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  In eigener Sache
Liebe LeserInnen,

Mit unseren CD-Rezensionen wollen wir dem Filmmusiksammler einen möglichst
breiten Überblick aktueller Filmscores vermitteln. Auch aus diesem Grund

versuchen wir die CDs immer im Kontext zu werten. Action als Action, Thriller als

Thriller, Komödie als Komödie, Sampler als Sampler, usw. Natürlich sind

Rezensionen in einem gewissen Sinne aber auch immer subkjektiv, unterliegen

hin und wieder dem Geschmack des Autoren. Und esist ja nichts falsches daran

seine eigene Meinung kundzutun.
Wir kriegen oft zu hören, dass man Filmmusik-CDs nicht rezensieren und/oder

bewerten sollte, bevor man den Film gesehen hat. Filmmusik sollte immer als

Filmmusik und nur dort, wo sie ihre Funktion erfüllt, betrachtet werden. Falsch!

Wer so etwas behauptet hat, und da steh’ ich dazu, keine Ahnung. Filmmusik hat
ein eigenes Leben. Filmmusik kann und sollte ohne weiteres als eigenständiges

Werk behandelt werden. Ich kaufe die CD der Musik und nicht des Filmes wegen,

also bewerte ich auch die Musik, ihren Inhalt, die Orchestration, Themenvieifalt je

nach dem. Esist die Musik, die in unseren Regalen steht und nicht der Film.

Ausserdem: Würden wir tatsächlich darauf warten bis der zur CD gehörende Film
in unseren Kinos läuft, tja, dann viel Spass: 1. Unsere Rezensionen wären ganz
schön veraltet, 2. gibt es Filme, die nie in unseren Kinos laufen und 3. ...muss ich
mir wirklich Rambo Ill oder King Solomon’s Mines ansehen um die Musik zu
mögen oder besserbeurteilen zu können?

Wir möchten informieren und versuchen irgendwie rüberzubringen „wie“ oder
„nach was“ die Musik klingt. Und auch unsere Meinung darüberlassen wir geme

öfters einfliessen. So sind denn auch unsere Bewertungskreuzchen (+ + +),

unterhalb der jeweiligen Rezenison, zu verstehen, die auch als Piuszeichen

gedacht sind: Den Hut ziehen wir vor allen Komponisten.

Undbitte, bitte: Nehmt nicht alles todernst. Wir haben Spass beim Schreiben und

beim Zusammenstellen des FM Journals. UndIhr sollt beim Lesen Spass haben.

Was wir tunlichst vermeiden wollen sind abgrundtiefe wissenschaftliche

Auseinandersetzungen und Erkenntnisse über den Sinn oder Unsinn eines
gewissen Instrumentes in einem bestimmten Track.
Zum Schluss möchte ich allen Abonnentenfür ihre prompte Einzahlung danken
und hoffe, dass wir uns an einem nächsten Meeting wieder einmal sehen - das

letzte im Juni brachte gerade mal 10 Leute zusammen- darunter deren fünf, die

sowieso immer dabeisind...! Wer organisiert das nächste Treffen? Irgendwelche
Freiwillige...
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Patrick Doyle Ein interview |

[ETaETEZ LIELLE BEFed

Ein Interview mit Patrick Doyle
von Patrick Ruf

 

Patrick Doyle entstammt einer Familie voller Sänger mit einem sehr starken irischen Background - obwohl er

Schotte ist. Die Iren waren nämlich vor langer Zeit nach Schottland gezogen, weshalb die beiden Völker eine sehr
enge Beziehung zueinander haben.
Mit etwa 13 begann Pat, wie er in England liebevoll genannt wird, Klavier zu spielen und trat 1974 in die Royal
Scottish Academy of Music and Drama ein. Während den nächsten drei Jahren waren Gesang und Klavier seine
Hauptfächer, doch er besuchte auch die Kurse für Harmonie, Kontrapunkt und - wie er es selber bezeichnet- ‚all

die anderen Dinge“. Um den Geldbeutel aufzubessern, musizierte Patrick Doyle nebenbei und unterrichtete auch
Foto: RegulaMorgenegg an einer Highschool in Glasgow.

Zum Showbusiness kam er durch einen Freund, der ihn

fragte, ob er ihm helfe eine Revue für das Edinburgh
Festival zusammenzustellen; was er tat. Danach arbeitete
Pat als Schauspieler und schrieb auch Musik. Hauptsächlich
fürs Theater, gelegentlich auch fürs Radio und fürs
Fernsehen. 1987 lernte er Kenneth Branagh kennen und

stieg als musikalischer Direktor und Schauspieler in dessen
Renaissance Theatre Companyein. Pat Doyle begleitete die

Truppe auf der zweijährigen Grossbritannien Tournee, auf

der Hamlet, As You LikeIt und Much Ado About Nothing

aufgeführt wurden. Danach schrieb er die Musik für

Branagh’s Film Henry V und seither ist Patrick Doyle nur
noch als Komponist tätig. Und das mit grossem Erfolg.

Das folgende Interview fand anlässlich zweier Treffen statt.

Das erste unter etwas turbulenten Umständen im Juli 1995

in London, an welchem ich meinem Namensvetter auch die

Nomination des Score of the Year 1994 für seinen
Frankenstein-Score übergab. Die zweite Begegnung fand
dann am diesjährigen CINEMUSIC Festival in Gstaad statt,

und konzentrierte sich hauptsächlich auf sein neues Werk

Sense and Sensibility.
Ich benutze die Gelegenheit, um an dieser Stelle den

Organisatoren von CINEMUSIC, insbesondere Herrn Peter

Reichenbach und die Herren der Fima Contexta, mein

herzlichsten Dank auszusprechen, dass sie dieses zweite Interview arrangierten. Ein merci beaucoup geht auch

an Frau Emanuelle Zinggeler von 20" Century Fox, die ebenfalls dafür besorgt war, dass der Termin zustande

kam. Mein grösster Dank aber gilt zweifellos dem sympathischen und humorvollen Patrick Doyle, der all meine

Fragen geduldig beantwortete.

Doylesteilweise starker schottischer Akzent und die extrem laute Geräuschkulisse im Hintergrund bereiteten mir
beim Niederschreiben des Gespräches manches Kopfzerbrechen. (Nie wieder werde ich ein Interview in einem

Restaurant abhalten...).

 
?Wie würdest Du Dich beschreiben? Grossmutter zu singen pflegte. Ein sehr schönes Lied.

Zudem wurde ich vom Prince of Wales beauftragt, ein Stück

PD: Also, ich weiss nicht. Als Komponist. Als kleiner für den 90. Geburtstag seiner Grossmutter zu komponieren.

Komponist. Das ist alles. Ich geniesse es Filmmusik zu
schreiben und erfreue mich an dem, wasich tue. Ich würde ?Hast Du es bereits geschrieben?

mich als jemanden beschreiben, der versucht so viel Spass

wie möglich zu haben mit dem wasertut. PD: Ja, ich hab’s bereits vor vier Jahren beendet. Doch ich
i sehe meine Hauptaufgabe im Schreiben von Filmmusik. Ich

?Komponierst Du auch Konzertwerke oder beschränkst Du wurde zwar angefragt, klassische Werke zu komponieren,

Dich auf Filmmusik? doch im Allgemeinen bedeutet das ein riesiges Engagement
über längere Zeit. Und finanziell zahlt es sich nicht so aus,

PD: Ich arrangierte eine Gesang/Piano-Version eines wie ich es gerne hätte. Selbstverständlich ist nicht alles vom
schottischen Liedes für meine ehemaligen Klavierlehrerin, Geld abhängig, doch es ist nicht dieselbe finanzielle

um ihr einen Gefallen zu erweisen. Ich schrieb auch ein Belohnung und der Aufwand ein grosses symphonisches

Arrangement eines anderen schottischen Liedes, das meine Stück zu schreiben ist sehr gross.

 



Patrick Doyle

?Erzähl mir mehr über das Konzert des Royal Scottish

National Orchestra, welches Du am Telefon erwähnt hast.

PD: Das Royal Scottish National Orchestra gab letzte

Woche ein Konzert mit ausschliesslich meiner Filmmusik.

Ich wurde eingeladen und anstatt nur zu spielen, erklärte ich
den Konzertbesuchern woher die Cues stammen. Ich

erzählte ihnen von den Dreharbeiten oder was am Set

geschah - denn sehr oft besuche ich die Dreharbeiten - um

den Anlass persönlicher zu machen. Somit mussten die

Leute nicht nur der Musik zuhören.

?Aber Du selber hast nicht gespielt oder dirigiert sondern

hast Dich auf das Erzählen beschränkt, richtig?

PD: Ja, das Konzert wurde von Robert Ziegler, einem

Dirigenten den ich schonfrüher eingesetzt habe,dirigiert. Er

dirigierte und ich sass auf der Bühne. Es war wirklich ein

erfolgreicher Abend und danachfeierte ich noch ein wenig

mit Freunden. Ich hatte ein Restaurant eines alten Freundes

reserviert, den ich seit meiner College-Zeit kenne. Er gab
mir damals meinen ersten Job: Ich spielte in einem

erstklassigen 5-Stern Restaurant in Glasgow. Damals war
ich noch an der Academy.

?Du warst bisher sehr erfolgreich und meistens erschien

sogar ein Album Deiner Filmmusik. Hattest Du einfach Glück

oder hast Du die richtigen Filme ausgewählt?

PD: Glücklicherweise interessierten sich die Plattenfirmen

für meine Musik. Ich hatte einfach sehr viel Glück, dass von

jedem Film, den ich vertont habe, eine CD erschienenist.

Ich habe eine ganz tolle Beziehung zu Robert Townson von

Varese Sarabande. Er war immer gut zu mir und stellte
sicher, dass meine Scores auf CD erschienen.

?Erhöht die Veröffentlichung Deiner Scores und damit
verbunden die Erwartungen der Käufer nicht enorm den
Druck auf Dich?

PD: Egal ob ich Musik für eine kleine Theatershow, ein

Gesangsarrangement von irgendwas für einen Freund oder
einen Film vertone: Ich engagiere mich immer gleich. Ich

fühle mich enorm verantwortlich, egal welchen Job ich

ausübe. Mein erstes Ziel ist es, mich selber, den Regisseur

und den Produzenten zu befriedigen. Und dann,falls ich

einen guten Job gemacht habe, befriedigt das hoffentlich

auch die CD-Käufer. Ich arbeite also so hart ich kann. Das
ist alles was ich tun kann. Ich glaube es gibt keinen Druck

auf dieser Welt, der dem Vertonen von Henry V, meinem

ersten Film, gleichkommt. Ich habe das überlebt, also

überiebeich alles.

?Ich würde gerne über einige Deiner Scores reden. Der

erste ist Exit to Eden. Dieser Score klingt für mich sehr
untypisch für Dich, Hast Du Dich für diesen Musikstil

entschieden, oder hat es sich automatisch aus dem Film

ergeben?

PD: Es war eine Komödie und es wartoll eine Komödie zu

vertonen. Zudem ist der Regisseur Garry Marshall so

bekannt, so berühmt. Ich war sehr erpicht mit ihm zu

arbeiten und er war sehr lustig. Es war etwas völlig Anderes.

?A Little Princess hat einen recht starken indischen

Einfluss.

PD: Der Film enthält zahlreiche Sequenzen aus Ramayana.

Dies ist eine legendäre Geschichte, die grossen Einfluss auf
die indische Kultur hat. Die von Liesel Matthews gespielte

Person erzählt Geschichten aus Indien. Darum enthält der

„Ich habe Henry V überlebt, also überlebeich alles“

Score indische Musik, aber immer als Mischung. Westlich

und indisch.

A Little Princess war eine grosse Änderung für mich und
weisst Du übrigens schon, dass sie diesen Film wieder in

die Kinos bringen? Sie lancierten ihn in den USA, doch er

schnitt an der Kasse sehr schlecht ab. Das ist recht

ungewohnt und geschah erst einmal. Ich kann mich aber
nicht mehr an den Film erinnern. A Little Princess kommt

also nochmals in die Kinos mit einer neuen Kampagne,
neuer Werbung, alles neu, denn der Film ist wunderbar. Sie

waren recht enttäuscht von den Publikumsreaktionen, denn

er bekam wundervolle Kritiken. Die besten Kritiken, die ich

jemals gelesen hatte. Ich glaube, sie haben den Film

während einer schlechten Zeit ins Kino gebracht. Die Kinder

waren alle in der Schule und sehr wahrscheinlich war es

keine ideale Zeit, um sich den Film anzusehen. Wie auch

immer, ich hoffe er wird dieses Mal mehr Erfolg haben.

?Du hast in A Little Princess auch Texte für Lieder

geschrieben. War dies das erste Mal für Dich?

PD: Für einen Film ja. Doch ich habeviele Texte für Theater

und Fernsehen geschrieben.

?Mir ist aufgefallen, dass Deine Scores sehr oft einen

Walzer enthalten. Ist das ein Musikstil, der Dir besonders

liegt?

PD: Ich mag %
Rhythmen sehr.

Ebenso Tanz und

Ballett. Falls ein

Film gut inszeniert

ist, ist er wie ein

Ballett. Ich

empfinde es auch

als sehr

interessanten

Rhythmus, der ja

nicht unbedingt

immer im % Takt

sein muss. Für A

Little Princess

wurde ich speziell

gefragt, einen

Walzer zu schreiben, weil der Vater und die Tochter auf dem

Boottanzen.

Das Liebesthema in Frankenstein zum Beispiel sollte
eigentlich gar kein Walzer sein (singt die Melodie). Doch weil

sich die Kamera so schön bewegte, wirkt es wie ein Walzer.

Victor tanzt mit Elisabeth einen Walzer und deshalb war es

offensichtlich für das Liebesthema einen Walzer zu

verwenden. Diese Art von mitreissendem Thema macht

einen sehr starken emotionalen Eindruck. Ich denke esist

ein sehr sexy kleines Thema.

?Du erzählst gerade von Frankenstein für den Du erneut

mit Ken Branagh zusammengearbeitet hast. Wie ist Deine

Beziehung zu ihm? Wie arbeitet ihr zusammen?

PD: Gewöhnlich isoliere ich drei oder vier sehr starke Ideen.

Doch sobald wir eine spezifische Idee haben, gibt mir das
den Barometer für den Rest des Filmes. Ich bin Kenneth

voraus, denn ich weiss meistens - nicht immer, er

überrascht mich und alle andern immer noch - jedenfalls

sehr oft was er erwartet.

?Ihr kennt Euch also so gut, dass Ihr nicht mehr viel

Kommunikation benötigt?

 

|



| Patrick Doyle

PD: Nein, wir kommunizieren sehr viel. Doch sobald ich den

Rahmen, den er will, abgesteckt habe, kann ich einfach

weitermachen und den Rest des Scores schreiben. Es gibt

viel weniger Kommunikation als mit anderen Regisseuren,

da wir schon so viel miteinander gemacht haben. Ich weiss

was er liebt und was nicht. Somit kann ich schon im

vornherein viele Ideen eliminieren, da ich weiss, dass sie

ihm nicht gefallen würden.

?Du hast auch zweimal mit Regis Wagner

zusammengearbeitet. Ist diese Zusammenarbeit anders?

Gibt auch er Dir Ideen, welche Du als Ausgangslage

verwendest?

Ein Interview

Schotte aus der Sicht von Hollywood eigentlich der ideale

Komponistfür diese zwei Filme sein.

PD: Dies scheint eine logische Schlussfolgerung zu sein,

doch die Regisseure, welche diese Filme inszenierten,
haben Beziehungen mit anderen Komponisten. Man kann
annehmen, obwohl ich nicht weiss, ob das zutrifft, dass sie

mit Personen zusammenarbeiten möchten, mit denen sie

bereits früher gearbeitet haben. Zudem war ich gerade
beschäftigt, als man Rob Roy fertigstellte. Doch warum

sollte es unlogisch sein, für die Vertonung von Fatal

Attraction Maurice Jarre zu verpflichten? Beziehungen sind

Beziehungen und Leute sind Leute auf der ganzen Welt. Ich

hätte aber sicherlich eine leicht andere 

PD: Oh ja. Ich hatte ein paar wirklich
emotionale, sehr traurige Cues für

eine Szene geschrieben. Er aber

wollte etwas optimistischeres.

Optimistisch mit einer leichten

Traurigkeit und Melancholie. Also

besprachen wir es im Detail. Er ist

wirklich grossartig, genau wie Kenny.

Er kam oft rüber und ich spielte ihm
den ganzen Score vor. Genau wie

ich es für Kenneth bei Frankenstein

tat. Ich spielte ihm jeden einzelnen

Cuedes Filmes vor.

?Welche Art von Regisseuren

bevorzugst Du eigentlich? Jene, die

mit Dir viel kommunizieren oder
diejenigen, die sagen: Der Film
gehört jetzt Dir. Du weisst was Du zu
tun hast.

PD: Es ist der Job eines

Komponisten flexibel zu sein. Jeder

Regisseur verlangt nach einer
anderen Arbeitsweise. Wenn ein

Regisseur also sagt: „Mach was Du

zu tun hast“, dann bin ich immer sehr

bestrebt, ihm mein Material zu

zeigen und es mit ihm zu bereden.

Ich fühle mich dann viel wohler, als

wenn ich ohne Besprechung im

Studio aufkreuze und dann

Überraschungen erlebe. Ich

bevorzuge es, soviel Kommunikation

wie möglich mit dem Regisseur zu

haben. Doch ich bin flexibel. Ich

mussja.

?Gehört es zur Kommunikation, dass

Du an den Drehort gehst?

 PD: Ja, wenn ich Zeit habe, mache

ich es gerne.   

Sichtweise eingebracht.

?Es war nur so ein Gedanke, weil

Hollywood meistensin Cliches denkt.

PD: Dieses Mal haben sie es nicht

gemacht.

?Apropos Cliches: Man behauptet,
dass jeder Schotte sehr viel Whiskey
trinkt und einen Schottenrock besitzt.

Trifft das auch auf Dich zu?

PD: Ich hasse Whiskey, kann ihn nicht

ausstehen. Der einzige Alkohol, den ich

trinke ist Rotwein. Ich mag Chianti.

Alkohol spricht mich aber nicht sehr an.

Manchmaltrinke ich ein Glas, aber ich

brauche nicht jeden Abend eines. Und
ja, ich habe einen Schottenrock.

?Ich habe gehört, dass jede Familie

ihre eigene Farbe besitzt. Stimmt das?

PD: Das ist richtig. Meine Vorfahren
waren Iren, ich aber bin Schotte.

Darum existiert kein schottischer Doyle-

Rock. Die Familie meiner Frau aber

stammt von der Stuart-Familie ab. Also

habe ich einen Stuart-Rock.

?Zurück zur Filmmusik: Der Score zu

Sense and Sensibility wurde für den

Oscar und den Golden Globe

nominiert. Gratuliere.

PD: Danke.

?Wasist das für ein Gefühl, nominiert

zu werden? Sozusagen vom
Establishment in Hollywood akzeptiert

zu sein? PD: Es ist sehr angenehm. Ein echtes 

?Helfen Dir diese Besuche in

Deinem kreativen Prozess?

PD: Ich denke es hilft enorm. Esist nichts fassbares. Doch

wenn du den Drehort verlässt, bleibt eine Atmosphäre

zurück. Zudem siehst du die Arbeit der Schauspieler mit

anderen Augen. Du siehst sie im echten Leben spielen. Und
das macht einen Unterschied, denke ich, um zur

Charakterisierung zu gelangen.

?Hollywood hat zwei Filme über Schottische Nationalhelden

(Rob Roy, Braveheart) gedreht. Wurdest Du angefragt,

diese Filme zu vertonen? Schliesslich müsstest Du als

Kompliment. Es ist immer sehr angenehm, wenn dein Film
erscheint. Es ist eine Bestätigung, dass du auf dem richtigen

Wegbist. Oh, es ist eine grosse Ehre. Absolut.

?Bist Du persönlich mit dem musikalischen Resultat in

Sense and Sensibility zufrieden?

PD: Oh ja. Sehr zufrieden. Nichts ist perfekt. Du gibst dein
Bestes, das ist alles was du tun kannst. Ja, ich bin

zufrieden.

?Als wir uns dasletzte Mal traffen, hast Du mir gesagt, dass

Du einen kammermusikartigen Score für diesen Film planst.

 



Patrick Doyle

Wie man jetzt hören kann, hast Du Deine Absichten nicht

geändert.

PD: Das ist absolut richtig. Es ist ein kleiner Score. Auch die

Grösse des Orchesters ist sehr klein. Man errät das bereits

vom Drehbuch.

