtun, im Hinblick auf eine

baldige Befreiung.

(Bezugsadresse für Brass Band-CDs: OBRASSO-
VERLAG AG, Baselstrasse 23c, 4537 Wiedlisbach)

 

Übliches und anderes (rei2
.e Golden Globe:
Die Auslandspresse Hollywoods hat gewählt.

Für uns ist natürlich die Abteilung Filmmusik am interessantesten, and the winneris:

A Walk in the Clouds (Maurice Jarre)

Ausserdem waren nominiert: Don Juan de Marco (Michael Kamen), Braveheart (James Horner) yeah...,
Pocahontas (Alan Menken) aarg... und Sense and Sensibility (Patrick Doyle).

e Autoren gesucht:

Erfreulicherweise finden sich immer mehr „Angefressene‘, die Berichte und Rezensionen für unser Journal
schreiben. Nur weiter so. Wir freuen uns über jeden Bericht in Sachen Filmmusik. Bitte kontaktiert Philippe
Blumenthal (Adresse siehe „Editorial*) in allen inhaltlichen Belangen rund um The Film Music Journal.
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| Carl Davis Ein Interview

„Ich versuche mir die Temp Tracks vom Hals zu schaffen!“

Ein Interview mit Carl Davis
von Patrick Ruf

 

Carl Davis ist ein Musiker der amerikanischen Tradition: Er komponiert, dirigiert und macht auch alles andere, was

notwendig ist, um seine Musik weiterzuvermitteln.

Davis wurde 1936 in New York geboren, wo er auch studierte. Mit 22 Jahren war er bereits stellvertretender
Dirigent der New York City Opera, begleitete den Robert Shaw Choral auf drei Amerika-Tourneen und gewann
1959 mit der Revue „Diversions“, die er mit einem Collegefreund schrieb, einen Off-Broadway Emmy. 1961 wurde

Diversions in England aufgeführt und Carl Davis brach sein Studium in Kopenhagen ab, um die Produktion zu

überwachen. Dank desriesigen Erfolges folgten weitere Angebote und so blieb er in England.
Davis schreibt für zahlreiche Theater, Ballette und Tanzgruppen. Docherist auch

als Dirigent tätig und hat viele unterschiedliche Alben eingespielt. Den meistenist
er aber als Komponist von Film- und Fernsehmusik bekannt. Besonders die Arbeit

mit den Stummfilmen hat ihm grosse Popularität beschert. Angefangen hatalles
mit der TV-Serie Hollywood, die sich mit Stummfilmen auseinandersetzt und für

welche Carl Davis Musik zu Abel Gances Napoleon schrieb. Dank des Erfolgs
entschied sich die BBC eine Neuvertonungdes Filmes zu produzieren und am 30.
November 1980 fand die fünfstündige Live-Aufführung statt. Napoleon war ein
Triumph und brachte Carl Davis weitere Aufträge zur Vertonung von Stummfilmen

ein. Der Komponist restaurierte auch den City Lights-Score, der seine Live-

Premiere zum 100-jährigen Geburtstag von Charlie Chaplin im April 1989 in

London erfuhr.
Im Juni 1991 fand die Uraufführung des „Paul McCartney's Liverpool Oratorio“

statt, welches Davis zusammen mit dem Popstar geschrieben hatte. Er dirigierte
auch die Premiere und hat das Werk, genau wie die Stummfilme auch, in zahlreichen Ländern aufgeführt.

Neben unzähligen Einladungen wurde der Wahlengländer auch mehrmals geehrt. Unter anderem erhielt er für

Napoleon den Orden Chevalier des Arts et des Lettres vom französischen Kulturminister, 1992 die

Ehrenmitgliedschaft der Liverpool University und zwei Jahre später den Ehrendoktor der Kunst seines College in

New York.

Im Rahmen des MusiksommerFestivals Gstaad 1995 war ein Abend dem Cinemusic gewidmet, an dem das Radio

Sinfonieorchester Basel unter der Leitung von Carl Davis zu den zwei Chaplin Filmen The Imigrant und City
Lights musizierte. Drei Tage vor dem Anlass traf ich mich mit Carl Davis, der von den vielen intensiven Proben

sichtlich ermüdet und erschöpft war. Dennochzeigte er sich von seiner besten Seite und beantwortete alle meine

Fragen. Ihm deshalb einen ganz besonders herzlichen Dank, dass er diese zusätzliche Strapaze auf sich

genommenhat.

 

? Du bist bereits das zweite Mal hier für das

Sommerfestival in Gstaad. Wie kam es zu diesem

Engagement?

Jahr irgendwie in die Schweiz zurück. Letztes Jahr war

meine Premiere in Gstaad, in diesem grossen Zelt und
wir führten The Goldrush auf. Das war mit der Royal

Philharmonic, die kam, um auch einige andere

CD: Ja, es ist das zweite Mal. Bis anhin wurde das Konzerte zu geben. Sie hatten das jedes Jahr gemacht,

Festival von Leuten aus Londonorganisiert. Ich glaube

so ist es noch immer. Einer der Organisatoren

präsentierte mehrere meiner Aufführungen in London.

Besonders Napoleon, welches mein Chef d’oeuvreist.

Und das nimmt kein Ende, der Film wird immer länger,

weil sie immer wieder neue Filmsequenzen hinzufügen

und schneiden. Also hatten wir diese Idee, auch wegen

der Anziehungskraft der Chaplin Familie. Das Heim der

Chaplins ist ja ganz nahe, in Vevey, das ja nicht sehr

weit von Gstaad ist. Ich hatte schon City Lights in
einem Theater in Vevey gespielt und davor einige
Aufführungen von Napoleon in Lausanne und etwas

später von Ben Hür (spricht es mit französischem

Akzent, Ben Hur (lacht) dirigiert, welche sehr

erfolgreich gewesen waren. Und so komme ich jedes

doch nunist es schwierig. Es gibt politische Probleme,

wenn man ein Orchester vom Ausland mitbringen will.

Wegen der Rezession und so. Die Schweizer

Regierung hat eine Steuer auf den Import von

Orchestern erhoben und deshalb, so glaube ich,

nehmen viel mehr Schweizer Orchester am

diesjährigen Festival teil, rein aus ökonomischen

Gründen. Weil The Goldrush letztes Jahr sehr

erfolgreich gewesen ist und es allen gefallen hat,
wollten sie, dass ich dieses Jahr wiederteilnehme. Ich

weiss nicht genau wie, aber man entschied sich ein

hiesiges Orchester zu verwenden und darum fragten

sie das Orchester in Basel an. Ich glaube, dass der
Dirigent des Orchesters letzten Sommerin Gstaad The

Goldrush gesehen hatte und deshalb wusste er, dass
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man mir trauen konnte (lacht). Nun ist es also ein

Schweizer Anlass, was mich sehr erfreut. Das

Orchester ist sehr gut. Ihr Ansatz und ihre Einstellung

ist sehr gut und sie freuen sich sehr zu spielen. Dasist
sehr gut und auch wichtig.

? Ist dieses Festival in Gstaad etwas Spezielles?
Unterscheidet es sich von anderen Festivals?

CD: Ich glaube mehrere Dinge: Es war das erste Mal,

dass die Stummfilme in einem Festival integriert waren.

Die Aufführung in Lausanne war eine Präsentation der

Cinemateque. Deshalb war es ihr Umfeld. Und obwohl
Leute aus der ganzen Schweiz kamen, war es ein

riesiger Anlass für das ganze Land. Dann kam ich im
folgenden Jahr zurück und machte Ben Hur. Vevey war

ebenfalls Teil eines Festivals. Die veranstalten jedes

Jahr ein Festival der Komödie und meine Aufführung
war Teil des grossen Finales. Wir machten drei

Aufführungen in ihrem kleinen Theater. Reizend. Die

Aufführung in Gstaad ist wirklich etwas anderes. Weil

es Teil eines Festivals ist, aber auch weil es ein

spezielles Ambiente hat, welches mit dem Zelt zu tun

hat, dem besonderen Charakter der Zuhörer und so

weiter. Es ist ein internationales Publikum, recht

wohlhabend würde ich sagen. Mein Eindruck war, dass

Gstaad ein wenig salzburgerisch wirkt. Es ist eine sehr,

sehr teure Region und es kommenvorallem Leute, die

sich das leisten können.

? Ich weiss, dass Du auch viel Konzertwerke schreibst.