?Wie bist Du also den Film angegangen?

PD: Ich finde es nicht untypisch. In den meisten Filmen

stösst du sehr spät dazu. Doch hier habe ich den Film viel

früher kennengelernt, weil ich zwei Songs und ein
Pianostück schreiben musste, welche im Film vorkommen.

Darum wurde ich viel früher in den kreativen Prozess

involviert.

?Die zwei Songs basieren auf bereits existierenden

Gedichten. Ist es für Dich nicht schwieriger eine Melodie zu

bereits bestehenden Wörtern zu schreiben als umgekehrt?

Foto: U. Uebelhart, Saanen

   
PD: Der Text war eine Inspiration, denn er besitzt einen

Rhythmus, der dich in eine bestimmte Richtung lenkt, was
die rhythmische Struktur angeht.

?Du bevorzugst also Musik zu bestehenden Texten zu
schreiben?

PD: Es sind zwei verschiedene Disziplinen. Manchmal habe

ich die Musik zuerst geschrieben und andere Leute haben

dazu getextet oder vice versa. Ich schreibe gerne Lieder. Ich
liebe es, für die Stimme zu schreiben. Ich stelle fest, dass

ich das immer öfters mache. Doch die Schwierigkeit war,

dass diese Gedichte so schön waren. Es war schwierig eine
ebenbürdige Musik zu komponieren.

?Rührt Deine

Gesangsunterricht?

Liebe für Songs von Deinem

PD: Ich wuchs in einem Haushalt voller Sänger auf. Zu

Hause hörten wir ständig die grossen Sänger und
wunderbare Lieder. Moderne Lieder. Meine Mutter hörte Ella

„Ich habe Henry V überlebt, also überlebe ich alles“

Fitzgerald, Nat King Cole oder Lina Horn. Mein Vater hörte

sich diese Künstler ebenfalls an und zudem auch die
grossen Oper-Sänger/innen.

?Der Score von Sense And Sensibility offenbart - genau
wie Exit to Eden - eine neue Facette, die nicht dem
kategorisierten Doyle-Stil entspricht. Wie viele neue, andere
Facetten können wir von Dir noch erwarten?

PD: Keine Ahnung. Ich hoffe einfach, dass man mir auch in

Zukunft die Möglichkeit gibt, so unterschiedliche Filme wie

möglich zu machen. Der letzte Film den ich vertont habe,

hat zwei bis drei sehr stark jazzorientierte Cues. Dies ist
wieder etwas ganz anderes. Der Film heisst Mrs.

Winterbourne und es handelt sich dabei um eine Komödie
des Regisseurs Richard Benjamin. Der grösste Teil des
Scores ist romantisch doch es gibt auch gewisse Elemente

darin, die versuchen diesen dunklen Charakter - der Freund

der Hauptdarstellerin - zu porträtieren. Ich wollte mit dem

Jazz diesem Charakter ein Gossengefühl vermitteln.

?Besteht also die Möglichkeit, dass man zum Beispiel

einmal einen Big Band Score von Dir erwarten kann?

PD: Wer weiss. Das ist möglich. Ich kenne diverse Jazz-

Stile, bin aber nicht ein geborener Jazzmusiker. In meinem

letzten Score gibt es zwar Jazzelemente, doch ob dies ein

Grundist, ein Big Band Score zu komponieren weiss ich

nicht.

?Wird der Mrs. Winterbourne Score veröffentlicht?

PD: Hoffentlich wird es ein Album geben. Ich weiss aber

nicht welche Plattenfirma es veröffentlichen wird. Wir

besprechen daszurzeit gerade.

?Schauen wir noch ein bisschen weiter in die Zukunft. Als

wir letztes Mal über bevorstehende Projekte sprachen,
erwähntest Du einen französischen und einen

amerikanischen Film. Was ist daraus geworden?

PD: Ich vertone einen Thriller der Curone heisst. John

Derby ist Autor des Drehbuches wie auch Regisseur des

Films. Es ist eine sehr gute, grossartige Geschichte. Ich
glaube Jessica Lange spielt die Hauptrolle. Ich wollte den

Film unbedingt machen, dennich liebe dieses Genre. Das

wird gegen Ende des Jahr sein. Gott weiss wie der Score

tönen wird. Ich habe erst gerade das Drehbuch gelesen und

bin noch nicht mit John zusammengesessen, um zu sehen

was er will. Danach vertone ich eine moderne Adaptation

von Great Expectations, inszeniert von Alfonso Cuaron der

A Little Princess machte. Zudem Hamlet für Kenneth

Branagh. Und dann hoffentlich ein französischer Film für
Regis Wagner. Ich weiss nicht einmal wie er heisst. Regis

hat lediglich gesagt, dass er gerne mit mir über einen neuen

Film reden möchte. Voraussichtlich werde ich bis Ende 1997

beschäftigt sein.

?Das klingt sehr vielversprechend.

PD: Ohja, ich bin sehr zufrieden.

?Das glaube ich geme. Hoffentlich wird von all diesen
Werken jeweils ein Album veröffenlticht. Doch kommen wir
zu Sense and Sensibility zurück. Wer hat eigentlich Jane
Eaglen ausgesucht, die auf dem Album die Songs singt?

PD: Man hat mir verschiedene Sopranos geschickt, damit

ich sie mir anhören kann und alle waren wundervoll. Jane

Eaglen hat kürzlich bei Sony unterschrieben. Sie ist eine

Engländerin und ich dachte, sie ist eine erstaunliche
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Sängerin. Mal sehen ob sie einverstanden ist die Songs zu
singen,falls sie die Lieder mag. Es war ja nicht nur meine
Wahl. Schliesslich musste auch sie einverstanden sein,

diese Lieder zu singen. Jane Eaglen hat ihren Job
wundervoll vollbracht. Unglaublich toll! Ich war entzückt,
dass sie einwilligte die Songs zu singen. Es war eine Ehre
und ich meine das auch. Sie ist eine der Stimmen dieses
Jahrhunderts. Und ich bin erfreut und entzückt sie zu haben.

?Den CD-Booklets habe ich entnommen, dass Du bei den

Aufnahmen fast nie dirigierst. Dies ist auch bei Sense and
Sensibility der Fall. Warum? Dirigierst Du nicht gerne?

PD: Dasist richtig. Ich verbringe meine Zeit lieber in der

Zelle (Boot), wie der Kontrollraum auch genannt wird. Von

dort behalte ich die Dinge im Auge. Gelegentlich dirigiere ich

auch. Beim letzten Score hatte sich der Dirigent verspätet
und sodirigierte ich die ersten Cues. Es hat Spass gemacht.

Ich finde aber kein allzu grosses Vergnügen dabei. Einige

Komponistenlieben es wirklich dort oben zu stehen. In The

Little Princess dirigierte ich den ganzen Gesang, der im

Score oft vorkommt. Doch weißt du, ich bevorzuge es in der

Zelle zu sitzen. Wenn ich aber dirigieren muss, dann tu ich
es auch. Der Sound ist drinnen total anders. Du rennst
immer rein und raus und machst Korrekturen; Wiederholt

das nochmals, hier war es zu laut oderdort zu leise.

?Hattest Du auch nie Lust in einem der Scores selber

Klavier zu spielen?

PD: Nein. Es bedeutet auch hier einfach eine zusätzliche

Belastung für mich. Wenn es zahlreiche wirklich talentierte

Klavierspieler dort draussen gibt, dann sollte man ihnen

einen Job geben. Wieso sollte ich es also machen?
Gelegentlich, sehr sehr selten, spiele ich ein Stück, denn ich

bin ein ziemlich guter Pianist. Ich habe während mehreren

Jahren Klavier studiert. Trotzdem überlasse ich es ihnen.

Die wissen, was sie tun. Der Pianist für Mrs. Winterbourne

ist erstaunlich. Ein grossartiger Spieler. Ich musste ihm nie

sagen was ich stilistisch wollte. Er wusste exakt was ich
wollte. Wieso also sollte ich mich damit quälen, wenn er es

machenkann. Er wird ja dafür bezahlt. (lachf)

?Ein neueres Betätigungsfeld für Komponisten sind die

Computer Games, die ja ebenfalls Musik benötigen.
Würdest Du für so was komponieren?

PD: Ich weiss nicht. Ich nehme an ich würde es tun, wenn

ich es interessantfinde.

?Und wie steht es mit Musik für Vergnügungsparks?

PD: Ich bin sicher, dass ich es tun würde, wenn man mich

fragen würde und es etwas ist, wovon ich überzeugt bin,

dass ich es handhaben kann. Man ist für alles zu haben,

wenn’s Spass macht, stimulierend ist, du Zeit hast und man

dich will. Ja, ich bin für alles offen. Ich kann alles

ausprobieren, wenn ich überzeugt bin, dass ich es machen

kann. Es muss Spass machen. Wenn es keinen Spass
macht, vergiss es.

?Lass uns nun über Deine Teilnahme hier am CINEMUSIC

Festival in Gstaad reden. Wie kam es eigentlich dazu?

PD: Der Verleiher von Sense and Sensibility bat mich
rüberzukommen, um die Lancierung des Filmes in der

Schweiz zu unterstützen. Hier zu sein, um am Festival
teilzunehmenundein wenig über den Film zu plaudern. Und
glaub mir, es war ein wahnsinnig harter Job (lacht). Es war

wunderbar.

Ein Interview

?Dir gefällt das Festival also?

PD: Ich denke CINEMUSIC ist grossartig. Es ist
phänomenal, dass Leute auf unser Gewerbe aufmerksam

gemacht werden. Es sollte ein Kostüm-Festival, ein Make
Up-Festival, eigentlich ein Festival für jeden Aspekt des

Films geben, denn es ist ein wunderbarer Weg, Leute

zusammenzukriegen, um den Prozess zu erleben, zu

verstehen, zu diskutieren und Leute von aussen

einzubringen, die keine Ahnung haben wie es funktioniert.
Es ist ganz toll diese Interaktionen all der Gespräche zu

haben. Ein grossartiger Anlass, um andere Leute aus der

Industrie kennenzulernen. Für Verleiher beispielsweise, um

Leute zu treffen, die den Job ausführen. Ich glaube,

CINEMUSIC ist wirklich erfolgreich. Ich denke, es ist eine

grosse Ehre, gefragt zu werdenhier teilzunehmen. Dasist

nicht selbstverständlich.

?Peter Reichenbach sagte gestern im Podiumsgespräch: Er

hoffe, dass Komponisten darum kämpfen werden, um am

Festival teilnehmen zu können. Wirst Du kämpfen, um

nächstes Jahr kommen zu können?

PD: Ich werde allen erzählen, dass es schrecklich ist. Geht

nicht hin. Schrecklich! Es ist langweilig (lacht). Kommt nicht!
Das Hotel ist scheusslich! Kommt nicht! Du musst ständig
sitzen, Kaffee trinken und Schokoladen-Cake essen (lacht).

Es machte wahnsinnig Spass. Es war fantastisch. Doch ihr

werdet nächstes Jahr nicht gehen, denn sie werden MICH

fragen und nicht euch. (/achi)

?Wie wählst Du eigentlich die Filme aus, die Du vertonst.

Gibt es da bestimmte Kriterien, die sie erfüllen müssen?

PD: Bisher hatte

ich sehr viel

Glück. Leute

haben mich mit

wundervollen )

Projekten direkt

angerufen. Ich

hoffe, dass es so

weitergeht.

ORIGINAL MOTIDN PIETURE SCORE

?Lass uns noch
über einige

Filmmusik-

Themen reden.

Wie stehst Du
beispielsweise zur ®

Verwendung von Temp Tracks?

PD: Früher versetzten sie mich in Angst und Schrecken.

Doch nunfinde ich, dass sie recht nützlich sein können. Sie

könnendir eine Idee geben, wie der Regisseur fühlt. Doch

gewöhnlich vergesse ich sie wieder sehr schnell.

?Hat ein Regisseur auch schon von Dir verlangt, dass Du
etwas ähnliches wie den Temp Track schreibst?

PD: Das ist noch nie geschehen. Einer sagte mir einmal:

„Das Gefühl des Temp Tracksist richtig, mach’s aber auf
Deine Weise.“ Temp Tracks geben dir hauptsächlich eine

Idee des Tempos oder der Stimmung der Szene. Für

Carlito’s Way hatte ich ein Stück geschrieben, von dem ich
dachte, dass es sehr treibend sein müsste. Als ich es dann
im Studio einspielte, sagte Brian DePalma: „Dieser Cueist
zu schnell. Erinnerst Du Dich an das Tempo des Temp

Tracks?“ Ich wusste genau was erwollte.

 
 



Patrick Doyle

?Und was ist Deine Meinung zur Verwendung von

Orchestratoren? Ich habe gesehen, dass du manchmal

welche benutzt.

PD: Sicher, doch es hängt davon ab, wie detailliert du mit
dem Orchestrator diskutierst. Ich würde ihm zum Beispiel

nie lediglich eine Klavier-Linie aushändigen. Ich gebe
meinem Orchestrator sehr, sehr detailierte Sketches. Zudem

haben wir noch ausführliche Gespräche. Wir müssen
mindestens während einer Woche zwei oder drei Stunden

zusammensitzen und dann besprechen wir alles im Detail:

Streicher hier, Horn da, Blechinstrumente dort. Das ist

wichtig. Du kannst dem Orchestrator unmöglich ein Stück

ohne Kommunikation übergeben, denn die Klangfarbe kann

sehr viel der Spannung oder Stimmung der Szene

ausmachen. Sonst kriegst du Probleme mit dem Regisseur.

?Dein Orchestrator hat also eher die Rolle eines Kopierers?

PD: Nicht ganz. In Carlito’s Way schlug Larry (Lawrence

Ashmore, Pat Doyles' Stammorchestrator) verschiedene

technische Änderungen vor. In diesen Aspekten kann er mir

fachmännischen Rat geben, damit ich eine grössere

Wirkung erzielen kann. Fürs Studio funktionierte es ganz

gut, doch für die Konzertsituation wirkten die Vorschläge

stärker. Zudem ist es eine Zeitfrage. Es gibt dir ganz einfach
mehr Zeit. Wenn du alles selber orchestrieren musst,

würdest Du mit dem Job nie fertig werden. In vier bis fünf

Wocheneinen Score von etwa einer Stunde schreiben und
selber orchestrieren, das ist einfach unmöglich.

?Gehst Du eigentlich auch ins Kino, um die von Dir

vertonten Filme anzusehen?

PD: Ja, natürlich. Ich gehe mit der Familie oder Freunden
und manchmal gehe ich an Premieren. Ich gehe gerne und

sehe sie mir nachheran.

?Wenn Du im Kino bist, achtest Du dann auf die Musik?

Geschieht das von selbst oder musst Du Dich zum Zuhören

zwingen?

PD: Wennich mich auf die Musik konzentriere, verpasse ich
die Handlung. Im allgemeinen, wenn die Musik ihre Aufgabe
erfüllt, nimmt mich die Geschichte voll in Anspruch. Doch

während einer Actionszene schiesst es mir manchmal durch
den Kopf: Ohja, die Musik...

?Gibt es einen Film, den Du gerne vertont hättest?

PD: Ich weiss nicht. Ich war sehr glücklich mit den Filmen,

welche ich vertont habe. Etwas wie Wuthering Heights.

Ralph Fiennes spielte übrigends in einem neulichen

Remake, das nicht erfolgreich war, in dem er von Steven

Spielberg entdeckt wurde. Rebecca war ein guter Film.
Solche Streifen. Grosse, mitreissende, romantische Filme.

?Du bist vor Jahren von Schottland nach London gezogen.

PD: Ja, 1980.

?War das eine grosse Umstellung?

PD: Oh ja. Man könnte es mit einem Umzug von der
Schweiz nach Italien vergleichen. Es sind andere Kulturen.
Ganz unterschiedliche Leute. Leute sagen mir: „Oh, du bist

Engländer.“ Nein! Ich bin Schotte. Doch für die ist

„Ich habe Henry V überlebt, also überlebeich alles“

Grossbritannien mit England identisch. Es war ein grosser
kultureller Schock. Eine grosse Umstellung.

?Ich möchte das Gespräch mit einigen Stichworten
beenden. Du sagst mir einfach was Dir als erstes dazu

einfällt. Hollywood?

PD: Sonne.(lacht)

?Erfolg?

PD: Glück, Zufriedenheit.

?Filmmusik?

PD: Unterbewertet.

?Dinge, die Du gerne hast?

PD: Oper, Landschaft, Malen, Bildhauen.

?Machst Du die letzten zwei auch selber?

PD: Sehr schlecht. Ich liebe Holz und Leute, die damit

arbeiten. Wäre ich nicht Komponist, wäre ich Zimmermann

geworden.

?Dinge, die Du hasst?

PD: Spiel- und Quizshows. Leute, die zu schnell fahren. Das

macht mich rasend. Ich hasse viele Dinge.

?Wasinspiriert Dich?

PD: Das können Millionen Dinge sein. Wenn ich in meinem
Studio arbeite mag ich es, wenn ich draussen schöne

Bäume sehenkann.

?Zum Schluss: Schweiz?

PD: Wundervolle Berge, die mich an Schottland erinnern.

Nicht Jodeln. Das ist so ein Cliche. Einfach herrliche

Landschaft.

Patrick Doyle, danke vielmals für Deine Zeit.
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John Barry Ein Interview

BU176AZa ER EZITLTTUERZELTLE

Ein Interview mit John Barry
von Philippe Blumenthal

 

(*zusätzliche Fragen und Antworten stammenausöffentlichen Diskussionsrunden während Cinemusic)

Es gibt nur ganz wenige Namender Filmmusik, die dem gemeinen Film- und Fernsehpublikum ein Begriff sind. John Barry ist

es auf jeden Fall, wird er doch stets mit James Bond und Dances with Wolves in Verbindung gebracht. Zu seinen
Meisterwerken gehören aber auch Filme wie The Lion in Winter, Midnight Cowboy, Zulu oder Mary, Queen of Scots, doch

populär wurde derBrite natürlich mit seinen Scores zu diversen Filmen der 007-Reihe. Das Thema James Bond und John

Barry wurde in derletzten Film Music Journal Ausgabe eingehend besprochen, so dass für dieses Interview doch noch etwas

Zeit für die andere Seite des John Barry blieb, der Patrick Ruf und mich dankenswerterweise im Palacehotel in Gstaad empfing

und die vereinbarten 30 Minuten auf Eigeninitiative gerne überschritt. John Barry, der es sichtlich genoss über seine

Empfindungen und Gedanken rund um Film und Musik zu sprechen, hinterliess bei mir den Eindruck eines gemütlichen,

ruhigen und ernsthaftwirkenden Mannes, dessen unsäglich britscher Humor uns zeitweise zu wahren Lachtiraden hinreissen
liess - so waren einige seiner Geschichten nicht gerade „druckreif‘. Wer es aber genauer wissen möchte, kann ja mal

nachfragen...

? Beginnen wir doch mit einem deiner aktuellen Filme, The

Scarlet Letter, ein Film der anfangs des 19.Jahrhunderts

spielt. Dein Score machte jedoch keine Anleihen an diese

Zeitperiode, er scheint eherzeitlos...

JB: Panik? Nein...nun, Scarlet Letter war eine Art Panik.

Aber unter den Umständen, mit denen wir fertig werden

mussten, haben wir einen bemerkenswerten Job geleistet,

(sinniert einen Moment) aber eigentlich ist das nicht gut

genug. Das zahlende Publikum sollte nicht mit den

John Barry (JB): Jeeeeesus, weisst Du...ich hatte keine

Zeit mich damit „intellektuell“ auseinanderzusetzen. Es gab

einen Anruf, ein Video per Post, Roland Joffe (Regie) kam

nach New York. Die wollten zuerst, dass ich nach Los

Angeles komme, worauf ich entgegnete: „Ihr wollt den Score
in 4 Wochen?? Ich benötige einen Tag für die Reise,

verbringe einen oder zwei Tage mit Euch. Das sind drei

verlorene Tage. Das geht nicht. Ich verbringe eine Nacht mit

Komponieren, gehe in ein Studio um ein Tape des Themas

zu machen undihr kommt nach New York.“

Scarlet Letter war eine rein instinktive Angelegenheit. Wir

trafen uns nie bevor ich ihm das Tape vorspielte, es gab
keine der üblichen Sitzungen: „...ich würde gerne das tun

und ich würde gerne dies tun...dieser Charakter ist

besonders wichtig...“, der Job musste einfach getan werden,

keine Zeit herumzudiskutieren. Es war zwar keine ideale

Situation, doch vereinfachten sich dadurch auch wieder

gewisse Dinge und trotzdem, es ist fast unglaublich, dass
wir einander nicht umbrachten.

Ich erzählte Roland (Joffe) von diesem Stück, welches ich

im Film verwenden wollte. Samuel Barbers Adagio for
Strings, das Arrangementfür Chor. Ein wundervolles Stück.

In der Gerichtsszene wurde es eingesetzt und in einer
anderen Sequenz. (Während der verräterischen Begegnung

am Fluss, PhB).

Peter Buffet ist ein Spezialist indianischer Musik und in

Scarlet Letter gab es zwei Momente, in denen diese Art von

Musik sehr gut funktioniert. Da ich schlichtweg keine Zeit

hatte mich damit zu befassen, telefonierte ich Peter. Er

machte einige wunderbare Dinge.

Von insgesamt 60 Minuten schrieb ich rund 55 und am Ende

warich total fertig. Ich war noch nie so erschöpft wie nach

diesem Film - wir bluteten.

(Anmerkung: Vor John Barrys Engagement waren bereits

Eimer Bemstein und Ennio Morniconne gefeuert worden oder

sind ausgestiegen, was verständlich wäre, denn Scarlet

Letter ist nun wirklich ein ziemlich missratener Film,

gähn...PhB)

? Michael Kamen sagte einmal, dass in der Panik viel

Inspiration stecken würde...

Problemender Filmemacherkonfrontiert werden.

John Schlesinger beispielsweise, er hängte sich dermassen

in Midnight Cowboy um den Film schliesslich um $ 200 000
unter dem Budget abzuschliessen, aber an sowas ist das

Publikum nicht interessiert, man sollte ihnen wann immer
möglich das beste bieten.

 
? Cry the Beoved Country ist ein weiterer in Afrika
spielender Film mit Musik von John Barry...

JB: Kennst Du den Score?

? Ich kenneihn, natürlich...

JB: Hat er Dir gefallen?

? Oh ja, er hat mir gefallen...

 



John Barry

JB: Mir auch(lacht).

? Ist John Barry der Komponist für in Afrika spielende Filme,

eine Art von Hollywood-Schubladisierung?

JB: In diesem Fall nicht, den Cry the Beloved Country ist

nicht Hollywood,es ist eine südafrikanische Produktion.
Vielleicht haben meine anderen „Afrikafilme“ eine gewisse
Kraft oder Seele, irgendwas bestimmtes, das bei denen (den

Cry-Machern) etwas ausgelöst hat.

Ich liebe diesen Film. Der Score ist ja in keinster Weise

afrikanisch und er ist meinem ersten „Afrikascore“ Zulu

überhauptnicht ähnlich. Dann kamen Born Free und Out of

Africa. Cry the Beloved Country aberist der Film, der bei

mir von allen das grösste Interesse geweckt hat. Cry hat

einen starken emotionalen Level.

? Ich glaubte in Cry ein Thema aus Zulu gehört zu haben...

JB: Völlig richtig.

? Gibt es einen speziellen Grund?

JB: Auf jeden Fall. Dieses Thema basiert auf einem über

zweihundert Jahre alten Lied der Zulus. Es hat diese

wundervollen Intervalle (singt das Thema aus Zulu). Nach

den ersten vier Noten des Themas geht das Original etwa

so weiter (singt wieder) und wiederholt sich. Eine Art

Sprechgesang, sehr einprägsam. Es ist so simpel und doch

so ergreifend.

In Zulu variierte ich es auf eine sehr anglo-viktorianische,

heroische Art und Weise (lässt seinen Bass ermeut

erklingen...).
In Cry the Beloved Country, der auch vom Zulustamm

handelt, verwendete ich es völlig anders, auf eine eher

Iyrische Art. Es ist also kein Original John Barry, ich kopiere
also nicht von mir selbst - ich kopiere von den Zulus...und es

funktioniert.

? Across the Sea of Time ist ein IMAX-Film. Erzähl uns

bitte davon, wer weiss wie lange es dauert bis wir ihn sehen

werden...

JB: Across the Sea of Time läuft nur in einem einzigen

Kino. In den USA. Es ist eine wundervolle Geschichte über

einen russischen Jungen, der in die USA einreissen möchte.

Dessen Grossonkel ging vor langer Zeit nach Amerika. Der

Junge hat also all diese Fotografien dabei, die sein

Grossonkel ihm schickte. In der Anfangsszene, in der das

Schaff in den Hafen von New York einläuft springt der Junge
von Bord mit seinen in Plastik eingepackten Fotos und geht

auf Erkundungstour in New York. Man sieht diese alten

schwarz/weiss Fotos aus dem späten 19. Jahrhundert, in 3-

D auf eine Leinwand projeziert, die grösser ist als dieses
Hotel (das Palace in Gstaad, das nun wirklich alles andere

als klein ist). Aus dem exakt gleichen Winkel „fadet“ das Bild

in die heutige Zeit. Farbig und in 3-D. Man kann's kaum

glauben, wenn man essieht.

Der Junge geht also durch NY, auf den Spuren seines

Grossonkels und dabeiist das tragische ja, dass jeder auf
diesen alten Fotos schon längst tot ist. Man sieht diese

wunderbaren Fotografien von Central Park wie er 1880 war.

Man sieht den Bau des allerersten Wolkenkratzers mit all

den Arbeiten, die in schwindelerregender Höhe

herumklettern. Es ist NY wie es einst war. Ich liebe New

York.
Als ich den Film zum ersten Mal sah und man quasiim alten

New York herumspaziert...mein Gott, es ist unbeschreiblich.

Die Technologie ist umwerfend.

Ein Interview

Dieses Kino ist ständig ausverkauft. Die machen mehr Geld
als irgend ein anderes Kino auf der Welt. Neun
Vorstellungen am Tag, $ 9 Eintritt, voll von 9.30 morgens bis
spät abends.

Zuerst wollte ich den Film gar nicht machen. Der Produzent
war so ein ‚dickhead“ (auf eine Übersetzung wird

verzichtet...). Trotzdem sah ich mir den Rohschnitt an mit
einem Testpublikum bestehend aus Kindern. Man bekommt

diese grossen, helmartigen Brillen aufgesetzt und sieht den

Hafen von New York mit diesem Schiff. Die Kids, alle

zusammen, schrien auf. Die konnten einfach nicht glauben

was sie da sahen. Es wirkt alles so natürlich, so echt.

Einfach wundervoll. Ich bin überzeugt das ist die

zukunftsweisende Filmtechnologie. Du bist mitten im Film.

Man fühlt sich nicht wie in einem Kino mit diesen
langweiligen Wänden und der begrenzten Leinwand. Ihr
müsst euch das unbedingt ansehen gehen.

? Nun, wir werden es versuchen. Kommen wir zurück zur

Musik. Auf der CD hörte ich ein Stück, Flight over New York,

das dein Prince of Tides-Thema gewesen wäre? Ist es eine

neue Einspielung ?

JB: Das ist eine neue Aufnahme, die ich in Frankreich

gemacht habe.

Es ist eine komische Geschichte. Du hast recht, das war

mein Thema für Prince of Tides. Als ich dann Moviola

machte, beschloss ich dieses Thema einzuspielen. (Moviola

auf Moviola).
Der Editor von Across the Sea of Time, nicht ich, legte

diesen Track über eine Szene, in der ein Helikopter über

New York fliegt und glaub mir, es war mitreissend. Es war

nicht meine Idee. Als ich diese Szene mit „meinem“ Temp

Track sah, konnte ich nur noch sowas wie „oh Scheisse, es

funktioniert“ sagen.

Als Barbara (Streisand) meinen Score zu Prince of Tides

nicht akzeptierte, sagte ich: „Okay, ich besitze also das

Copyright dafür, du hast es nicht.“ Ich galube das war
damals bei Columbia/Sony Pictures, denen IMAX gehört. Ich

hatte somit das Vergnügen ihnen das Stück

zurückzuverkaufen (grinst über das ganze Gesicht),

neuorchestriert und überarbeitet.

(James Newton Howard schrieb schliesslich den Score zu

Prince of Tides und wurde dafür für einen Oscar nominiert).

? Als wie wichtig würdest du aus deiner Sicht die

Zusammenarbeit zwischen Regisseur und Komponist

beschreiben?

JB: Es ist das wichtigste überhaupt. Funktioniert diese

Beziehung nicht, bin ich raus. Es funktionierte nicht mit

Barbara (Streisand), also ging ich. Mit ihr zu arbeiten war

das unerfreulichste Erlebnis meines Lebens. Wenn es nicht
funktioniert, vergiss es.

Mir ist egal wieviel die mir bezahlen. Die Denkweise in
Hollywood ist: Je mehr sie dir bezahlen, desto kleiner die

Möglichkeit, dass du aussteigen wirst - mit mir nicht.

Als Komponist kann man viel zum Gelingen eines Filmes

beitragen - gemeinsam mit dem Regisseur.
Aber selbst die guten Regisseure sind behutsam und
vorsichtig, wenn es um „ihr Kind“ geht. Leute wie Kevin

Costner, Sydney Pollack, Richard Attenborough - doch die

sagen dir, okay, du hast recht, mach weiter. Die sind

intelligent genug um zu sagen: „Lasst ihn einfach machen.“

In diesem Moment werden wir von schreienden Kindem

unterbrochen, worauf John Barry seine Assistentin fragt, ob

das sein Sohn sei und diese ihn darauf hinwies, dass es Zeit

sei das Gespräch zu beenden...

JB: Hast du noch mehr Fragen?
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John Barry

? Äh ja, ich hab‘ noch ein paar, doch ich werde mir einige
wenige herauspicken...

JB: Na dannlos, aber frag mich besser nicht wer das James

Bond-Themaschrieb...

? Okay, ich werde mich hüten. Um aber beim Thema zu

bleiben, ist nicht Goldfinger dein Lieblings-Bondsong und

wie steht es mit den Bondscores?

JB: Eigentlich ist We Have All the Time in the World (aus

On Her Majesty's Secret Service) mein Lieblingssong. Als

Gesamtheit gefällt mir Goldfinger am besten.

*? John Barry war lange Zeit Synonym für Songs in Filmen.

JB: Es war ein Bestandteil der Bond-Filme, eine Tradition.

Heutzutage jedoch wirken die meisten Songs in einem Film
eher störend als hilfreich oder unterstützend im

dramatischen Aspekt des Filmes. Es ist zu einem rein

geschäftlichen Deal geworden.
Man bot mir Sleepless in Seattle an, ein sehr schönerFilm.

Dann hörte ich, dass sie einen Music Supervisor hatten.
Immer wenn ich so etwas höre, stehen mir die Haare zu

Berge. Sie sagten, dass sie Songs im Film einsetzen

werden und ich bat darum mir eine Liste der Songs zu

faxen. Es waren etwa 20 Songs und ich fragte: „Und wo bin

ich?“
(Marc Shaiman sprang für Barry ein.)

*? Wie steht es mit Temp Tracks?

JB: Sydney Pollack unterlegte den Beginn von Out of Africa

mit afrikanischer Musik, bemerkte aber, dass es nicht

funktionierte. Ich sagte ihm, das liege daran, dass Out of

Africa keine afrikanische Geschichte sei, sondern eine in

Afrika handelnde Story, eine Lebensgeschichte. Pollack

versuchte dann einen Temp Track mit Musik von mir, es gab

ihm eine Richtung.

Ich selbst habe keine Probleme mit Temp Tracks.

*? Und wie sieht es mit Synthesizern aus?

JB: Ich benutzte welche in Midnight Cowboy undin Lion in

Winter im Main Title-Thema mit den Kesselpauken. Jagged
Edge warfast vollständig elektronisch und es hat sehr gut

funktioniert.

Es hängt immer davon ab wie man einen Synthesizer

einsetzt. Sicher ist, dass der Synthesizer nie so erhebend
und emotionell wirken kann wie ein Orchester.

? Wie oder was denkst du eigentlich über Leute wie uns, die

Filmmusikliebhaber und Sammler, die ihr sauerverdientes

Geld ausgeben und viel Zeit mit Filmmusik verbringen?

(...und ich musste sogleich einsehen, dass die Frage

ziemlich blöd war...)

JB: Um ehrlich zu sein, ich denke eigentlich gar nicht

darüber nach. Es ist kein Problem für mich (lacht), ich
bereite mir keine schlaflosen Nächte deswegen. Es ist euer
Problem, (und mit ironischem Unterton) fragt euch also

besserselbst.

? Okay. Dances with Wolves war dein fünfter Oscargewinn.

Welcher der fünf Academy Awards ist der bedeutendste?

JB: Alle sind sie wunderbar, doch Dances war extra-

aussergewöhnlich, denn ein Jahr zuvor war ich ja eigentlich

schontot. Als mir Kevin und Jim (Wilson, Produzent) dieses

 

Ein Interview

Vertrauen entgegenbrachten, das bedeutete mir ungemein
viel.

Vor Dances, als ich noch im Spital war, rufte mich Sam

Goldwyn jr. an: „Wir machen Stella mit Bette Midider.“ Er
war sehr nett und so, schickte mir das Script. Ich sagte zu

und nachdem ich das Spital wieder verlassen konnte

schaute ich mir den Film an und telefonierte sofort meinem
Agenten: „Ich will da raus. Dasist der schlechteste Film den

ich je gesehen habe.Ich weiss was du mir sagen wirst, dass

ich lange krank war und nicht in der Position sei zu
verhandeln - aber ich kann diesen Film nicht machen, ich

kann nicht.“ Er meinte darauf, dass es meine Karriere sei.
Ja, es ist meine Karriere.

Eigentlich dachte ich, sobald ich aus dem Krankenhaus

  
entlassen werde, gehe ich wieder zurück an die Arbeit. Ich

ahnte nicht wie physisch geschwächt ich war. Man wollte

mich für Scrooged verpflichten, der Produzent wollte mir

den ersten Film geben nach meinem Spitalaufenthalt. Oliver

Stone rief mich aus Asien an um mir Born on the 4® of July

zu offerieren, doch ich musste ablehnen: „Ich habe einfach

noch nicht die Kraft dazu, danke Oliver, aber ich weiss

genau wieviel Arbeit dahinter steckt und ich weiss, dass ich

es nicht schaffen kann.“

Später dann kam Dances with Wolves und Kevin gab mir

eine Chance. Sie waren wunderbar und unterstützten mich.

Ich liebte das Script und ich liebte den Film. Mit all den

schwierigen persönlichen Umständen von damals bedeutete

mir dieses Projekt mehr als alle anderen. Lion in Winter

(Oscar 1968) mochte ich, Out of Africa (Oscar 1985)

mochteich, doch Dances waretwas sehrspezielles. Von da

an beschloss ich nur noch zwei Filme pro Jahr zu machen.
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MR. HOLLAND’S OPUS
Michael Kamen
London 452065-2 (67:43 Min./13 Tracks)

RICHARD DREYFUSS

MR \HoLLAnD’s

   

Dies ist meiner Meinung nach Michael

Kamen'’s bisher beste Arbeit: eindrückliche und
ergreifende Melodien von überwältigender und

fast unbeschreiblicher Schönheit. Mr. Holland

Begins stellt das wunderschöne Hauptmotiv

des Scores vor, welches im Verlaufe des

Albums immer wieder zu hören ist.
Zugegeben, Michael Kamen erfindet das Rad

nicht neu, denn der Score ist ganz im
traditionellen symphonischenStile gehalten, in

dem das Klavier oft hervorsticht. Zudem

erinnert mich die Klangfarbe stellenweise an

Robin Hood und auch einige Motive weisen
Ähnlichkeiten zum besagten Actionfilm auf.

Trotzdem kann ich diesen Score nur loben.
Eindrücklich deckt er alle

Gefühlsschwankungen ab, die von verliebt,

betrübt über fröhlich, melancholisch bishin zu
verträumt reichen. Vor allem aber verkörpern

die eingängigen Melodien auf bezaubernde

Weise die Liebe zur Musik und entfachen diese
ebenfalls beim Zuschauer/Zuhörer. Ich kann

mir beim besten Willen nicht vorstellen, dass
man dieser Liebeserklärung widerstehen kann.

Mich hat bereits das blosse Hören der
Filmmusik begeistert. Doch nachdem ich den

Film auch noch gesehen habe, bin ich dieser

Scheibe hoffnungslos verfallen. Ein

atemberaubender und emotionsgeladener
Score, dem ich - wenn ich könnte - ohne zu

zögern ++++++ geben würde. Ein wahres
Bijoux! Abgerundet wird das Album durch

Werke von Beethoven und Bach sowie einem

Song gesungen von Julian Lennon. Neben
dem hier besprochenen instrumentalen

Silberling von Michael Kamen existiert auch

ein Song-Soundtrack. Beim Kaufen also
unbedingt darauf achten, dass mannicht das

falsche Album erwischt!

Patrick Ruf +++++

PRIMAL FEAR

James Newton Howard
Milan 73138 35716-2 (28:24 /18 Tracks)

Ganz anders als Restoration präsentiert sich
dieser Score von James Newton Howard.

Primal Fear von TV-Regisseur Gregory Hoblit

SYMPHONY ORCHESTRA

(L.A. Law, Hooperman) ist ein düsterer

Gerichtsthriller; so lässt es uns wenigstens die
Musik erahnen. Viel Elektronik und Perkussion

ein wenig vermischt mit Howard-
typischen Orchesterklängen,

Klanggebilde und Atmosphäre aus Grand
Canyon, dezent spannungssteigernde

Elemente aus The Fugitive - besonders

in Courtroom Montage und Aaron Stand
zu hören bilden in etwa die Basis für

Primal Fear. Chasing Alex hingegen ist

selbst für hartgesottene Howard-Action-
Fans eine knaliharte Sache. Synthiebeats

jagen einem nur so um die Ohren, dass
, einem vor allem das Hören vergeht. Nun
so schlimm ist es nun auch wiedernicht,

doch Zartbesaitete sollten diesen Track
lieber überspringen.

Auch E-Bass und E-Gitarre finden

Verwendung in Primal Fear, doch nie so

aufdringlich wie seinerzeit in Terminal

Velocity von Joel McNeely. Howard fügt
English Horn und E-Gitarre wundersam

zusammen und lässt eine drückend

vernebelte Stimmungentstehen.

Ein Score, der nicht mit grossen Themen und

Melodien funktioniert und beim erstmaligen
Hören wohl auch nicht gerade gewaltig

einschlägt. Primal Fear wächst von Mal zu
Mal, etwas Zeit sollte man diesem Score

jedenfalls gönnen. Für Fans von Howard und
Liebhaber guter, zeitgenössischer

Thrillermusik ein sicherer Wert.

Philippe Blumenthal +++ %

DIE ZWEITE HEIMAT
Nikos Mamangakis

Milan 887 881 (72:51/21)

Während der Film Die Zweite Heimat der
längste der Weltist, so hat auch Mamangakis

in mehrjähriger Arbeit mit rund 20 Stunden am

meisten Musik für einen Film komponiert. Die

Original Filmmusik liegt in Form eines CD-
Schubers vor. Die Musik auf der hier

besprochenen CD ist, so zu sagen, als

Destillat und eigenständige Fassung des
Scores zu vestehen. Die Musik ist ohne Zweifel
eine der stärksten Arbeiten, die seit der

Entstehung des Films für dieses Medium
entworfen wurde. Sie ist ein Spiegei der

avantgardistischen Musikströmungen des 20.

Jahrhunderts, dementsprechend finden

spätromantische Töne keinen Platz. Was
vorherrscht, sind atonal archaische bzw. seriell

minimalistische Formen gepaart mit

elektronischen Klängen. Es ist Mamangakis zu
danken, dass er so selbstredende Titel für die

einzelnen Stücke gewählt hat, so soll folgende
Auswahl einen Eindruck vermitteln, was den

Hörer schliesslich erfreuen wird: Requiem for

female voice and strings, Adagio piano (for

piano solo), Romance for piano and stnngs,

Jeu de clarinette, Piano and organ, Suite for

solo cello (I-Ill), Sax in the night, Else Lasker-

Schüller's fragments (I-VI) (for voice, guitar &

clarinet), Guitar miniatures (l-IV), Hommage &

Villa-Lobos (for solo mandolin), Syit (piano

solo), Waltz variation. Anhand des Prologues

stellt sich die Frage, wieso ein Komponist wie

Mamangakis nur bescheidene Verbreitung

finden kann, wenn besagtes Stück mit seiner
Komplexität und Spannung, ohne die

Eingängigkeit zu verlieren, musikalisch
vergleichbaren Stellen des reputierten Scores

von Jerry Goldsmiths Poltergeist in nichts

nachsteht. Michael Nymans The Piano wird
umjubelt, während sich interessantere Stücke

wie das Adagio piano (for piano solo) beim
Griechen finden, und letzterer von der
Fachwelt kaum zu Kenntnis gemommen wird.