Erzähl uns ein bisschen darüber.

CD: Nicht so viele Konzertwerke. Also, ich schreibe ein

paar Konzerte. Ich arbeite viel und schreibe sehr gerne
Ballette. Und dann... ja, einige Konzerte, aber vor allem

Ballette in England. Dann natürlich schreibe ich

zeitgenössische Film- und TV-Musik. Und schliesslich

dieses Projekt mit den Stummfilmen, das immer weiter

geht. Weisst Du es hört nie auf. Immer wieder kommen

neueProjekte.

? Was bewegt und reizt Dich Konzerte zu schreiben, im

Gegensatz zur Filmmusik?

CD: Bei Konzerten schreibst du wirklich für dich, um dir

selber eine Freude zu machen, also eigentlich um

deinem Publikum zu gefallen. Es unterscheidet sich

von Filmen oder Ballett, wo eine Zusammenarbeit

stattfindet und dein Urteil und deine Entscheidung nicht

die endgültige ist. Du musst es Leuten zeigen. Wenn
es ein Ballett ist, muss man dazu tanzen können. Dabei

kann es Probleme geben. Wenn du einen Film

vertonst, arbeitest du mit einem Regisseur, Editor und
Produzenten. Jeder muss am Schluss zufrieden sein.

Es ist also eine andere Disziplin.

? Du hast sicher schon von diesen "Kämpfen" zwischen

Filmmusik und Konzertmusik gehört (= Konzertmusik

soll besser sein als Filmmusik). Wie denkst Du

darüber?

CD: Weisst du, zahlreiche Filmmusiken könnenim Film

wundervoll sein, doch sie verdienen es nicht unbedingt

in einem Konzert gehört zu werden. Sie haben auch

Qualitäten, die interessant sind und manchmal in der

zeitgenössischen Musik fehlen. Filmmusik ist immer

über ein Thema. Es ist dramatisch und muss wirken.

Gewöhnlichweise ist es sehr interessant vertont,

sicherlich sehr präzise in Bezug auf die Idee des

Themas. Es gibt wie gesagt viele Qualitäten, welche

eine Filmmusik dem Zuhörer bieten kann. Esist sicher

eine Art von Musik, die augenblicklich Eindruck

machen muss. Man hat keine Zeit sie ein dfittes,

viertes oder gar fünftes Mal zu hören. In diesem

Zusammenhangist sie anti-intellektuel, da sie sofort

Eindruck machen muss. Sie darf keine Fragen

aufwerfen, weil man ja nicht zurückgehen und es sich

nochmals anhören kann. Heute geht das nun mit der

Hilfe von Videos und natürlich CD's, doch die

Filmmusik hat immer eine Qualität der Direktheit,

welche auch sein muss. Die Frage stellt sich immer
dann, wenn du Filmmusik in einem Konzert spielst.

Wenn es beurteilt werden muss als etwas, für das es

gar nicht konzipiert war. Es war ja als Unterstützung

des Films gedacht. Nun haben wir aber den Film

weggenommen und hören diese Stück, deren Musik -

als Musik selber - sehr langweilig sein kann. Die Frage

ist: Können wir die besten Aspekte der Musik nehmen

und sie in ein Stück umwandeln, welches genug Inhalt

und Qualität hat, dass es interessant macht, um es als

eigenständiges Stück zu hören. Hat es eine Logik, eine
Form, eine Entwicklung? Macht es Sinn, so dass ich

während 10, 12, 14 oder wievielen Minuten auch immer

ruhig dasitze und danach sagen kann: "Das ist ein
gutes Musikstück." Ohne die Bilder. Das ist immer das

Problem eines Musikkritikerss, der zu einem

Filmmusikkonzert kommt.

? Bist Du also für oder gegen die Veröffentlichung von

Filmmusik-Alben?

CD: Natürlich bin ich dafür. Ich denke es gibt ein

spezielles Publikum dafür. Filmmusik kann, wie ich

schonsagte, viele gute Qualitäten aufweisen und dafür

mögen sie Leute auch. Doch die Frage ist: "Was
denkst du über Musikkritiker. Warum schauen

Musikkritiker auf die Filmmusik runter und denken, sie

sei minderwertig?" Es geht darum, ob man den Score

als reines Musikstück hören kann, losgelöst vom
seinem Kontext. Die Frage ist: Wie gut ist es. Wie

interessant ist es. Ein Meister wie Miklos Rozsa nimmt

einen seiner Scores und bearbeitet ihn in ein

Konzertstück um. Oder Lenny Bernstein. Ich mag

seinen Score zu On the Waterfront sehr. Er nahm ihn

und gestaltete ihn um. Er änderte die Reihenfolge,

vergrösserte gewisse Register und machte ein nettes

Konzertstück daraus. Es ist nicht mehr genau die
gleiche Musik wie im Film. Er überarbeitete es und ich
denke, das ist wahrscheinlich der beste Weg.

? Wenn wir schon über Scores reden, wasist Deiner

Meinung nach eine gute Filmmusik?
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CD: Es gibt sicher viele gute Scores, die für den
spezifischen Film, für den sie geschrieben wurden,

effektiv sind. Und das ist eine gute Filmmusik. Hilft sie
dem Film? Fügt sie etwas bei, das nicht vorhanden

wäre, wenn es keine Musik hätte? Hat sie

Persönlichkeit? Hat sie eine interessante Vertonung?

Ist es die richtige Art von Musik? Das ist ein guter
Score.

? Wie gehst Du vor, wenn Du einen Film vertonst?
Schaust Du Dir den Film „20mal“ an?

CD: Oh nein! Esist viel zu langweilig, 20mal einen Film
zu sehen. Es ist heutzutage möglich, eine Videokopie

des Filmes zu erhalten, so dass

Ein Interview |

vermeiden, denn ich will sehen, ich will hören und

erfahren, was ich geschrieben habe.

? Du schreibst es also zuerst auf und hörst Dir nachher

an, wie es klingt?

CD: Richtig, ich überprüfe es. Doch in meinem ersten
Entwurf versuche ich ohne Spielen auszukommen.

? In der Filmmusik gibt es einige vieldiskutierte

Themen. Eines davon ist die Verwendung von Temp

Tracks. Wasist Deine Meinung dazu?

CD: Editors lieben es Musik zu haben, zu der sie

 

du wirklich die ganze Zeit darauf

Zugriff hast. Du versuchst

einfach herauszufinden, was das

beste ist, was deiner Meinung Ko
nach dem Film hilft, was ihn N |
unterstützt und ihm etwas 0
beifügt. Das ist ein intuitiver Yu
Prozess, der offenbar auf
Erfahrung basiert. Doch Ahoffentlich studierst du den Film

auch ohne die Musik, um zu

sehen was deiner Meinung nach

die richtige Art von Musik dafür
ist. Ob man dafür einmal,

zweimal oder dreimal benötigt ist

gleichgültig. Dann muss man
zusammen mit dem Regisseur

und dem Editor die Musik

runterbrechen und entscheiden
wo Musik hinkommt, das

Spotting. Und das ist natürlich
eine weitere Anregung, da es

sehr präzise wird.  
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Punkte und so weiter. Darum

tendieren sie, Temp Tracks zu

verwenden. Es gibt noch einen

anderen Gesichtspunkt, der in den

letzten Jahren immer wichtiger

wurde. Besonders amerikanische

Filme müssen verschiedene Stufen

Iw von Genehmigungen durch
unterschiedliche Personen

durchlaufen. Die letzte Generation

von Produzenten hat praktisch
un keine Ahnung wie ein Film sein
| könnte, wenn die Musik nochfehlt.

Um Präsentationen durchführen zu

können, ergänzt die
Produktionsabteilung die Filme mit
Musik, die gewöhnlich von anderen

Filmen oder Alben stammt, so dass

die Leute nicht das Gefühl haben,

der Film sei zu "nackt". Es ist also

ein Problem, dass die Leute in

einer gewissen Weise nicht fähig

schneiden können. Das gibt ihnen

einen Rhythmus, dramatische
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? Woher kriegst Du die Ideen für Deine Filmmusik?

Sind sie einfach plötzlich da oderliefert Dir irgend etwas

im Film Deine Ideen?

CD: Nein, ich versuche jedes einzelne Projekt für sich

einzigartig zu machen, was sie ja auch sind. Keine zwei

Filme sind gleich. Sie werden sich immer
unterscheiden.

? Komponierst Du eigentlich am Klavier oder auf

Papier?

CD: Ich neige eine Art internes Diktat zu haben. Ich

arbeite nun sehr wenig am Klavier, da ich hören kann,

was ich schreibe. Wennichfertig bin, überprüfe ich es,
spiele es natürlich auch und zeige es den Kollegen, um

zu sehen was sie denken. Ich beginne meine Arbeit
immer ohne das Klavier zu benutzen. Manchmal aber,

wenn ich steckenbleibe, spiele ich ein wenig. Früher
war ich es gewohnt, die ganze Zeit zu spielen und war

davon sehr abhängig.

Mit den Jahren aber immer weniger und nun bin ich

eher gewohnt nicht zu spielen. Ich versuche es zu

sind, sich vorzustellen wie es sein

könnte. Es ist eine Art Dilettantismus, dass sie nicht

fähig sind zu spüren, dass etwas funktioniert, selbst
ohne Musik. Sie brauchen die Unterstützung, brauchen

das Gefühl, dass sie etwas sehen, dasfertig ist.

? Aberist es für Dich als Komponist nicht schwieriger,

wenn Du einen Film vertonen musst, der mit einem

Temp Tracks unterlegt wurde?.

CD: Klar, das ist für jeden Komponisten sehr hart, denn

manchmal sind die Temp Tracks sehr gut. Dann bist du
in der unangenehmen Lage, etwas zu ersetzen, das

bereits erfolgreich funktioniert. Doch die Musik kann
nicht benützt werden, da sie zu einem anderen Film

gehört, einem Komponisten oder wem auch immer.
Deshalb kann das sehr schwierig sein.

? Ich nehme an, Du bevorzugst den Film wenn
möglichst ohne Temp Tracks zu sehen?

CD: Selbstverständlich tue ich das. Ich sage auf jeden
Fall: „Macht mir meine Videokopie bitte ohne Musik!“,

wenn möglich. Manchmalist es das nicht. Dochfalls es
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mir möglich ist, versuche ich mir die Temp Tracks vom

Halse zu schaffen, so dass ich sie ersetzen kann.

? Ein anderes Thema ist die Verwendung von
Synthesizern in der Filmmusik. Viele Leute sind

dagegen, weil es „nur“ Elektronik ist. Stimmst Du dieser

Meinung zu?

CD: Nein, denn Synthesizers müssen nach wie vor

gespielt werden und genau wie bei Computern haben

die Leute diese fixe Idee: Du kaufst dir einen und etwas

wundervolles passiert. Doch in Tat und Wahrheit muss

ein Computer programmiert werden und dazu braucht's

einen Menschen und dessen Verstand. Mit
Synthesizern ist es genau gleich. Sie müssen

programmiert werden. Sie müssen gespielt werden,

Sounds müssen ausgewählt werden und so weiter.

Darum denke ich, dass Synthesizer ein weiteres

Instrument und ein weiterer Weg sind, um Töne zu
produzieren. Sie sollten ein Teil des Vokabulars des

heutigen Komponisten sein, um sie so effektiv wie

möglich einzusetzen.

? Um die Farbe eines normalen Orchesters also zu

bereichern?

CD: Ja. Ein anderes Problem ist, dass heutzutage sehr,

sehr wenige Filme ein grosses Budgetfür Musik haben.
Hier können Synthesizer recht nützlich sein, da sie

minimale Ressourcen grösser erscheinen lassen. Der

Synthie hat eine Auswahl an Klängen, die ihm eigen

ist. Und das halten die Leute als zeitgenössische Musik
im Filmgeschäft.

? Synthesizer können demnach auch negative

Auswirkungen haben, weil ein Produzent dazu verleitet

wird noch weniger Geld in die Musik zu investieren, da

er bereits für wenig Geld einen „guten" (elektronischen)
Score erhalten hat.

CD: Richtig. Die Musik kommt meistens wirklich am

Ende der Kette.

? Wie steht es mit Orchestratoren? Orchestrierst Du

Deine Musik selber?

CD: Bis zu einem bestimmten Zeitpunkt habe ich das
selber gemacht. Ungefähr bis 1980/82 orchestrierte ich
alles selber. Doch dann wurde das Arbeitsvolumen so

gross, dass ich Orchestratoren benutzte. Und nun habe

ich mich recht gut daran gewöhnt, diesen Personen
meine Ideen mitzuteilen. Ich mache nur noch etwa 25%
der Arbeit selber und den Rest erledigen meine
Assistenten.

? Ich nehme an, Du schreibst sehr detaillierte Sketches,

damit der Orchestrator die Musik mehr oder weniger
nur noch auf die Partiturblätter kopieren muss.

CD: Nein, es wird sehr viel mehr Können von ihnen

verlangt. Ich mache einen sehr detaillierten Kurzscore,
doch da gibt es immer Details, welche man ausarbeiten
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muss. Es ist viel mehr als nur abschreiben. Dafür

brauchst du wirklich jemanden, der die Instrumente und

das Orchester versteht. Ich glaube, orchestrieren ist

eine Kunst.

? Wieviel Zeit gewährt man Dir gewöhnlicherweise, um
einen Film zu vertonen?

CD: Das variiert sehr stark. Wie ich schon sagte, die

Musik ist manchmal das Letzte vor dem Dub (Dubbing

= Tonabmischung auf den Film, phb) und so kannst du

terminlich recht hart zusammengequetscht werden und

musst einen Score schnell schreiben. Manchmal sind

es zweieinhalb bis drei Wochen. Es ist sehr, sehr

schwierig zu kontrollieren. Die wollen ihren Film so

schnell wie möglich ins Dubbing Studio bringen.
Manche Produktionen versuchen diese Post-

Production-Zeit so stark wie möglich zu verkürzen.

Meistens kannst du keine Musik schreiben bis der Film

fast fertig geschnitten ist. Es hat keinen Sinn und wäre

reine Zeitverschwendung. Logischerweise wollen der

Editor und Regisseur so viel Zeit wie möglich, um ihren

Film zu schneiden. Deshalb bist du immer in einem

Dilemma, wann du anfangensollst.

? Lass uns über Deine eigenen Vorlieben sprechen.
Gibt es gewisse Filmgenres die Du bevorzugst?

CD: Ich habe ein grosses Spektrum an Dingen, die ich

tue. Ich bin sehr schlecht im Vertonen von „Räuber und

Gendarm“, diese Art von Filmen. Ich habe sehr wenig
Erfahrung damit. Ich bin eine ziemlich „humanistische“

Person und neige dazu, Filme zu machen, welche recht

sensibel sind. Ich interessiere mich für Politik und die

Art und Weise wie die Welt regiert wird. Alle Arten von

menschlichen Gefühlen sind attraktiv für mich. Ich

hasse Filme, die Angst einjagen und darum wäre ich

wirklich kein guter Komponist für Hitchcock. Aber ich
mag romantische und geistreiche Filme. Ich mag Filme,
die ein gewisses Interesse an menschlichen

Verhältnissen haben. Das sind die Dinge, die mich von

der besten Seite zeigen.

? Du arbeitest ja sehr selten für Blockbusters mit

grossem Budget...

CD: Nun ja, so war es bisher, doch auf der anderen

Seite habe ich auch viel mehr fürs Fernsehen

geschrieben. Das bot mir auch ein breites Spektrum.
Ich feierte auch Erfolge, aber fast ausschliesslich mit

Dokumentationen. Üblicherweise hatten die Filme ein

kleines Budget für mich und ich denke daran, dass ich

gerne nach Hollywood gehen würde und es mal mit

einem Blockbuster versuchen möchte. Doch ich weiss

nicht; vielleicht kommt es nie dazu.

? Glaubst Du, dass Deine Kategorisierung Schuld
daran ist, dass Du nicht solche Blockbuster kriegst?

CD: Nein, ich glaube es ist die Art von Person, welche

ich bin. Warum soll ich mich schlechter machenals ich

bin. Warum soll ich mich selber betrügen. Wie auch
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immer, es würde nicht funktionieren. Du kannst nur das

tun, was du bist.

? Was bist Du also? Wie würdest Du Dich

beschreiben?