Jedem Freund anspruchsvoller Filmmusik sei

daher Nikos Mamangakis Oeuvre ans Herz
gelegt.

Christian Wiedmer

THE STARMAKER
Ennio Morricone

Miramax/Hollywood MH-62056 (52:35
Min./16 Tracks)

Ueber einen monotonen Rhythmus lässt
Morricone zaghaft eine Flöte das Thema

vortragen - The Star Maker. \WWeitere
Instrumente kommen dazu, bis nach einem

saftigen Tuba-Einsatz das Thema
beschwingter wird. Die Musik ist sorgfälltig

orchestriert. Für die Liebhaber und Sammler

von Morricone sicher ein Muss. Die
Grundstimmung der vorliegenden Musik ist

eher schwermütig, melancholisch und

wehmütig. in Voices klagt leise und

zurückhaltend - mit sanftem Klang - die
Klarinette, dazu gesellen sich behutsam

Fiöten, wobei im Hintergrund die Streicher

einen dezenten Klangteppich weben.

Beschwingte Tanzmusik, dominierend
Holzbläser, Akkordeon und Klavier in

Hollywood Of The Poor.

Von subtiler Schönheit ist Beata And Joe,

wobei Gitarre und Streichinstrumente ruhig

und bedächtig ihr Thema auskosten. Talking

With The Stars: Erneut breitet Morricone
'seinen' bekannten, wogenden Klangteppich

aus, dazu musizieren Blockflöte, Maulitrommel

und Akkordeon. Die Musik ist, wie auch in den
nachfolgenden Tracks (Sreen-Test, Sicilly),

von feiner Schönheit und grosser Klangweite.

Abschliessend stellen sich die Musiker der

Banda Vincenzo Bellini of Monterosso vor, mit

dem Funeral March. Und wie in unzähligen
Mafia-Filmen schon gesehen und gehört, quält

sich der langsame Zug der Kapelle von

dannen, im Gehörbleibt nur noch die furchtbar
verstimmte, traurige Musik der Blaskapelle.

Andreas Schweizer ++ ++

+++++
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THE SECRET OF NIMH
Jerry Goldsmith

Ter CDTer 1026 / Varese (48:29/12 Tracks)

Was kann man erwarten, wenn Vielschreiber
Jerry Goldsmith einen Zeichentrickfilm vertont

? Wenn es ein Zeichentrickfilm ist, der nicht

nur Ultraleichtkost (wie häufig bei Disney der
Fall) zu bieten hat, sondern hinter dem eine

gut durchdachte Fantasy-Story steckt, wie bei

Secret of Nimh, dann kann man wohl einiges

erwarten. Doch mit diesem 1982 entstandenen

und 1993 von Ter bzw. 1995 von Varese
wiederveröffentlichten Score übertrifft

Goldsmith jede Erwartung. Eingespielt vom
National Philharmonic Orchestra mit Chorist

dieser Score wohl das anspruchsvoliste, was

es an Zeichentrickmusik bisher gegeben hat.
Wie Goldsmith selber sagt, und das hört man

auch, hat er diesen Score geschrieben, als

handelte es sich um einen Realfilm. Das sonst
in diesem Genre übliche Mickey-Mousing ist

hier, wenn überhaupt, nur selten und
unauffällig angewandt.

Da schon die Grundstimmung des Films
mystisch und düster gehalten ist, folgt dem

auch die Musik. Weite Strecken sind hoch
dramatisch und dynamisch angelegt und

wirken mit den Choreinlagen oft sehr

bedrohlich und mystisch aber auch heroisch,

nie aber pathetisch und überzogen (House

Raising, Step Inside My Hpouse). Die für einen

Zeichentrickfim nahezu unverzichtbaren

Stapstick-Einlagen, bei The Secret Of Nimh
relativ spärlich gesät, unterlegt Goldsmith mit

angenehmer Zurückhaltung, ohne also ins
Kindische abzugleiten, womit er den

Zusammenhalt des Scores aufrecht erhält.
Das wunderschöne, romantische Hauptthema

des Films gipfelt als Reinform im Song „Flying

Dream“, der in zwei Versionen enthalten ist.
Zum einen die der Handlung entspringende
Version und zum anderen die Abspannversion,

die aber ebenfalls orchestralist und zum Glück

keine völlig deformierte Pop-Version a la
Disney.

Der Score trägt im besten Sinne die
unverkennbare Handschrift des Komponisten.

Das Ergebnis ist eine Paarung von

Zeichentrick und Musik, die ihresgleichen bis

heute sucht. An die Musik reicht qualitativ

bestenfalls Horners The Land Before Time
heran. Und auch wenn Disney-Filme den

Musik-Oscar noch so oft zugesprochen
bekommen, diese Qualität werden sie nie
erreichen.

Klaus Post +++++

LAWNMOWER MAN 2

Robert Folk

Varese VSD 5698 (65:12 Min/18 Tracks)

Wer noch immer den Ace Ventura 2-Schock

im Nacken sitzen hat, sollte sich unbedingt

diese CD anhören. Robert Folk setzt hier auf

traditionsreichere Instrumentierungen im

besten Sinne. Lawnmower Man 2 ist geprägt

von orchestralen Actionpassagen, die wie für
Folk typisch, sehr rhythmisch und wenig atonal

angelegt sind. Perkussion und Synthesizer

treiben die Musik voran (Kids in Cyberspace),

wobei einige Stellen durchaus an Tremors
erinnern.

Das meistens von Trompeten gespielte

Haupthema wird in bester Toy Soldiers-

Manier in The City eingeführt. Sehr schön

variiert Folk dieses Thema in Virtual Light

Tours, einem heroisch anmutenden, epischen

Track für volles Orchester und Chor.

The Train ist durchsetzt mit dynamischen

Blech- (sehr schön die Trippeiten der

Trompeten) und Perkussionsattacken,

umgeben von wirbelnden Violinen und
Holzbläserglissandi. In diesen Stellen fährt die

Sinfonia of London zur Höchstform auf.
Für den Protagonisten schrieb Folk ein

sanftes, sentimentales Thema, das von den
Streichern in Jobe's Theme interpretiert wird.

Nichtsdestotrotz endet dieses Stück in

disharmonischen Klängen und bereitet auf

einen „harten“ Beginn des nächsten Stückes,

Institute Recon, vor. Folks Einsatz der
elektronischen Tasteninstrumente ist nie

aufdringich und dient desöfteren zur
Unterstützung spannungsbetonter Passagen.

Interessant ist beispielsweise der Pan
Flötenähnliche Klang im zweiten Teil von

Institute Recon, der über einem irgendwie

indianisch angehauchten Synthierhythmus

schwebt. In The Alarm ist das bereits in Kids in

Cyberspace zu hörende Actionthema der
Biechbläser wieder zu vernehmen (schnalz!),

begleitet von pulsierenden Synthieklängen. Mit

seinen dynamischen Taktwechseln bestimmt

ein Höhepunkt, wie auch Jobe's War und

Virtual Reality Battleground.

Seit langem endlich wieder ein Actionscore des

Robert Folk und was für einer! Lawnmower

Man 2 darf in einem Atemzug mit Toy

Soldiers und Tremors genannt werden und
ist, dank dem Genre in welchem der Film

angesiedelt ist (Science Fiction) sogar eine
Spur abwechslungsreicher.

Welcome back, Mr. Folk und danke Varese für

stolze 65 Minuten.

Philippe Blumenthal ++ ++

DIABOLIQUE
Randy Edelman

Edel 0022552MCM (49:24 Min./14 Tracks)

Die Vertonung der Neuverfilmung des

französischen Klassikers Les Diaboliques
wurde dem vornehmlich auf Komödien

spezialisierten Randy Edelman übertragen, der

den Film mit einem streicherlastigen Score

ausstattete. Das Main Title bestimmt dabei

über weite Teile das Album und wird von
bedrohlichen und unheilverkündenden, in den

tiefen Lagen spielenden Streichern geprägt.
Diese düsteren Klänge lockert Randy Edelman

mit einem schönen Klavierpart auf, weiches
schon fast romantisch und lieblich klingt, aber

trotzdem Unbehagenverbreitet. Sehr schön ist

das Main Title in Mia, in welchem Edelman das

Motiv höchstpersönlich jediglich auf dem
Klavier klimpert. Für die Actionmusik dagegen

wärmt Edelman altes Material auf, weshalb

diese Musik direkt aus einem seiner anderen
Filme stammen könnte. Meiner Meinung nach
lag Edelman's Stärke sowieso nie bei der

Spannungsmusik. Auch das sonst so typische
und eingängige Hauptmotiv zum mitwippen

oder mitpfeifen fehlt hier. Diabolique ist eher

in der Tradition von Citizen X gehalten.

Trotzdem bietet der Score ansprechende
Momente, auch wenn die schlichten Melodien

für einige vielleicht etwas eintönig, düster und
monoton klingen. Abgerundet wird das Album

durch den von Shery Williams gesungenen
Song „Inthe Arms of Love.

Patrick Ruf +++

ACTION THRILLERS
Ennio Morricone
BMG 7432129873 (72:25 Min./22 Tracks)

Ein Silberling aus der Reihe 'Ennio Morricone

Collection’. Mit dem reisserischen Titel Action
Thrillers habe ich - im Zusammenhang mit

Morricone-Musik - etwas Mühe. Schon die
Zusammenstellung beweist, dass die

Produzenten Probleme hatten, eigentliche
"Action'-Nummernzu finden.

Bereits beim zweiten Track, Solo per Amore,

einem lieblich-romantischen Stück aus dem

Film Gente di Rispetto geht die Action-
Rechnung nicht auf. Auch mit der Auswahl

einiger Nummern aus C’era una volta il West

oder I Pugni in Tasca, zweier Western-

Arbeiten kann sicher keine Rede von Action
sein.
Trotz allem findet sich schöne Musik: Tema di

Ali (La Battaglia di Algeri), von karger

Schönheit geprägt die Flöte mit ihrem

eintönigen Motiv, das sich aus nur gerade vier
Tönen zusammensetzt. Vielleicht am ehesten

dem CD-Titel gerecht werdend dürfte Terroristi!

(lH Giustiziere), einem Stück von verhaltener
Dramatik.

Einen Pluspunkt verdienen die CDs dieser

"Collection nur schon wegen den lobenswerten
Spielzeiten.

Andreas Schweizer + + %

CITYHALL
Jerry Goldsmith
Var&ese VSD-5699 (30:16 / 12 Tracks)

 

City Hall beginnt mit einem für den ganzen

Score kennzeichnenden fünf-Klang-Rhythmus

für Kesselpauken, bevor Horn, Bratschen, Celli
und eine Solotrompete in das von den Violinen

gespielte Hauptthema einführen. Auch die

später im eröffnenden Track The Bridge zu

hörenden Soloinstrumente (Klarinette, Oboe)
geben das rauhe, jazzig-bluesartige Thema in

Variationen wieder.

The Meet beginnt mit demselben

Kesselpaukenostinato, diesmal jedoch um
einiges rasanter und mit treibenden Cymbals,

Piano, Xylophon und Marimba versetzt.
Streichertuttis und Snares geben dem

schnellen Tempo im zweiten Teil des Cues den
typischen Goldsmith-Touch.

Erstmals ruhig wird es in The Hospital, wo
Goldsmith neben Piano und sanftem

Synthesizer auch ein Sopransaxophon

einsetzt. When I Was a Kid ist ein sentimental
angehauchtes Stück für Solohorn Klarinette,
Flöte und Piano unterstützt von Streichern.

Das hier verwendete Thema ist eine Variation
des Hauptthemas, welche schon im zweiten

Teil von The Bridge zu hören war. The King
Maker erinnert mit Klavier und gezupftem

Solobass durchaus an The Russia House,

einen der originellsten und besten Scores des
Maestros. Darüberhinaus dealt Goldsmith in

City Hall jedoch mit vermehrt auf Suspense
basierenden Klängen und Melodiefragmenten.

So gibt es beispielsweise kein erhebend
schönes Love Theme oderähnliches. Und das

ist gut so. City Hall ist von einer unguten,

düsteren Atmosphäre verschleiert, die nur von
plötzlich explodierenden Hits und crescendi

durchbrochenwird (Old Friends).
Mir hat diese Mischung aus Jazzelementen,

Blues und Orchester ausgesprochen gut

gefallen. City Hall ist meiner Meinung um

einiges gehaltvoller als ein First Knight (ein
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schöner Score, aber...) oder ein Congo. Nach

Malice ist City Hall die zweite erfolgreiche

Zusammenarbeit zwischen Goldsmith und

Regisseur Harold Becker (Sea of Love). Auf
ein weiteres.

Philippe Blumenthal ++ +++

MUPPET TREASURE ISLAND

Hans Zimmer

Angel 837159-2 (51:35 Min./17 Tracks)

Gut die Hälfte des Soundtracks besteht aus

Songs, weiche von Barry Man und Cynthia

Weil geschrieben wurden und vorwiegend von
den Muppets vorgetragen werden. Der Rest,

etwa 27 Minuten, nimmt die instrumentale
Musik aus der Feder von Hans Zimmer in

Anspruch. Das Album beginnt mit Treasure

Island sehr schön, weckt doch diese vom

Golden Age inspirierte pompöse und

überladene Melodie alle Assoziationen, die
man mit einem tollen Piratenfilm verbindet.

Doch der deutsche Oscarpreisträger setzt
diese schöne Melodie auf dem Album nur

zweimal ein. Dafür erklingen im Verlaufe des

Scores immer wieder an spelunkenhafte
Seemannslieder erinnernde Melodien, welche

dem Score über weite Strecken die richtige

Piraten-Ambiente verleihen. Schön ist auch

Boom Shakalaka, welches mit seinen Chören

an gewisse Momente aus The Lion King oder

The Power of One erinnert. Doch ansonsten

überrascht Zimmers Werk nicht und offenbart

auch nicht viel neues oder ausserordentliches.
In den für ihn üblichen Klangfarben und
Spannungsmusik-Mustern seget er in

gewohntem Gewässer und läuft somit keine
Gefahr Schiffbruch zu erleiden.

Patrick Ruf +++%

DAS VERSPRECHEN
Jürgen Knieper

Milan 74321 26392-2 (40:30/24)

Jürgen Kniepers Musik für Margarethe von

Trottas Film Das Versprechen (1994) ist eine
meist wenig appentitiche, musikalische

Süssware, mit der jeder Filmemacher auf
Nummer sicher gehen kann, dass sie für

seinen Film funktionieren wird. Wie tief das

Verschulden Kniepers für das phantasielose
Werkist, bliebe abzuklären. Es ist gut möglich,

dass ihm Vorgaben kreativ einengender Natur

gemacht wurden. Der ganze Score basiert im
grunde genommen auf einem einzigen

Hauptthema. Es wird mit Vorliebe von
Streichern oder himmelschreienden Trompeten

deklamiet. Der Rest ist klangliche

Stimmungsmache. Fashion Show ist Lounge
Sound pur, ein Champagner-Piano-

Geplätscher - und um ehrlich zu sein, das
Beste auf der ganzen CD. Über die
Aufnahmetechnikist insofern eine Bermerkung

zu machen, dass auffällt, wie z. T. ganze

Passagen wie aus hallender Distanz
aufgenommen wurden. Ansonsten spielen die

Solisten des Deutschen Opern Orchesters
Berlin unter Jürgen Kniepers Leitung tadellos.

Christian Wiedmer + + %

RESTORATION
James Newton Howard

Milan 7313835707-2 (Score:43:00/20 Tracks)

Dass ausgerechnet ein Komponist, der sehr

gerne als der Actionspezialist (Outbreak,

Fugitive, Waterworld) der Neunziger

schlechthin schubladisiert wird, ein
historisches Drama aus dem 17. Jahrhundert

musikalisch umsetzt führt wohl zunächst zu

Verwunderung. Umso überraschender das

Ergebnis, denn Restoration von James
Newton Howard ist eine gelungene Mischung

barocker Klänge und emotionsbetontem
Underscoring. In der „Abteilung“ Barock
verwendet Howard oft das Spinett, Blockflöten

und, wie dem ausgezeichneten Booklet zu

entnehmen, Celli und Violinen aus diesem
Zeitabschnitt stammend.

Restorationist kein rein periodisch angelegter
Score. Howard versteht es Barock und

authentische Instrumente in seinen eigenen,
filmmusikalisch ausdrucksvollen Stil

einzubinden, ein gutes Beispiel dafür sind
Merivel Woos Celia oder Main Titles. Stücke

wie Katharine Sleeps und A Night with Lulu

sind gefühlsbetont und ruhig, mehrheitlich
geschrieben für Soloinstrumente und leise

Streicher. Night Sweats und Hospital gehören

zu den Höhepunkten dieses eindringlichen
Scores.

Auf der CD finden sich desweiteren 9 Stücke

aus der Feder des englischen

Barockkomponisten Henry Purcell, von dem

Howard bei Restoration, wie im Booklet

nachzulesenist, stark inspiriert worden sei. Mt
rund 43 Minuten (20 Tracks) reinem Score
liefert die CD dennoch einen schönen

Überblick über Howards Arbeit.
Restoration ist für mich die Überraschung
schlechthin und meiner Meinung eine der

beeindruckendsten zeitperiodisch angelegten
Filmmusiken überhaupt...und eine

Oscarnomination hätte eigentlich schon
drinliegen müssen, aber eben.

Philippe Blumenthal +++ + %

THE MISSION - THE CLASSIC FILM MUSIC
OFENNIO MORRICONE
Ennio Morricone

Silva Screen CD 171 (76:20 Min./21 Tracks)

Das Cover ist wirklich schön gestaitet, hat

mich beim Wühlen im Regal sofort angezogen.

Beim Duchblättern des Booklets (englisch)
finden sich lediglich kurze Inhaltsangaben zu

den auf dieser CD duch die City of Prague
Philharmonic eingespielten Filmen, daneben

Angaben zu den Arrangeuren, denn es findet
sich kein einziger Original-Soundtrack. Na

schön, hören wir uns die Sache malan!

The Mission ist mit fünf Titel vertreten,

arrangiert und orchestriert durch Mark

McGurty, dessen Name mir nicht viel sagt. Die

Arrangements (u.a. von Mancini) sind nett
gemacht, die Prager musizieren besser als

auch schon. Trotzdem frage ich mich, was der
eigentliche Sinn dieser Bearbeitungenist?

Mehr Mühe bereiten mir die beiden

gesungenen Themen: Deborah's Theme aus

Once Upon A Time In Armerica sowie Once

Upon A Time In The West. Die beiden
engagierten Sopranistinnen machen ihre

Sache recht, aber Edda Dell’Orsos Stimme

passt einfach besser. Basta! Der Ohrwurm Chi

Mai wurde hier mit einem künstlichen Synthy-
Sound unterlegt, was schlecht ankommt. Auch

  

das berühmte Mundharmonika-Thema aus
Spiel mir das Lied vom Tod ist nicht

unbedingt ein Hammer. Was der

Mundharmonikaspieler dieser Einspielung

genau tut, weiss ich nicht, aber zwischendurch
klingt das Ding wie der ungemütliche Bohrer
meines Zahnarztes!

Falls man die Original-Einspielungen nicht

kennt und keinen grossen Wert auf Originalität
legt, kann man sich die CD anschaffen. Den

übrigen (Morricone)-Sammlern ist die Scheibe
nicht unbedingt empfohlen.

Andreas Schweizer ++

NICK OF TIME
Arthur B. Rubinstein

Milan 34864-2 (30:37 Min./13 Tracks)

Für die musikalische Untermalung der siebten

Zusammenarbeit mit Regisseur John Badham
verwendete Arthur B. Rubinstein ein modernes

Symphonie-Orchester von 89 Musikern und

Sängern, wobei er bewusst auf jegliche
Holzblasinstrumente verzichtete, weil diese der

Musik einen zu weichen Klang verliehen
hätten. Statt dessen betonte er die Streicher,
Perkussion, Harfe und Blechinstrumente. Auch

der Chor, der insbesonders im Main Title zur

Geltung kommt - wird wie ein Instrument

eingesetzt und verleiht dem Score einen
kindlichen, unschuldigen Touch. Der erfahrene

Komponist verzichtet hier weitgehend auf die
für Thriller allgegenwärtigen und typischen
kreischenden Geigen oder nerventötenden

Perkussionsgewitter. Statt dessen werden die

meist melodiössen Themen von einem
unverhofften Schlagwerk-Donner oder

Instrumenten-Einwurf unterbrochen. Die Musik
schlägt also nur selten oder kurz auf die

grosse Pauke. Doch gerade dies macht den

grösstenteils subtilen Score so interessant.
Besonders geschätzt habe ich auch die

informativen Ausführungen im Booklet.