CD: Eine wundervolle Person (lacht). Ich weiss nicht.
Ich bin es nicht gewohnt mich selber zu beschreiben.
Gewöhnlich machen das andere Personen. Aus

beruflicher Sicht wurde ich sagen, dass ich in drei
Welten tätig bin. Ich habe eine Karriere in
zeitgenössicher Film- und TV-Musik. Dann habe ich
eine zweite Karriere, welche mit den Stummfilmen und

dieser ganzen Entwicklung zusammenhängt. Das ist
recht einzigartig für mich. Inzwischen habe ich dafür
ein grosses Repertoir entwickelt, welches ich dank

Aufträgen der Chaplins und vom TV, vor allem Channel
4 in England, produzieren konnte. Channel 4 war der
Hauptgönner und sehr viele dieser Filmen sind auf
Video erhältlich. 27 Spielfilme und etwa acht Kurzfilme.

Ich erinnere mich nicht mehr an die genaue Zahl. Und

schliesslich habe ich noch eine dritte Karriere als

Dirigent, was sehr faszinierend und auch sehr
interessant ist. Ich dirigiere klassische Konzerte,

manchmal Filmmusikkonzerte, Chorkonzerte, Opera,

Gala, alles. Das ist ein interessantes Gleichgewicht

dieser drei Welten, in dem ich mich befinde. Mein Ziel

ist es weiterzumachen und in jeder dieser drei Welten

ehrgeiziger zu werden.

? Hast Du denn mit all diesen Aktivitäten überhaupt
noch Zeit für Dich?

CD: Nein, ich habe überhaupt keine Zeit. Weshalb

sitze ich eigentlich hier und rede mit Dir (lacht)?

? Okay, dann gehe ich eben (lache)...Du hast mit Paul

McCartney an seinem Oratorium mitgearbeitet.

CD: Das wareine einzigartige Erfahrung.

? Erzähl uns ein wenig davon, denn ich habe gelesen,

dass Paul McCartney ganz anders komponiert als
klassisch trainierte Musiker.

CD: Schon, doch Paul hat eine gewaltige Erfahrung
dank der Zusammenarbeit mit George Martin während
der Beatles-Zeit. Paul war derjenige, der ehrgeizig

genug war und versuchte, klassische Musiker in die

Songs zu integrieren. Mit grossem Erfolg. Paul hatte

viel Geschmack und grossen Sinnfür instrumentalische

Farben. Ich begab mich demnach in eine Situation mit

einer Person, die es sich nicht gewohnt war mit

ausgebildeten Musikern zu reden aber dafür grosse

Erfahrung hatte und fähig war Ideen auszudrücken. Es

gab also keine Verständnisprobleme und je mehr wir
zusammenarbeiteten, desto leichter konnte er seine

Ideen mitteilen.

? Bestehen Pläne, ein zweites Oratorium zu schreiben?

CD: Nein.

   

Ein Interview

? Und etwas ähnliches mit einer anderen Person?

CD: Vielleicht, aber das mit Paul war ein einmaliger

Anlass. Es hing mit dem 150-jährigen Geburtstag der
Royal Liverpool Philharmonic 1991 zusammen.
Demzufolge war es eine Art Geburtstagsstück. Wir

Carl Davis hätten eine vier

Minuten Fanfare

schreiben können, doch

wir hatten uns

a entschieden, also ich

hatte die Idee...

Eigentlich fragte mich
das Orchester

B bezüglich einer Idee an,
weil sie etwas

R ; Spezielles wollten. Also
schlug ich vor, etwas mit Paul McCartney zu machen.

Er warinteressiert und so sassen wir zusammen, ohne

wirklich eine genaue Idee zu haben, was wir machen

wollten. Er fragte mich nach dem Format und ich sagte:

"Wir können einen grossen Chor haben, wir kriegen

was immer wir wollen." Es war eine einzigartige Idee.
Daraus wurde dann diese Oratoriumsache. Ein

Oratorium ist im Grunde genommen ein dramatisches

Werk ohne Kostüme und Szenen.

? Warst Du am Konzert beteiligt?

CD:Ich habe esdirigiert.

? Was für ein Gefühl war es und wie war die

Stimmung?

CD: Das Ambiente war schwierig, weil es für diese

riesige Kathedrale geschrieben undkreiert war. Dieser

Dom in Liverpool, der ein sehr grosse Echo hat, sieben

oder acht Sekunden. Darum fühlte ich, dass - obschon

es ein wunderbares Ambiente hatte, da der Ort sehr

schön ist - es nicht besonders gut zur Geltung kam.

Sehr vieles davon hörte man nämlich überhauptnicht.

Es war einfach ein akustisches Durcheinander.

Deshalb waren die Reaktionen zum Stück auch sehr

unterschiedlich. Ich glaube die Leute langweilten sich
in gewisser Weise sogar, denn es war recht lang. Ich

hatte aber das Glück etwa 25 weitere Aufführungen in

der ganzen Welt zu geben. Bisher gab es noch keine

Schweizer Premiere, soviel ich weiss. Deutschlandja.

Nicht aber in Frankreich und der Schweiz. Italien

beginnt gerade. Spanien habe ich gemacht, mehrere

Male. England natürlich. Alle skandinavischen Länder.
Nein, Dänemark nicht, wenn ich mich richtig erinnere.

Polen. Ich weiss, dass es jemand in Ungarn aufgeführt
hat. Und dann die USA, sehr oft in den Staaten. Ich war

in Hong Kong,nein sorry, Tokio. Das wartoll. Die beste

Aufführung war in Carnegie Hall. Es eine sehr gute

Akustik hat, einfühlsam und klar. Genau dies hatten wir

in Liverpool nicht. Ebenfalls eine sehr gute Akustik in
Bergen, Norwegen. Ausgezeichnete Akustik und eine

sehr gute Halle in Stockholm. Das Stück braucht so

was. Man muss die Wörter hören. Sie dürfen nicht

verloren gehen. In London war es meiner Meinung zu
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trocken, mit sehr kurzem Hall. Das klingt nicht sehr

einfühlsam.

? Gibt es Pläne für neue Filmmusik-Projekte?

CD: Ja, ich werde ein weiteres Projekt mit den Chaplins

machen. Dabei handelt es sich um den Stummfilm The

Kid. Und dann werde ich sehrviel für das Fernsehenin

England schreiben. Anschliessend werden wir einen

fantastischen Film machen.Es ist kein originaler Score,

sondern nur eine Rekonstrution der Musik, die für den

Film Sunrise von Murnau, einem wundervollen

Regisseur, organisiert wurde. Sunrise war sein

wichtigster Hollywoodfilm, aber in einem sehr

expressionistischen Stile. Premiere ist im Oktober in
London.

? Es scheint, als könntest Du Dich nicht von den

Stummfilmenloslösen.

CD: Aber warum? Esist fantastisch.

? Aber ist es denn nicht langweilig immer wieder
Stummfilme neu zu vertonen?

CD: Momentan führe ich sehr viele Chaplin-Filme auf,
was sehr belohnend ist. Es sind wundervolle Filme.

Und die Musik ist wirklich reizend. Sie ist perfekt dafür

und das Publikum liebt Charlie noch immer. Sie

bewundern ihn nach wie vor. Es ist einfach so lustig, so

warm und traurig. Es ist es wirklich wert und darum

langweilt mich das auch überhauptnicht.

? Hast Du für die Chaplin-Filme die Original-Musik
ersetzt oder führt ihr diese auf?

CD: Wir ersetzten sie nicht. Aber im Fall von City
Lights zum Beispiel existierte nie ein Score für Live-
Aufführungen, sondern nur einen, den Charlie 1930 für

das Studio 1930 kreierte. Was ich machte, war eine

Geburtstagsidee, lediglich ein Experiment im Jahre
1989, in dem Charlie 100 Jahre alt geworden wäre.

Meine Kollegen in London und ich machten diese
Rekonstruktion des Scores, um zu sehen, ob das als

Live-Aufführung funktionieren würde. Und dannliebten
es alle und ich begann es überall auf der Welt
aufzuführen.
Im Falle von City Lights waren die Chaplins fähig, mir

die ganze Musik zu geben, die 1930 für die Aufnahmen

verwendet wurden. Ich schaute mir das an, hörte mir

das Video an und konnte damit eine Version

konstruieren, welche manlive spielen konnte.

? Du hast die Musik also mehr oder wenig

überarbeitet?

CD: Nicht überarbeitet. Ich habe versucht sie zu

rekonstruieren. Rekonstruierenist das richtige Wort.

? Widow's Peak war derletzte Film, den Du vertont

hast. Ich fand die Musik sehrlieblich.
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CD: Ja, ein sehr leichter Film. Sehr erfolgreich in den

Staaten. Aber nicht in England, denn kein irisches

Themawird dort unterstützt.

? Glaubst Du, dass Dir dieser Erfolg ermöglichen
könnte öfters in den Staaten zu arbeiten?

CD: Kaum. Meine Filmkarriere, was Amerika betrifft,

geht rauf und runter, weil ich nicht sehr oft dort bin, um

sie zu fördern. Deshalb habe ich mehr Arbeit in

England.

? Du wurdest in New York geboren und lebst nun in
England. Was für Gründe haben Dich bewogen nach

England zu ziehen?

CD: Ich glaube esist eine Frage des Temperamentes.
Ferner geschahen 1960 jene Dinge, welche ich gerne

tue und für die ich dachte, dass ich der Richtige bin in
England. Nun aber zieht es mich natürlich immer mehr

in die Staaten zurück. Doch dasist schwer, weil ich so

viel Arbeit auf dem Kontinent (Europa) erhalte. Und

wenn ich beispielsweise Stummfilme aufführe, dannist

es ja nicht so, dass ich lediglich einen Tag weg bin. Ich
muss auch noch Proben durchführen und das

beanspruchtfür jeden Film vier bis fünf Tage.

? Schaufelt man sich heute nicht selber sein Grab,

wenn man von Amerika nach England zieht?

CD: Schon, doch zu der Zeit als ich umzog, sah ich

mich wirklich nicht als jemanden, der nur Filme vertont.

Ich wollte Musicals schreiben und wollte fürs Radio,

Konzerte, Ballette, zeitgenössischen Tanz und so

weiter arbeiten. Ich sah mich als Komponisten in einem

sehr breiten Sinne und ich sagte nie, dass ich nur für

Filme schreiben würde. Eigentlich denke ich, dass ich

gar kein Filmmusik-Komponist bin. Ich denke, ich bin

ein Komponist. Ich mache zwar Filme, aber ich mache

auch allerlei anderer Dinge.

? Wir haben vorher schon von CD's gesprochen. Soviel

ich weiss, gibt es nicht sehr viele Alben von Dir.

CD: Es existiert ein beachtliche Menge.

? Aber Du hast sehr viel mehr geschrieben.

CD: Fernseh-Musik ist viel schwieriger auf CD zu
bringen. Die Plattenfirmen sind bei TV-Scores recht
ängstlich. Doch ich habe eine neue Serie für BBC
vertont, die Prime and Prejudice heisst. Davon wird es

ein Album geben, das bereits aufgenommenwurde. Es

wird im September95 veröffentlicht. Im November gehe

ich dann nach Berlin und werde ein Album von

Chaplin-Musik für BMG aufnehmen, die eine Serie von

Filmmusikalben herausgeben. Ich hoffe, dass ich noch

oft für sie arbeiten kann. BMGist eine grosse Firma mit
weltweiten Vertrieb.
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| Carl Davis

? Hattest Du nie die Idee selber eine CD mit Deinen
schönsten Hauptthemen oder schönsten Melodien zu
veröffentlichen?

CD: Doch schon. Diese Idee besteht, denn 1996 werde
ich 60 Jahre alt. Deshalb denken wir, dass eine Art

„Greatest Hits‘ erscheinen sollte, repräsentative

Themen und so, doch wir haben noch nichts in die

Wegegeleitet.

? Ich freue mich jetzt schon auf dieses Album.
Ich würde das Interview gerne mit einigen Kurzfragen

beenden. Ich gebe Dir ein Schlagwort und Du sagst mir

einfach, was Dir als erstes in den Sinn kommt.

CD: Du bist also auch Psychiater, ist das wahr? (lacht)

? Nein, überhaupt nicht. Ich mache das aber gerne,

weil es mir zeigt, was die Leute, mit denen ich spreche,

über bestimmte Themen denken. Das erste Stichwort
ist Hollywood.

CD: Grosse Versuchung.

? Der Oscar?

CD: Ich wünschte ich hätte einen.(lacht)

? Erfolg?

CD: Ja. (lacht) Mehr! (lacht nochmals)

? Filmmusik?

CD: War für mich sehr wichtig. Künstlerisch wie auch
finanziell.

? Eine Filmmusik, die Du gerne geschrieben hättest?

Ein Interview

CD: Hmm...das ist schwierig. Weisst Du, ich bin nicht
neidisch. Manchmal, wenn ein Film einen guten Score

hat, denke ich mir: Es wurde gemacht. Ich muss es
nicht mehr machen. Aber wennich einen Film sehe und

plötzlich denke: Mein Gott, das hätte ich besser
machen können... aber ich würde mich nicht trauen, es

zu sagen.

? Es gibt also gar keine Filmmusik, welche Du gerne

geschrieben hättest?

CD: Nein. Wenn der Score gutist, finde ich dastoll.

? Was hasst Du?

CD: Gewalt!

? Dinge, die du liebst?

CD: Humor, Liebe, eine gute Beziehung.Vielleicht das
Beste, Stärkste für mich ist echte Zusammenarbeit, wo

zwei oder drei Personen oder ein Orchester mit dir

zusammengearbeitet haben und man ein wundervolles

Resultat erzielt hat.

? Die Schweiz?

CD: Also, ich mag die Schweiz wirklich. Die Schweiz ist

ein faszinierendes Land. Sie hat eine sehr komplexe
Geschichte. Es ist ein einzigartiges Land in Bezug auf
Sprache und Religion. Gerne würde ich zurückkommen
und hier öfter arbeiten. Ich bin überzeugt, dass es hier
sehr viele Möglichkeiten gibt. Ich glaube die Schweiz

ist angenehm und aus Arbeitserfahrung mit hiesigen
Orchestern kann ich sagen, dass wir fähig sind ein

schönes Resultat zu erzielen.

Herzlichen Dank, dass Du Dir die Zeit für dieses

Interview genommenhast.

Eilmographie (Auswahl

Eilme

The Other World of Winston Churchill ( 1967)

TheLovers (1972)
The French Lieutenant's Woman (1 se)

Secret LifeoflanFleming.(190)

King David (1985)
Scandal (1989)

Frankenstein Unboundnn

 Widow’sPeaka994

Stummfiıimbearbeitungen

Napoleon
The Thief of Bagdad

TheBig Parade

Intolerance

TheGeneral

Ben Hur

TheGoldusn
City Lights

|
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Raiders ofthe Lost Score Raiders ofthe Details

Raiders Of Ihe Lost Score
von Steve Logan Krebs

John Williams’ klassische Arbeit zum ersten Indiana Jones-Film, endlich in erweiterter Länge erhältlich.

 

Nach über 14 Jahren ist endlich eine verlängerte

Version von Raiders of the Lost Ark erschienen. Mit

knapp 74 Minuten wurden verschiedene Tracks zu

guter letzt einem breiteren Publikum zugänglich

gemacht. Basierend auf den originalen Two-Track
Stereo Tapes hat Steve Hoffman ein erschwingliches
Paket für alle Sammler zusammengestellt.

Bis lang war ja Raiders of the Lost Ark eher den

„Jägern des verlorenen Scores“ vorbehalten, weil die

Platte längst vergriffen und die CD
nur über Japan erhältlich war

(Polydor POCP-2013). Auch waren
das eine oder andere Stück auf

dem Album The Story of Raiders
of the Lost Ark (z.B. The German

Sub) enthalten, jedoch kann man
ohne Hemmungen sagen, dass

diese neuerliche Edition das

bisherige bei weitem übertrifft. Man

kann es vielleicht sogar mit der

Star Wars Trilogy Box
vergleichen.

Der Score wurde, wie bereits

erwähnt, von Steve Hoffman neu bearbeitet und für

einen CD-Release vorbereitet. Es wurde aber der

ursprüngliche Mix aus dem Jahre 1981 verwendet, so

dass die Aufnahmen auf der alten Version mit der

neuen nahezu identisch sind.

Das 24-Seiten Booklet, welches in der amerikanischen

wie auch europäischen Version vorhanden ist,

beinhaltet nebst unterhaltsamen Liner Notes von Lukas

Kendall auch diverse seltene Bilder und Production

Sketches. Dazu Auszüge aus einem 1995-Interview mit

John Williams, ebenfalls geführt von Kendall. Darin

werden einige Hinweise auf die Arbeitsweise von
Williams und seine generellen Ansichten dargelegt.