Patrick Ruf ++%

FLIPPER
Joel McNeely

Track Factory 11445 (29:14/10 Tracks)

Mit einem stimmigen Main Title beginnt Joel

McNeelys Score zur aktuellsten Kinoverfilmung
des freundlichen Meeressäugers. Die Vocals

von Crosby, Stills und Nash wurden peppig in

den Titeltrack eingearbeitet, umrahmt vom
London Symphony Orchestra, Gitarren- und

Free Willy verwandten Klängen. Der zweite

(sprich: siebte!) Track Abandoned and Alone
wird von düsteren Synthieklängen geprägt ehe

Sandy Meets Flipper für einen gemässigten

Horner-Touch sorgen. Flipper Ballet ist ein

erster wirklich „typisch“ McNeelyisch,
bombastischer Cue, wenn das Blech in

markanten crescendos in das eigentliche

Hauptthema des Scores einführt. Das im Main
Title zu hörende, ohrwurmträchtige Themaist

im Score selbst wahrscheinlich aus

marketingstrategischen (?) Gründen leider

kaum zu hören. Nur gerade der Beginn von

The Secret Weapon greift das Titelthema auf

um es in leichtem Americana zu variieren.

Gerade die erste Hälfte dieses
ausgezeichneten Tracks erinnert in seiner

Struktur und Orchestration etwas an die heiter-

fröhlichen Passagen aus Williams Jaws. He

Belongs at Sea führt nach sorgfältigem Aufbau

in ein zweites, tragisch-hoffnungsvolles Thema

der Streicher ein. In Attack ofthe Hammerhead

setzt McNeely voll auf grossorchestrale Action.
Furios. °

Der Fachausdruck easy listening darf im

Zusammenhang mit Flipper ohne schlechtes
Gewissen und keineswegs geringschätzig

erbracht werden. Zuhören macht Spass und
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hätte man McNeely noch eine weitere
Viertelstunde mehr auf der CD gegönnt, so
hätte sich zweifellos ein abgerunderteres Bild

des Scores präsentiert. So aber stoppt die CD
plötzlich dort, wo sie eigentlich gerade mitte

drin wäre: Flipper Goes Home.
Songs querbeet von den Beach Boys über

Shaggy und Tom Jones und eine aufgepeppte,
zeitgemässe Version des TV-Themas der

gleichnamigen Serie (,...wir rufen Flipper,
Flipper...“)tun ihren leidigen Job als zu

überskipende Nummern (okay, okay ich weiss,
dass viele Film-CDs ohne diese Songs gar

nicht finanzierbar wären...).

Philippe Blumenthal +++

CLASSIC GREEK FILM MUSIC
div. Komponisten

Silva Screen Film CD 165 (67:57/17 Tracks)

Ich hatte gehofft, dass ich nebst der CD auch
etwas griechische Stimmung gekauft hätte und

in meiner Stube nach dem Anhören der CD
etwas südliche Stimmung herrschen würde.

Doch ich wurde enttäuscht. Was hier

(teilweise) als 'Greek Filmmusic' vermarktet
wird, ist absolut witzig.

Das eingangs eingespielte Thema aus Z von

Mikis Theodorakis liess vorerst auf Gutes
hoffen, doch bereits das folgende - äusserst

dürftig interpretierte - Conquest of Paradise
(Vangelis) liess Ungutes erahnen. Vom
(griechischen) Komponisten Vangelis sind

noch weitere Titel eingespielt worden, die
meiner Meinung nach aber auf einer solchen

CD nichts verloren haben: Chariots of Fire,

Blade Runner oder Missing.
Von Theodorakis sind einige schöne Titel

vorhanden (Phaedra, Serpico), doch die City
Of Prague Philharmonic spielt die Titel mit

einer Lieblosigkeit herunter, dass es einem fast

Leid tut um die Werke. Natürlich fehlt auch der

berühmte Zorba's Dance nicht, doch dafür

grabsche ich lieber meine alte, auf dem
Flohmarkt für fünf Franken erstandene LP

Zorba the Greek hervor. Kratzer hin oder

her...

Andreas Schweizer ++

CUTTHROATISLAND
John Debney
Silva Screen FilmCD178 (70:31 / 19 Tracks)
 

 

 

  
Was soll man da schon drüber schreiben.
Alles ist luxuriöss an dieser CD: Die

Aufmachung, die Spieldauer, das Orchester

(120 Mann, London Symphony), der Chor und
dannerst die Musik, wow.

Es ist mir irgendwie mehr als befremdlich
irgendwelches kritisches Geschreibsel über

diesen Score ergehen zu lassen. Cutthroat

Island ist schlicht fantastisch, basta. Was

Kruli für James Horner, Star Wars für John

Williams, Conan the Barbarian für Basil

Poledouris und The Omenfür Jerry Goldsmith

war, das ist Cutthroat Island für John

Debney: Hoffentlich der absolute
Karrieresprung! Dass die selige Academy in

Hollywood dieser Musik keine Beachtung
schenkte, ist normal für ihre Verhältnisse. Der
Film warhalt einfach ein zu grosser Flop, also,

was kann daran schon gut sein? Die Musik
zum Beispiel!

John Debney hat fürwahr eine tüchtige
Seefahrermusik geschrieben. Gross, grösser

am grössten. Viel Perkussion umgibt die
spannend-dramatischen Stücke, das

Hauptthemabläst unsbereits im Main Title und

im brillanten Carriage Chase das Hirn aus den

Ohren. Manhöre sich nur das Intro von Setting

Sail an und schon weiss man was woran man

ist; Debney's Musik spricht Bilder. Obwohl ich
den Film noch nicht gesehen habe, so

vermittelt mir alleine die Musik eines ganz

deutlich: Spass, Spass und nochmals Spass.

Wer Cutthroat Island noch nicht hat: Schnell,
schnell. Wem’s nicht gefällt: Aus meinen

Augen, Wicht!

Philippe Blumenthal +++++

SENSE AND SENSIBILITY
Patrick Doyle

Sony SK62258 (42:57 Min./21Tracks)

Bekannt für grosse und pompöse

symphonische Klangfeuerwerke überrascht

Patrick Doyle in Sense and Sensibility mit
einem sehr schlichten, intimen und

zurückhaltenden Score, in welchem sich der
sympathische Schotte auf kleine Formationen

beschränkt, in denen Klavier, Flöte, Oboe und

Klarinette dominieren. Der oscarnominierte
Score verbreitet einen Hauch von barocker
Atmosphäre, ohne aber wirklich barock zu
sein. Dabeibrilliert Doyle nicht nur mit seinem

ungewohnten Ansatz, sondern auch mit einem

sehr melodiösen Werk voller bezaubernder
und betörender Themen. Die Kompositionen

sind Iyrisch, schwelgerisch und romantisch,
aber dennoch verhalten und schon fast ein

wenig unterdrückt, genau wie die Gefühle der
Protagonisten. Nur ganz selten lässt der

Komponist beschwingte und fröhliche Musik
erklingen. Besonders gut gefallen haben mir

das verträumte My Fathers Favorite, in
welchem das Klavier besonders schön zum

Tragen kommt, sowie das schwelgerische und

streicherlastige, leider sehr kurze Devonshire.

Für den Soundtrack hat Patrick Doyle auch
zwei Gedichte vertont, die von der Sopranistin

Jane Eaglen eindrücklich vorgetragen werden.
Ein neuer Doyle und ein grossartiger dazu.

Kurzum: Ein Juwel!

Patrick Ruf ++++%

BROKENARROW

Hans Zimmer
Milan 7313835744-2 (59:15/8 Tracks)

Hans Zimmer umschreibt Broken Arrow als
„modernen Spaghetti-Western“ und

tatsächlich, sein Score hört sich irgendwie so
an. Nebst einer Masse an Synthesizern und

Sampiern setzt Zimmer Gitarren ein, die einen

„Sergio Leone/Ennio Morricone“-Touch
hinterlassen, gerade aber das Hauptthema der

Bariton-Gitarre (zu vernehmen in Secure und

Mine, u.a.) klingt recht Twin Peaks-mässig.

Broken Arrow ist sicherlich nicht ganz so

„gross“ und bombastisch wie Crimson Tide,

jedoch umso actionlastiger. Synthesizer, vor
allem perkussiv eingesetzt, treiben die

Szenerie voran, so gibt es denn auch kaum

einen Track in dem nicht gewaltig geholzt wird.

Ruhige Momente wie zu Beginn von Stealth

oder gegen Ende von Greed (Once Upon a

Timein the West) sind eherselten.

Hans Zimmer versteht es ausgezeichnet mit

elektronischen Instrumenten eine Dichte zu
schaffen, wie man es sonst nur von grossen

Symphonieorchester gewohnt ist. Dabei
verzichtet der Komponist jedoch fast gänzlich
auf tImitationen akustischer Instrumente und so

klingen selbst die „Streicher“ irgendwie speziell

(letzter Teil von Mine). Der Einsatz eines

Kinderchores verschafft dem Score vor allem

im brillanten Brothers eine zusätzliche Breite.

Broken Arrow ist zweifelsohne kein ruhiges
entspannendes Hörvergnügen, eher schoneine

Art „Hard Rock“ der Filmmusik, eben ein deftig
fetziger Actionscore auf Synthiebasis, der sich
deutlich von dem sonst in diesem Gebiet

erzeugten Ramsch abhebt.
Milan steuert ein exzellentes Booklet bei mit

vielen Infos von und über Hans Zimmer und
die Zusammenarbeit mit Regisseur John Woo.

Philippe Blumenthal + +++

DEAD MAN
Niel Young

WEA Vapor 9362-46171-2 (62:26/13)

Niel Youngs herausragende, sämtliche Regeln

der Soundtrack-Konventionen sprengende
Musik für Jim Jarmuschs (im übrigen kaum

beachteten) mystischen Western straft

hartnäckig sich haltendes Vorurteil Lügen,
dass die E-Gitarre für die Filmmusik-

Komposition das denkbar ungeeignetste
Instrument sein soll und rehabilitiert den rein

instrumentalen Rockgitarrenmusik-Score
vollumfänglich. Wie sich da zuerst nur

fragmentierte bruitistische Klangfarben,

sodann zunehmend selbständigere
charakteristische Tongebilde langsam aus der

zähen Gallertmasse avanttraditionalistischer
Young'scher Lärmuniversa herausschälen und

durch vollendete thematische Arbeit allmählich
zu narrativen Melodiefoigen und einprägsamen

Motivketten verdichten, ist trefflich zu hören.

Womit zudem der Beweis erbracht wäre, dass
der Kern des noch schnulzigsten
Gassenhauers im Chaos der unbestimmten

Geräusche geboren wird. Keine narzistische
Heavy Metal-Gitarrero-Onanie, nirgends ein

leeres solistisches Brillieren in Virtuosen-
Manier. Eine Musik vielmehr, die energetisch

wie introspektiv dem Klang der Bilder Raum
gewährt, aber trotzdem avancierter

Rockästhetik verpflichtet bleibt und (wie auch
der Film selbst bis auf den Schluss) nie in

unverbindliches New Age-Gedröhn abdirftet,
indes an Tiefe gewinnt, weil sie sich

ambivalenter Gefühle von Düstemis und
Zweifel gegenüberals hinreichend empfänglich

erweist. Neben der dominierenden E-Gitarre
sind ausserdem noch Orgel, "verstimmtes
Klavier" und akustische Gitarre zu hören, alle

von Young gespielt. Über die Verwendung von

Poetry Readings, vgl. Mrs. Parker And The

Vicious Circle, und Filmdialogen kann man

geteilter Meinung sein. Im vorliegenden Fall
(wo auch noch Geräusch-Teile der Tonspur
mitverarbeitet werden) gerät das Ganze in

Richtung eines Hörstücks, was der Wirkung
der Musik aber keinen Abbruch tut und der
“filmischen" Atmosphäre nur zuträglich ist. Die

einzelnen Track sind unbetitelt, wodurch die
Aufmerksamkeit richtigerweise ganz auf das

Schallereignis gelenkt wird, da eine
Interpretationshilffe über die Titelgebung

konsequent vermieden werden kann.

Alles in allem eine CD also die mangels
kommerzieller Attraktivität in den

Verkaufsregalen verstauben wird, die aber
mithin zum Besten gehört, was die nicht-

sinfonische Filmmusik in den letzten Jahren

hervorgebracht hat. Solcherart vergleichbares

ist uns zuletzt nur etwa von Gary Lucas The

Golem; Michael Been Light Sieeper, 1992;
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Ry Cooder Trespass, 1993 und Bill Frisell

Buster Keaton - Go West, 1995 zu Ohren
gekommen.

Kurt Baimer

(extraordinär)

ohne Wertung

HOW TO MAKE AN AMERICAN QUILT

Thomas Newman

MCA 11373 (43:27 Min/20 Tracks)

 

Newman's
beschränken sich auf 25:46 Minuten und
Thomas Kompositionen

werden immer wieder durch die sechs Songs

unterbrochen. Schade, denn die Lieder reissen
den Zuhörer ständig aus der wundervollen

Atmosphäre, die der Score verbreitet.
Newman’s neuestes Werk steht ganz in der

Tradition seiner vorgängigen Filmmusiken.

Auch American Quilt hat er mit der für ihn
typsichen, sehr speziellen Klangfarbe

ausgestattet und karg instrumentiert, was
stellenweise schon fast nach minimalistischer

Musik klingt, welche aber immer eine schöne,

meist sehr emotionelle Melodie beherbergt.
Dabei wird sehr häufig das Klavier eingesetzt.
Auch eine weibliche Stimme wird gelegentlich

dezent verwendet, was bei mir fast jedesmal
einen Wonneschauer auslöst. Gelegentliche

Gitarrenakkorde und natürlich die

verführerischen Klarinettenklänge runden das
Werk ab. All diese Elemente vermischt

Newman zu einem Iyrischen, romantischen,
sehr schönen und stimmungsvollen Score.

Kein bahnbrechender Soundtrack aber
trozdem einige schöne Score-Minuten,

besonders wenn man Newman's nicht-
Mainstream-Stil gerne hört.

Patrick Ruf +++%

THE PARADINE CASE
Franz Waxman

Koch Classics 372252H1 (50:56/11 Tracks)

Koch serviert einen interessanten Silberling:

Waxman, Herrmann und North vereint.
Trotzdem denkeich, dass diese CD nur einen

kleinen Liebhaberkreis ansprechendürfte. Dies

schon daher, da mehrheitlich unbekanntes
Nicht-Filmmusik-Material der genannten

Komponisten durch das New Zealand

Symphony Orchestra eingespielt worden ist.
Doch gerade dieser Umstand mag seinen Reiz

haben, hat doch manch’ ein Komponist seine

Brötchen nicht nur mit dem Komponieren von
‘Soundtracks’ verdient. Dunkel verwoben,

schwermütig und mit tragischem Unterton

erklingt vorerst die Rhapsody For Piano And

Orchestra (1947) von Waxman, basierend auf

dessen Filmmusik zu The Paradine Case, ein

Schwarz-Weiss Filmjuwel von Hitchcock. Im

gleichen Jahr schuf Waxman The Charm

Bracelet, eine Suite für Solo-Klavier (David

Buechner, piano). Das Booklet (englisch) liefert

genügend Informationen zu den Werken:
Genannte Suite sei ein Geburtstagspräsent für

WaxmanJunior gewesen. Das Werkist meiner
Meinung nach etwas gewöhnungsbedürftig,

doch Klein-John wird es sicher gefallen
haben...

Von Bernard Herrmann findet sich eine 'world

premier recording": Prelude For Piano (1935).

Eine Herrmann-Ersteinspielung, keine
Filmmusik, dafür schwer aufliegende

Klavierkost. Im weiteren Musik aus Hangover

Square, von Herrmann 1944 zu einem

Concerto Macabre For Piano And Orchestra
umgesetzt.

Zu Letzt bleibt noch Alex North mit Concerto

For Piano & Orchestra With Trumpet Obbligato

(1939-57), welches ein wenig an Gershwin
erinnert, wohltuenden mit Jazz-Elementen

gespickt.

Andreas Schweizer +++

BEFORE AND AFTER

Howard Shore
Hollywood Records 62039-2 (41:10/17

Tracks)

Howard Shore gehört zu den innovativsten

Komponisten, die Hollywood in den letzten
zehn Jahren hervorgebracht hat. Nach

jahrelanger Zusammenarbeit mit David

Cronenberg (The Fiy, Dead Ringers) setzte

der Kanadier mit seinem mehr als

dunkeldüsteren Score zu Silence of the

Lambs eine neue Marke der Thrillermusiken.

Before and After macht da - in Sachen

Qualität - keine Ausnahme. Die Musik ist
schwer, kraftvoll, vornehmlich von Streichern

und Holzbläsern getragen. Der Main Title ist

ungeheuer stimmungsvoll und auf seine Art

sehr ergreifend. Das packende Hauptthema
variiert Shore glänzend und lässt es immer

wieder kurz anspielen (Looking for Jacob, First

Postcard). Anders als Seven oder Silence of

the Lambs (die verständlicherweise nicht viel

Platz dafür hatten) vermag Before and After

auch mit wunderschönen, durchdringenden

Melodien zu überzeugen (First Postcard, Intro

von Dr. Ryan oder Carolyn).

Howard Shore verstand es die dramatische

Geschichte einer in einen Mordfall verwickelten
Familie musikalisch dicht und ausdrucksvoll

umzusetzen. Dead Ringers als Vergleich
verfügt über dieselbe Intensität und fast

hypnotische Wirkung. Grosse Musik,
eingespiet vom London Philharmonic
Orchestra.

Philippe Blumenthal + +++ %
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THE QUEST
Randy Edelman
Varese 5716 (40:16 Min./16 Tracks)

Randy Edelman hat für den neuen Van
Damme-Film einen streicherlastigen und

schönen, schwelgerischen Score komponiert,

der von der Atmosphäre an Dragon - The

Bruce Lee Story erinnert. Den grösstenteils
bedächtigen, Iyrischen Score durchsetzt der

ehemalige Songwriter, unter Verwendung der
für ihn typischen rhythmischen

Spannungselementen, mit Actionmusik. In

Opening stellt und Randy Edelman die

Hauptmelodie des Filmes vor, welche in

Flashback lediglich vom Klavier vorgetragen
wird. Diese simple und bescheidene Melodie

ist für mich der schönste Moment des ganzen

Soundtracks. Solche bezaubernde Momente
machen einen Edelman Score für mich
hörenswert. Eine weitere Variation des

Opening präsentiert uns Edelman in Smile

Please, welche sehr beschwingt und luftig-
locker klingt. In Sentenced to Death dagegen

klingt die Hauptmelodie so richtig schön
schwelgerisch und ergreifend. Der Score

enthält aber nicht nur diese eine Melodie

sondern auch das vielseitige Chris Beats

Germany und das beschwingte Old New York,
weiches einen wunderbaren Charme

ausstrahlt.
Randy Edeiman knüpft mit diesem Werk nicht

an seine kreativen Höhenflüge an, doch ist das
Album besser als manche seiner letzten

Soundtracks.

Patrick Ruf +++%

VAMPYROS LESBOS - SEXADELIC DANCE
PARTY
Manfred Hübler & Siegfried Schwab
Crippled Dick Hot Wax 022 (48:53/14)

Vampyros Lesbos ist unter den kaum mehr

zu überblickenden Wiederveröffentlichungen
eine der grössten Kuriositäten. Manfred

Hübler und Siegfried Schwab (ein begnateter

Gitarrist, der in der New Age-Welle unterging)
haben für den bienenfleissigen Regisseur Jess
Franco die Musik für mindestens drei psycho-

sexuelle Horrorfilme eingespielt. Das an sich

einwandfrei gestaltete Booklet enthält nicht
eindeutige Angaben darüber, zu welchen der
drei ausgewählten Franco-Filmen die

jeweiligen Musiktitel gehören: Vampyros

Lesbos (70), Sie Tötete In Exstase (69), Der

Teufel Kam Aus Akasava (69). Die CD

avancierte im Rahmen der bereits
verebbenden Easy Listening Welle zu Kulthit-
Status. Die Musik verdient darüber hinaus
genaueres Hinhören; denn unter den vierzehn

Tracks befinden sich eine Handvoll geniale

Würfe. Zweifellos entstand sämtliches auf
dieser CD vereinigte Material in Windeseile.