Und nun zum eigentlichen Grund, wieso ich diese CDs
(0.k., ich habe die amerikanische und europäische

gekauft, was soll's?) in mein Gerät legen will: John

Williams versteht es in diesem (wie auch manch

anderem) Film den Helden zu leiten und zu

unterstützen - was wäre Dr. Jones ohne sein Leitmotiv,

den Raiders March? Dieser kräftige Marsch verkörpert

den Charakter der Hauptfigur. Oder die Bedrücktheit
eines Well Of Souls, gepaart mit einem feinen Humor
zum Schluss des Stückes. Das staccato der Schläge
des Nazis (dargestellt von Pat Roach - mehrmaliges
Opfer in den Indiana Jones Filmen), wenn diese Indy
treffen (in Airplane Fight) und das Aufschwingen in den
Raiders March, im Trotz!  

Desert Chase bedarf wenig Erklärung, Williams zieht
hier mit vereinten Bläsern und Streichern des London

Symphony Orchestras sämtliche Action-Elemente
gekonnt durch! Die geballte Kraft ist genauso stark wie

die Sanftheit in Marion's Theme danach, spiegelt es
doch die Fähigkeit des Komponisten wieder, nicht „nur“

Märsche bieten zu können.

Speziell gefreut habe ich mich über The Warehouse.
Zwar nicht mal eine Minute lang, jedoch eines meiner

Lieblingsstücke im ganzen Film! Oft

kopiert, nie erreicht.

DCC Compact Classics in den USA,

mit Silva Screen für Europa, haben

mit der Neuauflage dieses Klassikers
eine Lücke geschlossen. Wenn wir
uns die Zeit nehmen und Raiders in

der jetzigen Form mit Nixon, John
Williams neuer Arbeit, vergleichen, so

taucht der eine oder andere dsja vue

Effekt auf. So ist meiner Ansicht nach

ein Nixon ohne die wirklich dunklen

Momente in Raiders nicht möglich.
Dies hängt zum einen damit
zusammen, dass der jeweilige nun

Eindrücke benötigt, zum anderen aber

der Tatsache, dass das

halt diese

sicherlich auch mit

menschliche Gehirn halt zwischendurch gerne auf liebe

Erinnerungen zurückgreift (eine freie

Zusammenfassung aus einem Interview, publiziert in

„Ihe Making Of The Empire Strikes Back“ mit John

Williams).

Ob all dieser Freude, dass Raiders endlich in einer

verlängerten Version erhältlich is, macht sich

zumindest bei mir auch ein wenig Wehmut breit.
Wieso? Nun,leider ist John Williams heutzutage nicht
allzu oft in den Credits zu einem Film zu finden. Okay,

Sabrina und Nixon sind jetzt da, ersterer aber in einer

etwas kurzgehaltenen Version Williams’ Arbeit

betreffend, dafür ist aber Nixon um so länger. Die
Nachricht (Gerücht? Tatsache?), dass er fleissig an der
neuen Star Wars Trilogie arbeitet, plus dazu noch am

vierten Indiana Jones-Teil, tönt super. Bleibt nur zu

hoffen, es kommt auch dazu (Star Wars ohne John
Williams? Was für ein Frevel! Oder Indiana Jones?

Wenn, dann nur durch Joel McNeely ersetzen,bitte.)

Abschliessend kann ich diese CD nur wärmstens

empfehlen, ob in Europa(Silva Screen, RAIDERS 001)
oder USA (DCC, DZS-090) - ein Kauf lohnt sich

sicherlich! Sollte diese Art Neuauflage Schule machen,

dann dürften auch andere Komponisten davon

profitieren, was wiederum uns Filmmusik-Liebhabern

nur recht sein kann, oder?

|
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Raiders of the Details Raiders of the Lost Score

Raiders Of The Delails
oder: Was darfman mehr erwarten?

von Philippe Blumenthal

 

Nachfolgend aufgeführt sind die „additional music“-Stellen. Alles andere, der Raider's March, Marion's Theme,

The Map Room: Dawn etc. sind - ausgenommeneiniger weniger nunrichtig plazierter Teile - unverändert.

Bisher unveröffentlichte Tracks (ausgenommen

The Story of Raiders):

e Main Title: South America 1936 (4:10): Durch und
durch geprägt von Suspensemusik, eröffnet dieser

Track den Film, der Indiana Jones mit Trägern und

seinen (anfänglich noch) zwei Begleitern im tiefsten,

südamerikanischen Dschungel einführt.

Unvergessen.

e Journey to Nepal (2:11): Eine Variation des

Raiders-Themas, mit Anklängen von Marion's

Theme und dem Ark-Motiv. Die Musik untermalt
Indys Flug nach Nepal, wo er Marion aufsuchen will.

e The Medaillon (2:55): Wieder ein Bilderbuchtrack,

der Williams’ Genialität im Einfangen
verschiedenster Situationen innerhalb weniger
Takte aufzeigt. Zuerst das sanfte Medaillon-Motiv

des Englischhorn (mit leichter Variation des Ark-
Themas), dann die tiefen Blechbläser als die

Nazischergen in Marions Taverne auftauchen
(ähnlich dem kurzen Statement für Toht in Journey
to Nepal) und sie versucht, ihre ungebetenen Gäste

loszuwerden, und schliesslich, bei Indys

Erscheinen, eine kurze Fanfare, den nahenden

Kampf ankündend.

e Reunion and the Dig Begins (4:10):Führt, nach
Indys Entdeckung der tot geglaubten Marion und
der damit verbundenen, kurzen Reminiszenz an

Marion‘s Theme, in das Ark-Themaein.

e Airplane Fight (4:37): Wahrscheinlich eines der am

schmerzlichsten vermissten Cues auf den Original
Releases. Ein echtes Stück Actionmusik, das den

Kampf zwischen Indy und dem fast
übermenschlichen Nazi unter/auf und im Flugzeug

untermalt. Das Raiders-Thema findet desöfteren

Verwendung, in Abwechslung mit dem in Desert

Chase verwendeten Motiv der Nazis.

e The German Sub/To the Nazi Hideout (4:32):
Kräftige Posaunen und Trompeten verkünden die

Ankunft der Nazis auf dem Frachter, auf der Suche

nach Indy, der sich derweil, unter dem Hauptthema

(zuerst subtil der Streicher, dann voll entwickelt und

heroisch) aufmacht, das deutsche U-Boot „zu

kapern“. Ein Highlight der unreleased Tracks!

e Ark Trek (1:33): Dieser Track ist fast gänzlich dem

Ark-Thema gewidmet, das erst unterbrochen wird,

als Indy mit Panzerfaust droht, den Nazi-Trek in die
Luft zu sprengen - und somit auch Marion...

e The Warehouse (0:56): Marion's Theme führt in
diesen kurzen Track ein, der das riesige

Warenlager und den vermeintlichen

Aufbewahrungsort der Lade umrahmt. Ein weiteres
Mal ertönt das Ark-Thema, majestätisch und

gleichzeitig Ungutes verheissend. The Lost Ark.

Folgend_nun die Tracks, die mit neuem Material

zusätzlich ausgestattet wurden:

In the Idol’s Temple enthält Teile, die auf den

vorherigen Veröffentlichungen in The Well of the Souls

zu hören waren. Jetzt ist alles am richtigen Platz und
präsentiert Idol's Temple als Mischung aus atonalen

Klängen, Suspense und wirbelnder Actionmusik. In The

Basket Game finden ein paar Takte zu Beginn neu
Einzug, alles andere dieses Cues ist bestens bekannt,

und verdammt gut. The Well of the Souls enthält jetzt
anstelle des nun in Idol’s Temple befindlichen Teiles,
die richtige, im Film enthaltene „Fortsetzung“ mit der

glibberig-gruseligen Schlangenszenerie und dem
Versuch Marions, Belloq betrunken zu machen. Zu

guter letzt folgt das grandiose Desert Chase, mit
zusätzlichen ca. 30 Sekunden.

Meine Meinung:

Diese CD mit 74 Minuten Laufzeit ist ein absolutes
Kleinod. Für Filmmusik-Neueinsteiger ebenso wie für

jene, die bereits Album oder Japan-CD besitzen.
Raiders ist ein Glanzbeispiel John Williamscher
Vielfältigkeit und diese CD ist das Definitivum dazu.