Der puristische Zuhörer wird sich nicht zu

Unrecht fragen, ob die Grenze zum
musikalischen Schrott hier weit hinter sich

gelassen wurde, wenn das unbotmässige

Etwas an Strukturlosigkeit The Message

ertönt. Was ist von There's No Satisfaction zu
halten? Unverschämt offensichtlich
arrangierten hier die beiden Deutschen einen

Rolling Stones Hit. Die CD ist kurzweilig
anzuhören und eignet sich natürlich in idealer

Weise als Hintergrundsmusik für einschlägige

Parties. Ein Kompliment den Toningenieuren
von damals und jenen, die die Originalbänder

remasterten, bis auf wenige Störgeräuscheist

der Sound von eindrücklich hoher Qualität. Der
"prähistorische" Acid-Jazz mit exotischen

Instrumentierungen ist ein Dokument für eine
Filmmusikrichtung, die zwar Samstag für

Samstag auf SAT1 um Mitternacht mittels

bekannt einfältiger Filmkost mitgehört werden

kann und die auf Tonträgern bis heute
jedenfalls ihren gebührenden Platz noch nicht
einzunehmen vermochte.

Christian Wiedmer ++++

HOLLYWOOD '95
Various

Varese VSD-5671 (52:19 / 14 Tracks)

Das Royal Scottish National Orchestra plus
Chor unter der Leitung von Joel McNeely

präsentieren uns hier die Schmankerln des

vergangenen Jahres. Besser als noch in

Hollywood 94 (The Shadow?)sind hier die
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wirklichen musikalischen Highligts auf einer
CD zu finden.

Die CD öffnete mit Elliot Goldenthals

bemerkenswert frischem, Elfman-inspiriertem

Batman Forever , der hier mit 5 Stücken

vertreten ist (Main Title, Chase Noir, Nygma

Variations, Mouth to Mouth Nocturne, Victory).

James Horner wird gleich mit drei Filmen

geehrt: Apollo 13 ist mit dem wahrlich

meisterhaften, fast zehnminütigen The Launch

repräsentiert. Aus Casper haben die Mannen

um Robert Townson das wunderschön

verträumte Casper's Lullaby ausgewählt und

das End Title aus Braveheart, welches jedoch
mit seinen wahrscheinlich synthetischen (heute

ist das oft gar nicht so einfach zu

unterscheiden) Uillean Pipes etwasabfällt.

Natürlich ist auch Alan Silvestris Judge Dredd

mit einer eigens arrangierten Suite vertreten.
Wie heisst es doch so schön im Booklet:“ ...it's

loud and it's fun!“. Die Riesenüberraschung

allerdings ist die Aufnahme von Jerry

Goldsmith' Trailermusik zu diesem Sylvester-
Stallone-Superhelden-Spektakel. Aus

terminlichen Gründen konnte Goldsmith den
Film nicht scoren (in Hollywood werden

Komponisten oft schon ein Jahr im voraus
engagiert, was im nachhinein zu „drei-Filme-

auf-einmal“ führen kann. So auch in diesem

Fall, wo sich Goldsmith für Congo und First

Knight und gegen Judge Dredd entscheiden

musste. Der Trailer ist ein 49 Sekunden Stück

von Kraft und Energie strotzend,
vorangetrieben von Snares, Amboss und

schnellen Streicherfiguren hinein in das furiose
Finale mit dem, was bei Goldsmith vielleicht

das Dredd-Thema gewesen wäre. S-u-p-e-r!

Aus First Knight hören wir das heroische

Arthur's Fanfare und die End Credits. Hier

hätte ich mir lieber etwas in Richtung Arthur's

Farewell gewünscht, na ja, man hat halt immer
was zu meckern.

Auch James Newton Howards famoser

Adventurescore Waterworld wurde bedacht.
Das schöne, knapp zweiminütige Main Theme

{mit seinem an Alive erinnernden Intro)
repräsentiert den Score jedoch kaum

genügend. Zum Abschluss gelangt die CD mit

einer Hommage an Miklos Rozsa mit dem

Love Theme aus That Hamilton Woman.
Eine wunderbare CD mit einer gelungenen

Einspielung. So sollten Sampler sein!
Philippe Blumenthal +++ + %

IN THE PINK - THE ULTIMATE COLLECTION
Henry Mancini
RCA 24283-2 (138:49 Min./46 Tracks)
 

    

 

SERRSIBENN

inshudeny
THE PINK PANTHER

PETER SUNN
BABY ELBEBMANT WALK
BREAKFAST AT TIFBANYS

MOOM RIVER
THE THORN BIRDE

st may mare   \ F

m    
Den 1994 verstorbenen Henry Mancini braucht

man niemandem mehrvorzustellen, denn jeder
kennt seine wunderbaren und unvergesslichen

Melodien. Das vorliegende Album umfasst 46
Titel, die sich einerseits aus 21 Arrangements

fremder Werke zusammensetzt und

andererseits aus Eigenkompositionen wie The

Pink Panther Theme, Moon River, Baby

Elephant Walk aus Hatari, The Thorn Birds

Theme oder Peter Gunn, um nur einige seiner
Welthits zu nenne Doch auf dem
Doppelalbum findet man auch weniger

bekannte Mancini-Werke wie Biue Satin, Dear
Heart, Lonesome, The Swestheart Tree oder

Crazy World.

Eine wunderbare und liebevolle Hommage an

einen grossartigen Künstler, bei dem ich
höchstens bemängele, dass die

Eigenkompositionen (ein Genuss) und die
Arrangements (überflüssig), die Scores und die

Songs bunt durcheinandergemischtsind.

Patrick Ruf ++++

CARRIED AWAY
Bruce Broughton

Intrada MAF 7068 (36:22 / 12 Tracks)

Überanderthalb Jahre ist es herseit wir zuletzt
von Bruce Broughton CD-mässig etwas zu

hören bekamen. Leider. Und für die paar

Minuten Score auf Miracle on 43th Street

konnten sich wohl nur Die-Hard-Broughton-
Fans zum Kauf erwärmen.

Für Bruno (Where the River Runs Black)

Barreto’s Carried Away zauberte Bruce
Broughton eine leise, zarte und sehr

stimmungsvolle Musik. Streicher, Harfe,

Holzbläser und Piano spielen dabei eine
wichtige Rolle. Das Wehmut erahnende

Hauptthema eröffnet den Score in Main Title.

Später benutzt Broughton dieses Thema etwas

opulenter, wenn man das im Zusammenhang
mit diesem ruhigen Score überhaupt sagen

kann, und wechselt vom bedrückenden Moll

ins „offener“ klingende Dur (Af the Ocean).
Grundsätzlich hält Broughton den Score in

einer Art introvertietem Americana, sehr
zurückhaltend und fein, fast nicht zu erkennen
und trotzdem vorhanden.

Einer der typischsten, den Score am meisten

reflektierenden Cues ist das achtminütige The

Funeral. Leise Pianoklänge wechseln sich mit

emotionalen und gleich wieder ruhigen

Streicherpassagen. Hier lässt Broughton,
eingeführt von halbtremolierenden Streichern,
eine zerbrechlich anmutende Gitarre erklingen.

Im Kontext des Scores recht energievoli klingt

The Barn Fire, ein Stück das, im Gegensatz

zum Rest der CD, für das gesamte Ensemble
(ohne Blech und Perkussion) geschrieben
wurde.

Carried Away ist eine sehr eigenständige
Arbeit von Bruce Broughton, die nur schwierig

mit seinen anderen Arbeiten verglichen werden
kann. Am ehesten ist dieser Score vielleicht

mit den ruhigeren, traurigen Stellen aus O

Pioneers und Old Man and the Sea (End
Titles) zu umschreiben.

Kein einfacher Score. Carried Away ist weit

entfernt von den Broughton-üblichen
grossorchestralen „Fun-Scores", die wir alle so

lieben. Trotzdem oder gerade deswegen ist
diese Musik so beeindruckend.

Philippe Blumenthal + ++ %

BED OFROSES
Michael Convertino

Milan 34863-2 (39:44 Min./14 Tracks)

Michael Convertino komponierte für diese
Liebesgeschichte eine liebliche, süssliche,

schwebende, schon fast sphärisch-meditative
und New Age-ähnliche Musik. Sein Score wird

dabei von zwei Themen beherrscht. Das erste

erklingt in Boom und ist eine verträumte,

romantische Streichermelodie, die von einem
gelegentlich gespielten, schlichten und meist

im Hintergrund gehaltenen Klaviermotiv
unterstützt wird. Das zweite Thema erklingt

erstmals in Tuesday, ist aber in Too Much

Perfection noch ausgeprägter zu hören. Es

beginnt sehr rhythmisch und erinnert durch

sein spezifisches Klangbiid und der
Athmosphäre an Thomas Newman. Diese zwei

Themen werden in den zehn instrumentalen
Stücken immer wieder aufgegriffen und obwohl
die Musik so luftig, locker und leicht verdaulich

klingt, muss man doch genau hinhören, um die

reizvollen Momente herauszuhören.
Abgerundet wird der Soundtrack durch vier

Songs, unter anderem dem zeitweise ständig
am Radio gespielten “Independent Love Song‘

von Scarlett. Eindeutig ein Score für
hoffnungslose Romantiker!

Patrick Ruf +++

LA PARTIE DECHECS
Frederic Devreese

Virgin 7243 8 40029 2 3 (55:08/19)

Ohne den Film bisher gesehen zu haben,

handelt es sich, nach den Bildern und der

Musik zu schliessen, um einen Reisefilm, der

thematisch in der ersten Hälfte des 19
Jahrhunderts angesiedelt zu sein scheint. Die
Partitur des belgischen Komponisten ist fast

vollständig für Streicher und Piano
geschrieben worden. Daneben erklingt zu

sphärischen Glissandi Glockenspiel. Zentral
ertönen wiederkehrend zwei Waltzer-Themen.

Die differenzierte Orchestrierung erinnert

zeitweise an Herrmanns Klassiker Psycho.
Dieselbe musikalische Abgründigkeit ist bei

Devreeses Komposition spürbar. Wenn

Herrmann in Psycho dem Zuhörer den

Wahnsinn und die Enge vermittelt, erweitert

Devreesse in La Partie D’Echecs das

musikalische Spektrum um Momente, wie in
Le Destin Du Joueur, die unaufwendig innere

Vorgänge und Zwänge des Schachspielers
zum Ausdruck bringen. Unerbittlich borende
Streichersätze werden von einer rein iyrischen

Passage abgelöst. Einflüsse der europäischen

Minimal Music, wie sie von Michael Nyman
bekannt sind, sind ebenso unverkennbar. Für

den Generique Fin greift Devreese das

Wailtzer-Hauptthema auf und entwickelt es zu
einem melancholisch leidenschaftlichen

Tongedicht.

Zur eigentlichen Tour de Force werden die

Variations Et Themes Pour Cordes (obwohl auf

der CD-Hüllenrückseite 14 Tracks aufgeführt
sind, sind die einzelnen Segmente der

Variations anwählbar, d. h. der Display zeigt 19
Tracks an).

Innerhalb des tonalen Klanguniversums schafft
Devreese mit den Möglichkeiten des ihm hier

zur Verfügung stehenden Klangkörpers sowohl
enervierende wie entzückende Phantsien. Es
ist bedauerlich, dass der Film beim Start 1994

auf keinen grösseren Publikumszuspruch
stiess.

Christian Wiedmer ++++%

TIME OFADVENTURE
Ennio Morricone

BMG 74321315517 (63:45 Min./15 Tracks)

Auch diese CD bietet einen breiten Querschnitt

durch das Schaffen des Italieners. Der CD-
Titel dehnbar, so dass man wieder von allem

ein bisschenfindet: Etwas Western (zu Beginn
gleich Spiel mir das Lied vom Tod, was nicht
unbedingt nötig gewesen wäre), etwas

Science-fiction (The Humanoide) sowie
interessantes aus der Abenteuerwelt. Für den

Sammler spannend, da selten veröffentlichte

Musik: Space 1999 aus dem gleichnamigen

Film, eine wirre und rasante Nummer. Aus

Stato interessante (1977) erklingt

entspannender Sound mit Trompete/Fagott-
Solis.

Andreas Schweizer +++
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DOCTOR ZHIVAGO

Maurice Jarre
Rhino R271957 (69:48 Min./45 Tracks)

Zum 30-jährigen Jubiläum von Doctor

Zhivago beglückt uns Rhino Movie Music mit
einer neuen und erweiterten Ausgabe der

legendären Filmmusik. Den oscargekrönten

Score hier aber vorzustellen ist überflüssig,
denn die Musik, insbesondere das

weltberühmte und legendäre Lara’s Thema,ist
jedem bekannt. 1965 von einem aus 110
Musikern bestehenden Symphonieorchester,

24 Balalaika-Spielern und einem 40-köpfigen
Chor eingespielt, wurden aber schliesslich

einige der Stücke nicht auf der Filmrolle
verewigt oderlediglich in einer “beschnittenen"

Version. Diese Sünde wird durch das
vorliegende Album getilgt, weiches mit den

vollständigen, originalen Aufnahmen, inklusive

mehreren bisher noch nie veröffentlichten
Stücken, zu Jarres Filmmusik aufwartet.

Besonders erwähnenswert sind die Jazz,

Rock'n Roll und Swing Version von Lara’s

Thema, welche als Lückenfüller und

Auflockerung eingespielt wurden.

Das Album verfügt zudem über ein
ausführliches und sehr schön gestaltetes

Booklet mit interessanten Ausführungen von
Maurice Jarre, einem Vermerk des CD-

Produzenten und einer Abhandlung der
Filmmusik. Ein wirklich Iobenswertes Angebot!

Hoffen wir, dass die anderen angekündigten
Rhino-Scores in einer ebenso hohen Qualität

veröffentlicht werden.

Patrick Ruf TEE

THE ROAD TO WELLEVILLE

Rachel Portman
Varöse VSD 5512(31:21/24 Tracks)

ERSOELSURRE
>; e e

 

Der Film ist ein herrlich satirischer Seitenhieb
auf den modernen Gesundheitswahn. Die
Musik ist dementsprechend beschwingt.

Originell ist die Idee, das Hauptthema vomalt

bekannten Papierkamm spielen zu lassen,
begleitet vom Orchester. Weniger originell ist

die Tatsache, daß sich Rachel Portman auf
einen Grundrhythmus beschränkt, der sich

durch den ganzen Score zieht, so daß die
thematische Abwechslung kein sehr hohes

Maß erreicht. Geradezu störend ist die

Überleitung zum jeweils nächsten Stück durch
Dialogfetzen aus dem Film. Bei eigenem

Titelindex wäre das halb so schlimm, da es

den aber nicht gibt, kommt man um die

Dialoge nicht herum.
Die Musik steuert sicherlich einen beachtlichen

Teil zur grotesken Wirkung des Films bei. Das
Hauptthema verleitet auch immer wieder zum

Mitpfeifen, so eingängig ist es. Sogar zum
Lachen wird man durch das erste Stück

Ladies’ Laughing Exercise gebracht, bei dem

die weiblichen Patienten des Sanatoriums bei

ihrer morgendlichen Lachübung im Rhythmus

von Klaviermusik zu hören sind. Es bleibt nur
schade, daß nicht versucht wurde, eine

größere thematische Vielfalt und musikalische
Komplexität zu erreichen, was vielleicht dem

Film noch besser getan hätte, denn er bietet

eigentich die Möglichkeit dazu. Das
Hauptthema ist also gewissermaßen eine
Universallösung. Vielleicht ist es deswegen

auch gar nicht so schlimm, daß nach Abzug
aller Nicht-Originalmusik nur rund 22 %
Minuten von Portmanselberbleiben.

Klaus Post ++%

THE NET
Mark Isham
Varese VSD-5662 (29:33 / 4 Tracks)

Nun wandelt auch Mark Isham auf Hans
Zimmers Pfaden der generös langen Tracks.

Für diese CD hat Isham gerade 4 Stücke

zusammengestellt, davon erreichen zwei die

zehn Minuten Schallmauer locker. Auch
bedient sich Isham eines anderen
Komponisten, Jeff Rona, der mit einem

„Additional Compositions and Programming‘-
Credit bedacht wurde. Leider erfahren wir nicht

welche Teile von Rona geschrieben wurden.

Nach dem sehr stimmungsvollen Act / (was

wohl der Main Title war) mit Orchester, Chor

und viel synthetischer Perkussion

plätschert Act 1 etwas

gemächlicher dahin ehe Isham im

letzten Teil dieses fast 12-
minütigen Tracks für etwas Action

sorgt. Hier lässt Isham die
Blechbläser spannungsteigernd
die Tonleiter emporklettern, für

Rasanz sorgen die perkussiven

Rhythmen aus Synthie und

Sampler.

Act Ill ist wahrscheinlich das Love

Theme von The Net und beruhigt

unsere angespannten Hörorgane
mit sanften Pianoklängen und
warmenStreichern.

Act IV beginnt wiederum recht

rasant mit viel Perkussion, bevor

deftige Blechcluster für
Gänsehaut sorgen. Der Chorführt

mit Piano und E-Bass
(bemerkenswerte Konstellation) in
einige besinnliche Momente vor

dem wahrscheinlichen, recht
langen EndTitle ein.

The Netist ein Thrillerscore, der
weniger mit düsterer, atonaler

Spannungsmusik als mit originellen,
atmosphärischen Collagen aus Elektronik,
Orchester und Chor glänzt, wobei der

perkussive Teil wie so oft bei Ishams Scores

dieses Genres einen wichtigen Teil einnimmt.

Die Melodiösität geht dabeinicht verloren.

Philippe Blumenthal ++ + %

TV FILM MUSIC

Ennio Morricone
BMG7432131552 (61:03 Min./16 Tracks)

Die Produzenten haben vier TV-Filme

ausgewählt: Orient Express (1979), Gli

Indifferenti (1987), Secret of the Sahara

(1987) sowie Achille Lauro (1990).

Für Orient Express schrieb Morricone nur

gerade das Titelstück: Ein ruhiges Thema, mit

der Stimme von Edda Dell'Orso.

Satte Streicherklängeleiten Gii Indefferenti ein,

hone und tiefe Streicher wechseln sich
gegenseitig mit zwei Themen ab, die sich

rhythmisch und melodisch ergänzen.

Suspense-Stimmung kommt auf. Gut

gemacht.

Per una Donnaist lieblich, mit einer Prise

Nostalgie und Wehmütigkeit. Die Streicher

musizieren liebevoll.

Das Thema zu Secret ofthe Sahara - nicht zu

verwechseln mit Sahara (1983) - beginnt mit
verhaltenem Chor und Orchester, bis sanft und
ruhig die Bassflöte einsetzt, welche

schliesslich vom erwachenden Orchester, mit

dem grossartigen Hauptthema abgelöst wird.

Leider (des aus sammlertechnischen
Gründen) interpretiert auch auf dieser CD Amii

Stewart abschliessend den Song Saharan

Dream, obwohl meine gescheite Morricone-
Bibel auch noch eine zweite Gesangsversion -

mit Debbie Davis - auflistet.
Traurige Berühmtheit hat die Entführung der

Achille Lauro erlangt. Mit hämmerndem Klavier

und Biechbläserpassagen beginnt Lauro,
wobei Morricone Musik voller Spannung

erzeugt, dazwischen aber immer wieder Ruhe

einkehren lässt. Düstere Spannung in A Night

On The Mediterranean Sea, monotones
Schlagwerk, grollend und unheilvoll. Dann

wieder erklingt voller Emotionen Gianni Oddis

Klang des Alt-Saxophones in To Klinghoffer.

Ueber dem sanft ausgebreiteten Streicher-

Klangteppich lässt Morricone noch die Flöte

das Thema auskosten.

Andreas Schweizer +++

Perlormed by

ZRICH KUNIEL - CINCINNATI POPI ORCHESTRA

 

SYMPHONIC STAR TREK

Various

Telarc 80383 (72:06 Min./28 Tracks)

Unter dem Kommando von Captain Erich
Kunzelflitzt das Raumschiff “Cincinnati Pops

Orchestra“ mit Lichtgeschwindigkeit durch die
unendlichen Weiten des Weltalls, um Scores

zu entdecken, die jeder bereits gehört hat.

Eingespieit wurden also die wichtigsten und

besten Melodien der gesamten Star Trek-
Serie, die von namhaften Künstlern wie Jerry

Goldsmith, Cliff Eidelman, Dennis McCarthy,

Leonard Rosenman, Alexander Courage oder

James Horner komponiert wurden. Darunter

fallen selbstverständlich das Main Theme der

originalen Fernsehserie wie auch die Main Title

oder End Title sowie weitere Highlights der

sieben Star Trek Kinofilme. Und natürlich

dürfen auch all die Titelmelodien der

zahlreichen TV-Serien-Nachzügler wie Next

Generation, Voyager oder Deep Space Nine
nicht fehlen. Zudem enthält das Album zwölf
Spezial Effekte, auf die ich aber gerne

verzichtet hätte. Besonders lästig ist dabei,

dass diese Stücke zwischen all den tollen
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Melodien plaziert wurden. Ich habe sie deshalb
immer wegprogrammiert.

Da ich nicht im Besitz aller originalen Scores
bin, gestaltet sich ein Vergleich mit der

vorliegenden Einspielung sehr schwierig, doch
rein gefühlsmässig finde ich die Einspielungen
gut. Und als Bonus enthält das Album auch

noch eine CD-ROM mit Game Demos. Ein

absolutes Muss für jeden Anhänger der Kult-

Serie, aber auch für alle anderen
empfehlenswert.

Patrick Ruf ++++

THE LAST STARFIGHTER

Craig Safan
Intrada MAF 7066 (48:40 / 11 Tracks)

Wenn es doch sowas wie Gerechtigkeit gibt,

dann hat sie Intrada mit Last Starfighter

neuentdeckt. Nach der knapp 24 minütigen

CD/LP von Southern Cross/Label X wünscht
uns Dougiass Fakes Company mit dieser

Neuauflage schonjetzt fröhliche Weihnachten.

The Last Starfighter ist für mich mit Raiders

of the Lost Ark die Wiederveröffentlichung

des Jahres. Dieser SF-Film aus den Past-E.T.-
Zeiten (1984) hatte zwei entscheidende

Pluspunkte: 1. die für diese Zeit schier

unglaublichen Computereffekte und 2. die
grossartige, heroische Musik von Craig Safan.

Tja, und das negative war halt wiederum die

ach viel zu kurze Soundtrackveröffentlichung.
Doch das lange Warten hat sich wirklich

gelohnt, hier nun haben wir eines der

knackigsten Weltraumthemen endlich in
Langversion!

Craig Safan komponierte ein Thema, das er
mühelos in den verschiedensten

Gefühlsmomenten des Filmes einsetzen
konnte. So ist es als solider, ohrwurmmässiger

Marsch allererster Güte in Main Title, Target

Practice oder Big Victory March ebenso zu

vernehmen, wie als sentimental-trauriges

Stück in Centauri Dies oder verträumt in Alex

Dreams. Es ist dieses Thema, das einen Score

zusammenhält, der reicher an Abwechslung

kaum sein könnte. So setzt Safan etwa das
EWI ein, ein elektronisches Blasinstrument,

das treffend Centauris Bemühungen auf der
Erde einen Söldner anzuwerben und dessen

Verfolger aus dem All porträtiert. Wenn auch
gewisse Synthiepassagen in der heutigen Zeit

etwas lapidar und veraltet scheinen mögen, so
ist es Safan zu verdanken, dass er sie nur

diskret und oft im Einklang mit dem Orchester

einsetzte.

Death Blossom: Ultimate Weapon, Beta's

Sacrifice und Alex First Test sind herrliche

Beispiele grossorchestralen Actionscorings.
Und dann lassen wir noch das

siebeneinhalbminütige, finale Into the

Starscape erklingen, hach...

Last Starfighter ist sicherlich ein Film im

Gefolge von Star Wars, Star Trek - TMP und

E.T. und dennoch, Safans Musik ist und bleibt

ein Höhepunkt der SF-Ära.
Philippe Blumenthal +++ ++

GHOST
Maurice Jarre

Milan 34278-2 (45:47 Min./ 10 Tracks)

Zum fünfjährigen Jubiläum des Filmes
veröffentlicht Milan erneut den Soundtrack, der
nun durch zwei zusätzliche Stücke (7:07 Min.)

sowie einem ausführlichen Booklet ergänzt und

in einer luxuriösen buchartigen CD-Hülle

verpackt wurde.

Die beiden Bonus-Tracks Fire Escape und Oda

Mae & Carl schwanken zwischen rhythmischen
Action-Cues und bedrohlichen, düsteren
Klangkollagen, ohne dabei über eine
einprägsame Melodie zu Verfügen. Alles in

allem ist der synthesizerlastige Score für
meine Begriffe zu technisch-funktionell und

stellenweise wäre die Bezeichnung Sound-

Design anstatt Musik viel zutreffender, auch
wenn dieses optimal auf den Film
zugeschnitten ist. Einziger Highlight aus

meiner Sicht ist das bezaubernde Molly-
Thema, das unter anderem im gleichnamigen

Stück erklingt, aber auch die Basis für das

wunderschöne End Credits bildet.

Selbstverständlich findet man auf der Scheibe

auch den Titelsong „Unchained Melody“, bei
dem Frauen weiche Knie kriegen und
schmachtend dahinschmelzen

Äusserst peinlich finde ich, dass die
Reihenfflge der Seiten im Booklet

durcheinander gebracht wurden, wodurch die
informativen Ausführungen praktisch

unbrauchbarsind.

Patrick Ruf ++%

THE GREATHITCHCOCK MOVIE

THRILLERS

Bernard Herrmann
London Decca 443895 (46:40 Min./5 Tracks)

BERNARD HERRMANN GREATFILM MUSIC
Bernard Herrmann
London Decca 443899 (72:05/35 Tracks )

Ich erlaube mir, diese beiden CDs zusammen
vorzustellen, da man vorteilhaft beide kaufen

sollte, denn so kommt man in den besonderen

Genuss grossartiger Herrmann-Musik:
Einerseits wurde eine gelungene Auswahl

geschaffen, zudem liegen hier die legendären
'Phase 4 Stereo' Decca-Aufnahmen vor. 1962

stelte Decca dieses damals sensationelle
Wiedergabe-Verfahren vor. Da das in eff/dii
abgefassst Booklet darüber ausführlich
berichtet, belasse ich es bei der gemachten
Ausführung.

Auf der Hitch-CD findet sich Musik aus

Psycho, Marnie, North by Northwest,

Vertigo sowie - besonders erfreulich - A

Portrait of 'Hitch' aus The Trouble with

Harry. Gerade in The Trouble with Harry sind

die ausserordentliche Vielfältigkeit der
Orchestrierung, die subtile Machart der Musik

sowie die scherzhaften Momente faszinierend.

Der Komponist dirigiert das London
Philharmonic Orchestra.

Auf der ‘Great Film Music’ CD spielt unter
Herrmann das National Philharmonic

Orchestra.

Nur schon die Musik zu Journey to the

Center of the Earth ist der Kauf wert. Wie
Herrmann hier die unterschiedlichsten

Stimmungen der geheimnissvollen und

gefährlichen Reise der Expeditionsgruppe
untermalt, ist beeindruckend. Einmal mehrfällt

vor allem die nuancierte und einmalige
Orchestrierung auf. So verwendete Herrmann

in diesem Streifen keine Streichinstrumente,
dafür benützt er eine elektronische Orgel, um

spezielle Klänge zu erzeugen. Genial ist die

Orchestrierung in The Giant Chameleon and

the Fight: Hier verwendet Herrmann ein
äusserst seltenes Instrument, desse röhrender

dumpfer Ton einen wirklich an die schleimig-
kriechende Riesen-Echse im Film erinnert, die

dann schlussendlich von einem Lavastrom
übergossen wird: das Serpent, dessen

geschwungene Form einer Schlange ähnlich
sieht.

In The Seventh Voyage of Sinbad findet sich

die köstliche Nummer The Duel with the

Skeleton, wobei hier Herrmann ein Xylophon

einsetzt um den nötigen Effekt zu erzielen. Aus

dem gleichen Film erklingt schliesslich

Baghdad, mystisch und geheimnissvoll
schwelgendie Streicher - herrlich!

Im weiteren findet sich Musik aus The Day the

Earth Stood Still, Fahrenheit 451 sowie

Gulliver's Travels. Letzteres eine Suite, die

Herrmann aus seiner Filmmusik zu Three

Worlds of Gulliver zusammenstellte. Der
Charakter der Musik ist der Zeit des 18. Jh.

angepasst, mit typischen Stücken wie Minuette

oder Hornpipe.

Die idealen CD's um der Musik Herrmanns
vollends zu verfallen!

Andreas Schweizer +++ + (Hitch)

+++ ++ (Great FMusic)

THE CLASSIC FILM MUSIC
OFJOHN BARRY - VOL. 2
Silva Screen FilmCD 169 (78:08 Min./16
Tracks)

Der zweite Teil der Classic Film Music of

John Barry-Serie beinhaltet zwar altbackenes

wie High Road to China oder The Black

Hole. Auch auf Scarlet Letter und Cry the

Beloved Country hätte man durchaus

verzichten können. Wahrscheinlich jedoch
wäre eine solche CD ohne aktuelle und

bekannteTitel gar nicht finanzierbar. Nebenbei
präsentiert diese CD aber auch kleine Schätze

wie das bondige The Ipcress File (1965); den

Walzer aus The Wrong Box (1966) - Barry im
Ya Takt, eine wahre Rarität -; eine gelungene

elfminütige Suite aus Monte Walsh, einem

Western aus dem Jahr 1970; aus The Dove

(1974) ist eine fröhlich anmutende Suite zu

hören und Deadfall (1968), ebenfalls zum
ersten Mal auf CD, wurde eine elfminütige,

Suite zugedacht. Aus Mary Oueen of Scots

(1971) sind ausser dem bekannten Mary's

Theme auch die Cues Vivre ef Mourr und But

not through my Realm zu hören. The

Appointment, The Knack, The Quiller

Memorandum und Walkabout sind die
weiteren auf dieser CD beinhalteten Scores,

die aber „nur“ durch das Hauptthemavertreten
sind.

Die City of Prague Philharmonic unter der
Leitung von Nic Raine (John Barrys

Orchestrator u.a. bei Chaplin und The Living

Daylights) spielt überdurchschnittiich gut.
Zuwelen wurd das Orchester mit

Mundharmonika, Gitarre und Synthesizer

ausgestattet um möglichst nahe an die

originalen Einspielungen zu gelangen. Das

beigelegte Booklet ist sehr informativ und
ausführlich.
Rundum eine feine Sache, doch fehlt der CD

das gewisse Etwas, das einem zum

wiederholten Hören reizt. Als „Barry-Archiv‘

undfür Barry-Fans sicher zu empfehlen.

Philippe Blumenthal + ++

EAT IT/ MACCHIE SOLARI
Ennio Morricone

CAM 74321130692 (57:48/23)

Morricones Musik zum obskuren Film Eat It

(1969, 30:26/12) basiert zur Hauptsache auf
einem Thema, dessen Grundmelodie die

Einfachheit eines Kinderliedes besitzt. Die für
den Komponisten nicht untypischen
Instrumentierungskombinationen (Spinet,

Hammond-Orgel, Glockenspiel, Harfe und

natürlich Trompete) beweisen bezüglich der
reichen Abwechslung von Stil und Timbre den

Gehalt des thematischen Grundmateriais. Von
leichter Unterhaltungsmusik a la Lounge Band

über Tango, afrikanische Rhythmen bis hin
Pianoforte im Saloon reicht die Palette. In

Temimi experimentiert der Meister mit
elektronischen Tönen. Der Score wird mit dem

schrillen Stück Falsa Sacralita von 7 Minuten
Dauer abgeschlossen. Verzerrte elektrische

Gitarre kombiniert mit Frauenstimmen,
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Bläsern, Schlagzeug und Orgel erzeugen eine
Mischung aus Kirchenmusik Bachscher
Prägung und Jazz-Rock. Der nicht minder

obskure Film Macchie Solari (1974, 27:22/11)

- die wohl einzige Gemeinsamkeit, die dazu
geführt hat, dass die zwei Scores auf einer CD
Platz gefunden haben - bot Morricone die

Gelegenheit, eine hoch experimentelle Musik

zu komponieren. Liebhaber geglätteter

Melodienbögen mit honigsüssem orchestralem

Beigemüse & la Chi Mai werdenrein gar nichts
finden, woran sie sich halten könnten,

Geniesser von The Thing schon eher. Das

erste Stück Macchie Solari ist für sich alleine
der Kauf dieser CD wert. Von Grund auf atonal

ist jedes Stück des Scores ein höchst

abwechlungsreiches und spannendes

Hörerlebnis. Edda deli'Orsos Stimme, vielmehr

ihr Klagestöhnen, zusammen mit präpariertem
Klavier, Bassrhythmen, elektrische Gitarre und
wieder Orgel bilden ein seltsames bis

beklemmendes Klanguniversum. Beide

Soundtracks hat Bruno Nicolai fachkundig
dirigiert.

Christian Wiedmer + ++ EATIT
++++ 1%MACCHIE SOLARI

MORTAL KOMBAT

George S. Clinton

TVT/London 828715-2 (42:15 Min./26 Tracks)

Neben dem Song-Album, das vor allem

Techno-Produktionen umfasst, wurde auch

noch der Score dieser Computerspiel-
Verfilmung veröffentlicht. Für die musikalische

Untermalung dieser Kampforgie ist der
Jazz/Funk-Musiker George S. Clinton

verantwortlich. Dieser scheint die Schauspieler
nachahmen zu wollen: Letztere dreschen auf

ihre Gegner ein, Clinton auf sein Keyboard.
Auf den Zuhörer prasseln schnelle, harte und

nervöse techno-inspirierte Synthesizer-

Rhythmen, die gelegentlich mit pseudo
asiatisch-mystischen Klängen oder einem
Schuss (Hard)Rock angereichert wurden. Aus
meiner Sicht ein plakativer, fantasieloser

Score, der wohl nur die Techno- und

Highspeed-geilen (was'n das? PhB}

Computerspiel-Süchtigen in Ekstase zu
versetzen mag. Junk food für die MTV

Generation.

Patrick Ruf +

load
BE

TRACELESS
Venusart {Herbie B./lan Philip)
Head-Music Ltd. HMCD 992.001 (43:35/10Tr)

Diese Filmmusik aus dem gleichnamigen

Streifen Traceless (Spurlos) erschien 1992

bei der Zürcher Filmverleih-Firma 'Head-Film'.
Der Film selbst erschien nie in den Kinos. Dem
spannendenStreifen liegt ein brisantes Thema
zugrunde: illegale Lieferungen von

Chemikalien an den Irak, zum damaligen
Zeitpunkt der Filmherstellung hochaktuell.

Die beiden Zürcher Herbie B. und lan Philip
liefern einen kalten, berechnenden

Synthesizer-Sound, der stellenweise etwas an
Erasure erinnert.

An das langsameIntro - Traceless Part 1 -

reiht sich Traceless Part 2, eine Variation mit
der Stimme von Mr Al Dentino. Als Ohrwurm

entpuppt sich Trombone Dance, ein weiterer

Titel der im Film - leider nur kurz -
Verwendung fand. Es wurden eingängige

Melodien gewählt, unterlegt mit oft starren und
monotonen Rhythmen. Einmal etwas andere,

ungewohnte Filmmusik, welche die Fans von
kühlem, konstruiertem Sound ansprechen

dürfte.

Eine wunderbarer Trackist Flying High, dessen

geschmeidig-voller Klang wuchtig überzeugt.

Stelienweise erinnert der Sound - gerade in

dem genannten Titel - an den Hammer-Sound
von 'MiamiVice‘.

Die CD endet mit dem markanten Titel-Thema

des Films! Chemical Whispers. Ueber einem

breiten, düster wogenden Klangteppich fallen

akkustische Tropfen.
Fazit: Sicher keine CD für Freunde der

klassisch-sinfonischen Filmmusik, aber einen
Kauf wert für experimentierfreudige Käufer...

(Bezugsquelle: Head-Film AG Zürich)

Andreas Schweizer + + %

V- THE FINAL BATTLE
Dennis McCarthy

Promo CD DMC 001 (52:29/16 Tracks)

Mitte der Achtziger Jahre sorgte eine Mini-

Series in den USA und später in Europa für

Furore. V, Synonym für die ausserirdischen

Besucher(Visitors), hielt nicht nur SF-Fans vor
den Fernsehapparaten. Zehn Jahre späterliegt

natürlich schon eine beachtliche Staubschicht

auf V, eine Serie die zu Zeiten von Space:

Above and Beyond und Voyager recht
veraltet scheint.

Dennis McCarthy schrieb für die Episoden 2
und 3 der 6-teiligen Mini-Series neue Musik,

nachdem die voll auf Elektronik basierenden

Scores von Barry DeVorzon und Joseph
Conlan (Teil 1) die Fernsehstation NBC bei

weitem nicht überzeugen konnte. Gerade 2

Wochen (!!) hatte McCarthy Zeit um V mit

einer Mischung aus, für diese Zeit typischen
Synthesizerklängen und Orchester zu

erschaffen. Diese Promo-CD enthält ausser
einigen „gewohnten“ und nur mässig

interessanten Love Themes {Maggie

Mourns/Maggie and Brad) und Pop-meets-

Score Einerlei (The Balloon Theme) viel Action
und Suspense. McCarthy arbeitet in diesen

Passagen primär mit viel Synthesizer,
elektronischer Perkussion und Blechbläsern.

Vor allem die mit Orchester versetzten

Actionstücke sind die eigentlichen Pluspunkte
der CD. Die reinen auf Spannungsaufbau

betonten Stücke sind etwas langfädig,
zuweilen recht nervig atonal

„überelektronisier“ und vermögen nicht so

recht zu überzeugen. Der Obrigkeit bei NBC
gefiel McCarthys Arbeit, so dass diesem der

gesamte, auf dem Erfolg der Mini-Series
basierenden Epsiodenramsch auferlegt wurde.

Die CD ist wohl eher etwasfür altgediente V-
Fans und Komplettisten.

Philippe Blumenthal + +

LES PLUS BELLES MUSIQUES DE FILMS

Lalo Schifrin

WEA 13879-2 (72:27 Min./14 Tracks)

Bei diesem Album handelt es sich um Live-

Aufnahmen eines Filmmusik-Konzertes,

welches zum Abschluss des Kino-

Jubiläumsjahres in der Marseiller Oper

stattfand. Aufgefühtt wurden dabei die

schönsten Songs und Melodien aus 100 Jahre
Kinogeschichte, die von Lalo Schifrin extra für
diesen festlichen Anlass arrangiert wurden.

Gespielt werden diese Highlights vom

Orchestre Philharmonique de Marseille,

gesungen von Julia Migenes sowie Dee Dee
Bridgewater.
Auf dem Album kommen 24 Melodien oder

Songs aus Filmen wie Casablanca, A Saris

Born, James Bond, La Strada, Alexis Zorba

oder High Noon zu Ehren, wobei der
Argentiner auch einige Werke zu Medleys

zusammengefügt hat. Schifrin’s Arrangements
weichen dabei mal mehr, mal weniger von den

Originalen ab, verfallen aber zum Glück nie ins
Kitschige oder Unzumutbare. Auch die

Zusammenstellung des Albums ist gut

ausgefallen, da sie eine ausgewogene

Abwechslung zwischen instrumentalen

Stücken und Songs aufweist. Letztere werden
zwarnicht bei jedem auf Begeisterung stossen,
genau wie der Applaus nach den einzelnen

Stücken. Dieser vermittelt dem Hörer aber das

Gefühl live im Konzertsaal zu sitzen und den
vorgetragenen Werken zu lauschen... Bravo!

Zugabel!! Bravo! ... Oh sorry! Ich vergass, dass

es sich ja nur um eine Aufnahmehandelt...

Patrick Ruf +++

wauennerwace

 

EXECUTIVE DECISION
Jerry Goldsmith
Varese VSD-5714 (29:37/9 Tracks)

Gemischte Gefühle hinterlässt Jerry
Goldsmith’ jüngstes Actionwerk. War schon

Congo nicht gerade das Gelbe vom (Action-

)JEi, so vermag auch Executive Decision nicht
vollends zu überzeugen, denn allzu viel

Innovatives bietet der ansonsten für
Abwechslung besorgte Komponist hier nun

wahrlich nicht. Leise erinnert der mit Snares
und Synthie-Perkussion gespickte Score an

bessere Vorgänger wie Extreme Prejudice

oder Total Recall (rhythmisch in A// Aboard).

Hörner und Trompeten wie in River Wild und

ein Titelthema (The Map), das dem aus Bad

Girls nicht gerade unähnlich ist, komplettieren

ein bekanntesBild.

Executive Decision scheint mir vor allem

problematisch hinsichtlich seiner Substanz und
ist denn auch ein gefundenes Fressenfür alle,

die dem Actionscoring an und für sich schon

wenig Inhalt zudichten. Doch denken wir mal

zurück an Rambo Ill, First Blood oder dem

bereits oben erwähnten Total Recall, an so

brillante Werke wie Clear and Present

Danger oder On Deadly Ground.