Film und Musik sind schonlängst legendär, der Raiders

March nicht nur Filmmusiksammlern ein Begriff. In den
USA wird das Stück desöfteren in Filmmusik- und
Klassikkonzerten gespielt und gehört fast schon zum
Inventar verschiedenster Brass Bands.

Gerüchten zufolge sollen DCC und Silva bereits über
eine „expanded“ Indiana Jones and the Temple of
Doom nachdenken, mal abwarten was daraus wird.

Wer Probleme hat Raiders zu bekommen, sollte sich
an spezialisierte Filmmusik-Fachgeschäfte

(Froschmayer Thalwil) oder Mail Order Services
wenden - oder schreibt an uns!
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Neuheiten Schweiz

Scores
Bacalov, Luis / Gedichte
Barry, John
Barry, John

Benoit, David
Bernstein, Eimer / Songs

Bernstein, Eimer

Blanchard, Terence

Buckmaster, Paul / Songs

Convertino, Michael
Cooder, Ry

Cooder, Ry

Coulais, Bruno
Crelier, Louis

Debney, John

Delerue, George
DeMasi, Francesco
Eidelman, Cliff

Ferguson, Altyn

Folk, Robert / Songs

Goldsmith, Jerry

Goldsmith, Jerry

Guangtian, Zhang
Howarth, Alan
Isham, Mark
Legrand, Michel
Levi, Eric

LoDuca, Joseph
Mancini, Henry
Mancina, Marc ( Songs)

McKenzie, Mark

McNeely, Joel

Menken, Alan

Menken, Alan

Minghi, Amedeo / Songs)
Newman, David / Songs)
Newman, Thomas / Songs)

Newman, Thomas/ Oldies)

North, Alex

Nyman, Michael

Ottman, John

Preisner, Zbigniew

Purcell, Henry

Revell, Graeme

Rozsa, Miklos

Rozsa, Miklos

Schifrin, Lalo
Serra, Eric
Serra, Eric
Shaiman, Marc
Shore, Howard / Song

Silvestri, Alan
Spectre
Vangelis
Various

Various
Various
Various

Various

Various

Various
Various

Various
Various

Various
Various

Various

Young, Christopher
Young, Christopher
Yoshihide, Otomo
Wannberg, Ken

Williams, John

Williams, John

Zimmer, Hans / Elton John

Konzertwerke
Doldinger, Klaus
Isham, Mark

Jones, Quincy

Morricone, Ennio
Schifrin, Lalo
Tangerine Dream
Yanni

in akribischer Kleinarbeit entdeckt von Patrick Ruf

(ohne Gewähr auf Vollständigkeit)

Il Postino
Moviola 2: Action and Adventure

The Scarlet Letter

The Stars Fell on Henrietta
Devil in a Blue Dress
Frankie Starlight

Clockers (Score)

12 Monkeys

The Santa Clause
Blue City (Re-release)
The Long Riders (Re-release)

La Riviere Esperance (TV-Saga)

Musiques de(petit) Theätre
Sudden Death
Platoon / Salvador
Lone Wolf McQuade
Now and Then
Ivanhoe / Camille

Ace Ventura: When Nature Calls
Chinatown
QB vi
Shanghai Triad
Halloween 6
Losing Isaiah

Die Schelme von Schelm
Les Anges Gardiens

Hercules

More Music from Peter Gunn
Money Train

Dr. Jekyli and Ms. Hyde

Gold Diggers
Pocahontas (Geschichte mit Buch)
Pocahontas (Deutsche Version)

Prinzessin Fantaghiro
Operation Dumbo Drop

How to Make an American Quilt
The War

A Streetcar Named Desire
Carrington

The Usual Suspects

Preisner’s Music
England, My England - The Story of Henry Purceil

Power Rangers (nur Score)
All the Brothers were Valiant
Julius Caesar
Don Quixote
Goldeneye
Subway (Re-release)
The American President
Seven
Voyages (Bestof)
James Bond Dance Theme (CD-Single, Disco-Sound)
Bladerunner (Re-release)
Cine Synthetiseur

Classic Greek Film Music
Comme au Cinema
Fantasia (Doppel-CD)

Great Hollywood Musicals (Kunzel)

Hollywood 95

Last of the Mohicans
Le Livre de la Jungle (Disney)
Les Plus Grand Themes du Cinema
Mary Poppins (Disney)

Music from the Silver Screen
Oliver and Company (Disney)
Schwarzenegger - Greatest Themes
Copycat
Judicial Consent
Blue Kite
The Amateur / The Late Show /Of Unknown Origin)
Raiders of the Lost Ark (+30 Min Musik!!)
Sabrina
Le Roi Lion: L'integrale

Doldinger's Best
Blue Sun

Limited Edition

Neapolitan Songs (Mid-Price)

Firebird
Miracle Mile (Re-release)

Reflections of Passion (Mid-Price)

Neuerscheinungen Schweiz

PolyGram 162029-2
Epic 478601-2
Epic 483577-2
Varese 5667
Columbia 481379-2
Varese 5679

Columbia 483535-2
MCA11392
Milan 32364-2
MV 759-925386-2
MV 759-923448-2
Trema 710702
DisquesOff.TAN989

Varese 5663
Milan PCD 136
Varese 5573
Varese 5675
Milan PCD 135
MCA 11374
Varese 5677
Intrada MAF 7061D
Virgin 8413342
Varese 5678
Columbia 480326-2
Columbia 481494-2
Columbia 481470-2
Varese 5660
RCA 2129857-2
Epic 481562-2
Intrada MAF 7063D
Varese 5633
BMG 2128255-2
PolyGram 529246-2
Warmer 34006-2
PolyGram 162032-2

MCA 113736
MCA 11160
Varese 5500
PolyGram 444873-2
Milan 30107-2
Virgin 840799-2
Teldec 010700-2
Varese 5672
Milan PCD 131
Intrada 7056D
Milan PCD 132
Virgin 841048-2

BMG 03562097022
MCA 11380
Phonag CIN 2243-2
Varese 5641
MCA 86001
MV229-250002-2
DisquesOff.205022

Silva Screen 165
DisquesOff.682565

WDR 360102
Telarc 80366
Varese 5671
Edel MCM2241-2
WDR 360212
DisquesOff.950201
WDR 360242
Silva Screen 1001
WDR 360232
Silva FILMCD 164
Milan 33742-2
Intrada MAF 7062D
Milan 28731-2
Milan PCD 137
Silva RAI 001-2
A&M 540456-2
WDR 360352

MVI/ACT 92242
Columbia 481304-2
MV 246109-2
BMG 74321298722
EastWest 010513-2
BMG 260016
BMG C260652
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Neuheiten Schweiz 

Bücher
Cano,Cristina / Giorgio Cremonini
Chion, Michel
Dettke, Karl Heinz
Marks, Martin Miller
Thurman, Linda

Various

Song-Soundtracks
Anna Maria Vol 2 (Pop/Rock; Intercord)

Aus heiterem Himmel (Pop/Rock;
Columbia)
Casino (Pop; MCA)

Cinema Dance Collection (Dance;

PolyGram)
Cinema Love Collection (Pop/Rock;

PolyGram)

Das Beste von Disney (Songs; PolyGram)
Der Schattenmann (Pop; EastWest)

Die Eisprinzessin (Pop; Ariola)

Die Schöne und das Biest
(Musical/PolyGram)

Doom Generation (Rock; American)

Flirt (?/PolyGram)

Frankie (Rock; Hansa-BMG)

Cinema e Musica
La Musique au Cinema

Kinoorgeln und Kinomusik in Deutschland
Music andthe Silent Film 1895-1924
Hollywood Movie Music Directory Vol 3
Movies, Music & Entertainment on the Net

Get Shorty (Jazz; PolyGram)

Greatest Hits Walt Disney (Disques Office)

Gute Zeiten, Schlechte Zeiten: Weihnachten 2 (Phonag)
Guys & Dolls (Musical; Mediaphon)

Kids (Pop/Rock; PolyGram)

Kommissar Rex Vol. 2 (Pop/Rock; Intercord)
Kriminaltango (Pop; Ariola)

Les Trois Fröres (Pop/EMI)

Love Songs (Musical; PolyGram)

Love Songs of A.L. Webber (Mediaphon)

Mallrats (Rock; MCA)

Mortal Kombat (Pop/Rock; PolyGram)

in mühsamer Kleinarbeit entdeckt von Patrick Ruf |

Fr. 26.—
Fr. 46.40
Fr. 90.--
Fr. 70.-

Fr. 85.
Fr. 48.-—

Pulp Fiction Boxset
(Buch+Video+CD; MCA)
Showsgirls (Pop/Rock; Interscope)

Stadtgespräch (Oldies; Intercord)
Strange Days (Rock; Epic)

The Young Poisoner's Handbook
(PolyGram)

Underground (Folk; PolyGram)

Various Disney (Hörspiele;
PolyGram)
Very Best of Disney (39 Songs;
PolyGram)
Virtuosity (Rock; MCA)

Waiting to Exhale (Black Music;
Arista)
White Man's Burden (Pop/Rock;

Atlantic)

 

Soundtracks Intern

 
Titel Ph. Blumenthal M. Froschmayer Steve Krebs R. Morgenegg Patrick Ruf
 

12Monkeys{P. Buckmaster)
 

American President (Shaiman) +++
 

sstheSeäöflimeBay)|++!
 

"Apollo 13 (Homer/Promo-CD)
 
 Balto(JamesHomer)
 

   ZopyealıLEIkn
 

Frankiesterliaie(E.Bemstei)
 

Hussardsre Totpi)| oo   
 

Goldeneye(Serra)   
 

‚Jumanji(JamesHonmter)5  
 

Last of the Dogmen (Amold) ++++% ++++
 

MightyMorphinPower{Revell|     
 

Moviola I (Barry) +++ +++%
 

MurdertheFirsttfomg) |] eher  
 

Nixon (John Williams) +++++ +++++
 

    
 

++++ ++++
 

 

Now and Then(Eidelman)

PreisnersMusic > + 2 | FFF3
Raiders o.t. Lost Ark (Williams) +++++ ++++ +++++ Ee
 

Sabrina(JohnWällams
 

 

 

     Scarlet Letter (Barry) ++++ +++ +++

'StreetcarNamed Besire(North)| + #444

Sudden Death (John Debney) ++++ ++1%       
 

P.S.: Apollo 13 (Radio Promo) und Ace Ventura: When Nature Calls (Promo)sind nicht im freien Handel erhältlich. Also bitte löchert nicht euren
örtlichen CD-Shop für den die Beschaffung solcher CDs unmöglich ist.Wie der Name schon sagt, Promotional-CDs, werden von Labels und
Komponisten zu anderen Zwecken veröffentlicht und landen nur bei wenigen Filmmusik-Händlern.
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IHE n

FILMMUSIC "=
JOURNAL

 

e The Film Music Journalist ein deutschsprachiges Magazin, das sich mit der grossen,faszinierenden Welt

der Filmmusik auseinandersetzt. Mit Interviews internationaler Filmkomponisten, von Bruce Broughton bis
Eric Serra, aktuellen Rezensionen von Soundtrack-CDs, Berichten über Veranstaltungen und Festivals,
Porträts, Analysen und vielem mehr, versuchen wir Filmmusik in Worte zu fassen.

The Film Music Journalist eine Publikation für Liebhaber der Filmmusik, von Liebhabern der Filmmusik.

e Die Leserinnen von Film Music Journal vergeben alljährlich, gemeinsam mit Limited Edition und Edel

Company, den Score of the Year-Award für die beste Filmmusik des vergangenen Jahres. Bisherige
Preisträger waren Jerry Goldsmith für Basic Instinct (1992), John Williams für Schindier's List (1993) und
James Hornerfür Legends of the Fall (1994).

e Für Abonnenten organisiert die Swiss Film Music Society filimmusikalische Meetings und Happenings.

Wasist die Swiss Film Music Society?

e Die Swiss Film Music Society ist die erste und einzige Vereinigung in der Schweiz, die sich voll und ganz
mit Filmmusik beschäftigt. Die SFMS hat sich der Aufgabe verschrieben, der Filmmusik im deutschsprachigen
Raum (Schweiz, Deutschland, Österreich) die Aufmerksamkeit sowie das Ansehen zu verleihen, welche diese

musikalische Kunstform verdient hat. Mit der Produktion des Film Music Journals und filmmusikalischen

Meetings wollen wir diesem Umstand gerecht werden.

Ein Abonnement (4 Ausgaben) des Film Music Journal kostet Fr. 30.-/DM 40.-, darin

enthalten sind Einladungen zu Meetings und Vorabinformationen zu Veranstaltungen und
Festivals im Rahmender Filmmusik.

oO Ja, ich möchte The Film Music Journal abonnieren.

oO Ich möchte nähere Informationen.

oO Ich möchte die Swiss Film Music Society mit einem Gönnerbeitrag unterstützen.

Name, Vorname:
 

Adresse:
 

PLZ, Ort:
 

Land:
 

Telefon/Fax:
 

Unterschrift:
 

Einsendenan: Patrick Ruf, Jungholzhof 3, CH-8050 Zürich
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Oscar-Nominierungen 1996
zusammengestellt von Regula Morgenegg und Philippe Blumenthal

 

Die Academy of Motion Pictures Arts and Sciences hat sich selbst übertroffen. Zum ersten Malseit Anfang der achtziger
Jahre gibt es wieder zwei Kategorien „Original Score“: Musical & Comedy und Drama werden also unterteilt. Ein Sieg
der Vernunft!

Die Oscar-Verleihung findet am 25. März 1996statt.

 

Original Score (Drama)

Apollo 13 (James Horner)

Braveheart (James Horner)
Nixon (John Williams)

I! Postino (Louis Bacalov)

Sense and Sensibility (Patrick Doyle)

Original Score (Komödie oder Musical)
The American President (Marc Shaiman)

Pocahontas (Alan Menken)
Sabrina (John Williams)

Toy Story (Randy Newman)

Unstrung Heroes (Thomas Newman)   

 
Film
Apollo 13

Babe
Braveheart

Il Postino

Sense & Sensibility

Darstellerin

Susan Sarandon (Dead Man Walking)
Elisabeth Sue (Leaving Las Vegas)
Sharon Stone (Casino)

Meryl Streep (Bridges of Madison County)

Emma Thompson (Sense & Sensibility)

Original Drehbuch

Braveheart

Mighty Aphrodite
Nixon
Toy Story
The Usual Suspect

Ausstattung

Apollo 13

Babe

A Little Princess

Restoration

RichardIll

Ion
Apollo 13

Batman Forever

Braveheart

Crimson Tide

Waterworld

Make Up
Braveheart

My Family
Roommates

Regie

Mike Figgis (Leaving Las Vegas)
Mel Gibson (Braveheart)

Chris Noonan (Babe)

Tim Robbins (Dead Man Walking)

Michael Radford (Il Postino)

Nebendarsteller
Brad Pitt (12 Monkeys)
Tim Roth (Rob Roy)
Kevin Spacey (The Usual Suspect)
Ed Harris (Apollo 13)
James Cromwell (Babe)

Adaptiertes Drehbuch

Apollo 13

Babe
Leaving Las Vegas
II Postino
Sense & Sensibility

Kamera

Batman Forever

Braveheart
A Little Princess

Sense & Sensibility
Shanghai Tniad

Toneffekte

Batman Forever
Braveheart
Crimson Tide

Visual Effects

Apollo 13

Babe

Darsteller
Nicolas Cage (Leaving Las Vegas)

Sean Penn (Dead Man Walking)
Anthony Hopkins (Nixon)

Richard Dreyfuss (Mr.Holland’s Opus)

Massimo Troisi(Il Postino)

Nebendarstellerin
Joan Allen (Nixon)
Mira Sorvino (Mighty Aphrodite)
Kate Winslet (Sense & Sensibility)
Kathleen Quinlan (Apollo 13)

Mare Winningham (Georgia)

Fremdsprachiger Film
All Things Fair (Schweden)

Antonia’s Life (Niederlande)
Dust of Life (Algerien)

© Quatrilho (Barsilien)
The Star Maker(Italien)

Kostüme

Braveheart

Restoration

RichardIll

Shanghai Triad
12 Monkeys

Schnitt

Apollo 13
Babe

Braveheart
Crimson Tide

Seven

Original Song
„Colors of the Wind“ (Pocahontas)
„Dead Man Waliking“
„Have You Ever Really Loved a Woman“ (Don
Juan de Marco)

„Moonlight“ (Sabrina)
„You've Got a Friend“ (Toy Story)   



 
 
 