Doch verteufeln will ich Executive Decision
bestimmt nicht. Spass macht der Score auf

jeden Fall und Cues wie All Aboard oder

Starting Over und Jerrys Einsatz von Synthies

haben bei mir schon immer Gefallen gefunden.

Hört man die CD dennauch bei entsprechender
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Lautstärke (sehr laut), so findet dieser Score
mehr als nur einige Male seinen Weg in den

Player.

Philippe Blumenthal + + + %

LES PLUS BELLES CHANSONS & MUSIQUE
DE FILM DE JEAN GABIN - VOL. 2
div. Komponisten

Play-Time PL 9519 (66:05 Min./29 Tracks)

Einverstanden, mit der verkaufsfördernden (?)

Bezeichnung 'Les plus belles Musique de..."

wurde schon viel fiilmmusikalischer Schrott auf

den Markt geworfen. Dies ist hier nicht der
Fall.
Die vorliegende Scheibe präsentiert Musik von
Wiener, Prodromides, Magne, Garvarentz und

Legrand. Schon der Umstand, dass Musik von

weniger bekannten Musikern veröffentlicht
wird, finde ich positiv.

Die Werke stammen aus zehn verschiedenen

französischen Filmen, aus den Jahren 1953-
1966 und widerspiegel allesamt den gewissen

französischen Charme, so das Akkordeon in

Quais de la Seine aus Archimede le

Clochard, der Musik von Jean Prodromides.
Hierzu liefert das (französische) Booklet ein

kleines Interview mit diesem Komponisten.

Prodromides schuf auch zu Maigret et

l’Affaire Saint-Fiacre den musikalischen Ton.

Eine Paraderolie für Jean Gabin war die Rolle
des berühmten Kommissar Maigret. Unheilvoll

und düster beginnt Generique. Prodromides
schafft hier eine wirklich gelungene
Athmosphäre, ein herrlich gespieltes Alt-Sax

liefert die gewünschte Stimmung. Dazu fällt
einem nun nicht mehr schwer, sich den Pfeife

rauchenden Kommissar vorzustellen.
Viel Rhythmus und Stimmung der fünfziger

und sechziger Jahre ist vorhanden: Cha-ha

provincal in Maigret et l’Affaire Saint-Fiacre

(Prodromides), Valse du cave aus Le Cave se

Rebiffe von Michel Legrand, mit schmissigem

Akkordeon. Pastise gefällig?

Jazz-Rhythmen und Mundharmonika in China

jazz hot aus Un Singe en Hiver, wobei hier

Michel Magne noch etwas fernöstliche

Stimmung mitliefert. Seine Musik zu Melodie

en Sous-sol, hier besonders in Hymne &

fargent, hat mich - komischerweise - an die
Böttcher-Musik der 'Winnetou'-Filme erinnert.
Gelungen ist Georges Garvarentz eine

schmissig-rhythmische 'Krimi'-Nummer mit

Generique aus Du Rififi a Paname,hier finde

ich die typische Kriminalfilm-Musik der 6Der

Jahre, witzig, spannend und voller Charme,
Bösewichte & la Fantomaslassen grüssen!

Abschliessend das bekannte Chanson

Maintenant je sais, das Jean Gabin mit seiner

markanten Stimmer spricht/singt, dezent

begleitet. Diese berühmte Einspielung entstand
1974, zwei Jahre vor Gabins Tod.

Andreas Schweizer ++++

DEAD MAN WALKING
David Robbins
Columbia 484107-2 (59:32 Min./12 Tracks)

Nachdem der erfolgreiche Song-Soundtrack
(Columbia 483534-2) bereits seit längerem

erhältlich ist, kann man nun auch noch das
Score-Album erwerben. Die darauf vertretenen
Werke sind sehr stark von orientalischen
Melodien und Instrumenten geprägt und lassen

beim Zuhören eher auf eine Geschichte in

Arabien als in einem amerikanischen
Gefängnis schliessen. Auch der fast
allgegenwärtige Einsatz der Stimme nimmt in

dieser Filmmusik eine sehr zentrale Stelle ein.

Dadurch wirken die Kompositionen sehr
spirituell und erinnern manchmalan die Chöre

der Gregorianischen Mönche, die vor wenigen

Jahren mit ihrem Gesang die Hitparaden

stürmten. Neben den Kompositionen von
David Robbins, der tatkräftig von Nusrat Fateh

Ali Khan unterstützt wurde, enthält das Album

auch Werke eines Gospel Chores, der Dusing
Singers, Eddie Vedder sowie dem legendären
Ry Cooder. Ein unkonventionelles, aber
interessantes Album.

Patrick Ruf +++

ITS MYPARTY
Basil Poledouris

Varese VSD-5701 (32:41 /12 Tracks)

Poledouris für einmal von einer ganz anderen

Seite. It's My Party ist ein Kleinod für alle

Freunde des Klaviers - ein Score voll und ganz
diesem wunderbaren Instrument gewidmet.
Basil Poledouris, „Spezialist für Action- und

(aktuell) Tierfilme (Free Willy, Lassie) lässt
viel Gefühl in die Musik (und sein Spiel) zu

einem AIDS-Drama von Regisseur Randal

Kleiser (arbeitete mit Poledouris zuvor bei The

Blue Lagoon und White Fang)einfliessen.

Ein einziges Thema durchzieht It's My Party

und ist Hauptbestandteil beinahe jedes Tracks.
Ein Thema voller Hoffnung, Sehnsucht,
Einsamkeit und Trauer - dennoch von

ungemeinerKraft (Ski with Me).

Es fällt mir im Falle von Ht’s My Party

besonders schwer, dem Komponisten

„Vorzuwerfen“ nur von einem einzigen Thema
zu zerren, denn langweilig ist diese Musik

deswegennicht. It's My Party ist kein bigger-

than-life-Score und kann nicht in jeder

Lebensituation einfach so gehört werden. Man
sollte sich die halbe Stunde Platz für diesen

Score gut aussuchen, mitfühlen und

nachdenken. It's My Party ist mein kleiner

Freund in gewissen Stunden geworden und die
rund 28 Minuten reiner Score (+ ein Song)

finde ich genaurichtig.

Philippe Blumenthal ++ ++
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ITS MY PARTY
A gathering ol Inyhas A guft ol love A celebrauion al hie   

FILM CUTS
The Chieftains

RCA Victory 68438-2 (48:55 Min./18 Tracks)

Die Irische Folk-Gruppe hat für ihr neuestes

Album Melodien aus Rob Roy, Circle of

Friends (besonders bezaubernd), Far and

Away, Treasure Island, Barry Lyndon,

Tristan and Isolde, The Grey Fox sowie

Irland Moving eingespielt. Die letzten fünf
Spielfilme wurden dabei von Paddy Moloney,

einem Mitglied der Chieftains, vertont. Auf den
ersten Blick tönt alles gleich: Keltisch eben.

Doch schon bald entdeckt man, dass die
Stücke mehr sind als lediglich romantisch:

betrübt-melancholisch, verträumt oder

energievoll-beschwingt. Durch die
ausschliessliche Verwendung keitischer

Instrumente könnte das Album für einige

monoton klingen. Auch wem dieses irische

Gedudel auf den Geist geht, solite sich lieber
von der CD fernhalten. Wer aber einer der

20'000ist, der das letzte Album der Chieftains
gekauft hat, wird von ihrem neuesten Werk
restlos begeistert sein. Vor allem auch weil sie
hier Filmmelodien vortragen.

Patrick Ruf ++++

KING KONG
John Barry
Mask 702 (42:08 Min./ 13 Tracks)

Rechtzeitig zum Cinemusic Festival, das ja zu
einem grossen Teil John Barry gewidmet war,

erschien King Kong (für viele Barry-Fans)

endlich auf CD.

Die Musik zu diesem John Guillermin-
Spektakel aus dem Jahre 1976 (,„der“

Katastrophenfilmer der Siebziger schlechthin;

The Towering Inferno, Earthquake) aus dem

Jahre 1976, ist zum einen typisch Barry, mit
Iyrischen Streicherarrangements und

tempoarmen, melodischen Actioncues zum

anderen ethnisch etwas gar fade und

klischeehaft angehaucht (Sacrifice - Hail to the

King). King Kong ist ganz sicher nicht der
grosse Wurf des John Barry aus einer Zeit in

der sich der Komponist, leider, der ruhigeren
Waise widmete. Mir jedenfalls ist das Hören

ebenso vergangen wie das Sehen: ein Booklet
für Analphabeten. Jessica Lange gab in

diesem Film übrigens ihr Leinwanddebüt - das
war auch schon das interessanteste dieses

Filmes.
Eigentlich nur für Komplettisten und Barry-

Fanatiker empfehlenswert.

Philippe Blumenthal + +

NEAPOLITAN SONGS
Ennio Morricone

BMG 7432129872 (76:56 Min./22 Tracks)

Nach 'Spaghetti Western‘ und 'Love Themes’
(vorgestellt in der Ausgabe August '95) folgen

in der Reihe 'Ennio Morricone Collection’ vier

weitere CD's, wobei ‘'Neapolitan Songs’ eine
Ausnahmebildet, denn hierbei handelt es sich

nicht um Filmmusik, sondern um eine
Sammlung von - wie es der Titel sagt -
Neapolitanischen (Volks-)Liedern, in

Arrangements von Morricone, entstanden in

den 60er Jahren. Vor allem während dieser
Jahre schuf der Italiener eine Unmenge von
Song-Arrangements, so für Paul Anka, Charles

Aznavour, Chet Baker oder Placido Domingo,

um nur einige wenige zu nennen.

Die von Miranda Martino hier in erfrischend-
sinnlicher Art und Weise vorgetragenen Lieder

weisen die unterschiedlichsten Stimmungen
auf, die subtile Begleitmusik vom feinsten, die

Handschrift Morricones klar erkennbar. Von
herrlich groteskem Witz - so als stammten die

Songs aus einem Fellini-Film - sind Nini’

Tirabuscio', ‘A Frangesa oder 'Ndringhetendra.

Dann wiedertriefen die Lieder vor Schmermut

und Melancholie: L’Addio oder Torna A

Surriento. Ein Meer voller Gefühle und
Stimmungen.

Andreas Schweizer +++ %

SHADOWS OF THE EMPIRE

Joel McNeely
Varese VSD-5700 (66:16 / 10 Tracks)

Es ist wohl nicht gerade alltäglich, dass eine

Musik basierend auf einem Roman
geschrieben wird, noch seltener die Tatsache,

dass diese Musik dann auch tatsächlich
eingespielt und auf CD veröffentlicht wird.

Robert Townson von Varese Sarabande war
für diese angenehme Überraschung besorgt
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und liess Joel McNeely in John Williams

Fussstapfen schreiten.

Shadows of the Empire beginnt mit dem

wohlbekannten Star Wars Main Theme. Leia's

Nightmare enthält Teile aus der „Carbon

Freezing‘-Szene aus Empire Strikes Back,

ehe mit The Battle of Gall der erste eigentlich
neue Teil dieser CD erklingt. Joel McNeely

entwickelt in diesem Stück ein spielerisch
anmutendes Thema der Trompeten, umrahmt

von harschen tuttis und marschähnlichen

Rhythmen, die die Schlacht auf dem
unwirschen Pianeten Gall begleiten. McNeely

benutzt in Stücken wie Night Skies weitere
bestens bekannte Themen aus John Williams

Feder, so etwa den Imperial March oder
Princess Lejas’ Theme, doch spielt er diese

meist nur kurz an. Imperial City lässt solche
Reminiszenzen schnell vergessen. Mysteriös

beginnend mit leisen Soloklängen des
Orchesters und wortiosem Chorgesang,
steigernd bevor McNeely in fast Wagnerischer

Weise ein Feuerwerk an Fanfaren und dem
‚„Dha Werda Verda‘-Gesang des Royal

Scottish Chorus auf uns niederprasseln lässt.
Leise abwechselnde Soloinstrumente eröffnen

das markante Xizor's Theme bevor ein kurzes,
dissonantes Scherzo in das Thema (Chor)
einführt, nur um kurz darauf in einem

dramatischen Höhepunkt zu gipfeln. Das Blech
übernimmt im Finale des Stückes das dunkle,

doch gleichzeitig heroische Thema von Xizor.
„Dha Werda Verda“ erklingt erneut zu Beginn

des brillanten, abschliesenden Stückes The

Destruction of Xizor's Palace. Die Musik wird

merklich actionbetonter. und vollführt nach

etwa vier Minuten eine wahrhaftige Hatz des
gesamten Orchesters, immer wieder übertönt

von massiven Blechattacken. Der Chor gesellt
sich erneut dazu, Snares, Timpani und Piatti

treiben voran.

Shadows of the Empire ist eine sehr

komplexes Komposition. Düster, verführerisch

(The Seduction of Leja), augenzwinkernd

spannend (Beggars Canyon Chase),

gedämpft heroisch. Ein prächtiges Werk von
Joel McNeely, begleitet von einem exzellenten

Booklet.

Philippe Blumenthal + +++

MUSIQUES ORIGINALES

Vladimir Cosma

Disques Office 951442 (72.06/52 Tracks)

Aus der 16 CD-starken Cosma Cinema
Collection wurden die ersten drei Alben zu

einer Box zusammengefasst, welche die Musik

der Filme Le Grand Blond avec une

Chaussure Noire, Le Retour du Grand

Blond, La Boum, La Boum 2 sowie

L’Etudiante umfasst.

Für Scoreliebhaber ist der Silberling mit dem

Soundtrack der Teenie-Herz-Schmerz-Filme

La Boum und La Boum 2 (73:47 Min./20

Tracks) das unattracktivste Album der Box,
weil es fast ausschliesslich Songs - alle aus

der Feder des französischen Komponisten -

enthält. Und die sechs Score-Cues verleiten
auch nicht gerade zu Begeisterungsstürmen,

da es sich dabei nur um instrumentale
Versionen einzelner Songs handelt.

In L’Etudiante (45:12 Min./12 Tracks)
dagegen werden nur noch drei Stücke von

Songs beansprucht. Der Score ist hier
vorwiegend in rockig-popigen oder dann

romantisch-verträumten Klavierklängen

gehalten und die Melodien sind dank ihrer
Einfachheit sowie Direktheit sehr eingängig. In

den Stücken Valentine und L’Etudiante greift
Cosma auf das schöne Thema des

romantischen Titelsongs ‚You Call it Love“
zurück. Sehr gut gefällt mir auch das

wundervolle Klavierthema aus Ned Compose

und Theme D’Edouard, welches einmal

zärtlich-verliebtt und dann leidenschaftlich-
popig gespiet wir. Auch das mit

schwelgerischen Geigen unterlegte Premier

Baiserist bezaubernd.

Das Herzstück der Scores von Le Grand

Blond und Le Retour du Grand Blond (53:07
Min./20 Tracks) ist die inzwischen legendäre,

zigeunerhaft wirkende Panflöten-Melodie Sirba.
Dieses simple Motiv geht leicht ins Ohr, wirkt

fröhlich-beschwingt und erinnert mich in Doina
ein wenig an Morricone. Cosma greift im

Verlaufe der beiden Soundtracks immer wieder

auf dieses Thema und die Panflöte zurück,
beschränkt sich aber nicht auf deren

ausschliessliche Verwendung. So ergänzt er

den Score zu Le Grand Blond durch Klassik,

„belanglose‘ Bar-Musik sowie einem Dixie-

Blues. In Le Retour dagegenreichert er einige
Stücke mit brasilianischen Rhythmen an.
Besonders delikat ist Blackfinger, in dem er

offensichtliche Anspielungen auf die James
Bond Melodie macht.

Patrick Ruf +++%

SCHLAFES BRUDER

Hubert von Goisern/Norbert J. Schneider
BMG 74321 3117 (38:48 Min./15 Tracks)

 

Der Oesterreicher Hubert von Goisern feierte
in den letzten Jahren grosse Erfolge mit seiner

Band, den 'Alpinkatzen, wobei er eine

gelungene Mischung zwischen Volksmusik,
Blues, A-Capella Gesang und modernem

Sound präsentierte, dazu gelungene Live-
Konzerte. Nun erscheint ein Soundtrack, der

den Namendes Allrounders in grossen Lettern
präsentiert. Nur schon darum habeich mir die

Scheibe gekauft, den Film selbst - Schlafes

Bruder- habeich in den Kinos verpasst.

Gleich vorweg: Hubert von Goisern zeigt sich

von einer anderen (musikalischen) Seite. Viel
elektronischer Sound, Bläserpassagen

(Münchner Philharmoniker) und Orgel. Dazu

trägt auch Mit-Komponist Norbert Schneider

bei. Wer ruhige und fliessende, teilweise fast
meditative Klänge mag, dürfte an dieser CD

sicher Freude haben. Zu Beginn, in Dein Wille

Geschehe, bläst einem ein kalter zügiger Wind
um die Ohren. man fühlt sich direkt in ein

dunkles karges Bergtal versetzt. Dumpfer
Trommelklang mischt sich mit einem

wogenden Stimmengewebe, beinahe

entspannend fliessen die Klänge in Damals.
Bei Abschied vom Eschberg dominiert das

Cello, untermalt von zurückhaltenden dunklen
Klängen unmystischem Gesang. Wuchtiger

Orgelklang erschallt in Erinnerungen, bis

schliesslich wieder Ruhe einkehrt mit Erster

Schatten. Nach geheimnissvollen

Synthesizerklängen brechen nochmals

kraftvolle Orgelakkorde ein, wild und

unberechenbar: Der letzte Wille des Elias

Alder.

Ich kann mir vorstellen, dass die vorliegende

Musik in Verbindung mit dem Film selbst eine
wirklich kraftvolle Wirkung ausstrahit. Zu Letzt

sei noch die wunderschöne Chorstelle Komm

Oh Tod Du Schlafes Bruder erwähnt, nicht von

Von Goisern, sondern Johann Sebastian Bach
komponiert, die der CD zusätzlich eine

besondere Note verleiht.
PS: Am Anfang stand das Opernwerk

Schlafes Bruder, mit der Musik des
österreichischen Komponisten Herbert Willi,
dann schuf Robert Schneider den

gleichnamigen Erfolgsroman, wonach dann
schliesslich - unter der Regie von Joseph

Vilsmaier - der Film entstand.

Andreas Schweizer + +% (mit Bach! + + +)

SUBU FROM TIE ORIGINAL MINESE      RIES SOUNDTRACK

Saw

BORN TO BE WILD

Mark Snow

Milan 74321 29894-2 (38:00 / 14 Tracks)

OLDEST LIVING CONFEDERATE WIDOW
TELLS ALL

Mark Snow

Milan 73138 35672-2 (45:31 / 17 Tracks)

Zwei orchestrale Scores des Chart-Stürmers

(X-Files) Mark Snow auf einen Streich.

Für den Kinofilm Born to Be Wild erschuf der

hauptsächlich für das Fernsehen tätige

Komponist eine ethnisch angehauchte,

melodiöse Musik. Dem Beginn des ersten

Stückes, Plucked from the Jungle, leiht Lebo M

seine Stimme, ehe perkussiv-rhythmische
Klänge übernehmen. Dieser Stil zieht sich,

nebst einigen wunderschönen orchestralen

Stücken, quasi als roter Faden durch den

Score. Sinfonische Tracks wie Waterpaint und

Hats on the Rolling Van erinnern dabei etwas

an Dennis the Menace. Born to Be Wild ist

eine schöne und unterhaltsame Filmmusik.

Ebenso empfehlenswert, jedoch eher im

ernsten Fach anzusiedeln ist die Musik zur

Mini Series Oldest Living Confederate
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Widow Tells All, für die Mark Snow eine

Emmy-Nomination erhielt. Die Violinensoli

(Captain Marsden Looks Back, The New Life,

Lucy Sneaks Off) strahlen ein Gefühl von
Heimat, Wehmut und Erinnerungen aus. Das

in Resolution erstmals erklingende

Hauptthema variiert Snow geschickt, so zum

Beispiel in Having the Baby/All About Ned. Das

dramatische Main Title-Thema erweckt in
Orchestration und Atmosphäre Erinnerungen

an Glory. Streicher, Mundharmonika und

Klavier bestimmen den Klang des Scores.

Nach Born to Be Wild ist dies eine erneut

überzeugende Arbeit des sonst für seine

elektronischen Kompositionen bekannten Mark
Snow.

A. Bierhoff Born to Be Wild: + +++
Confederate Widow: + +++

MRS. WINTERBOURNE

Patrick Doyle
Varese VSD-5720 (33:07 / 16 Tracks)

NN NONERESSORT 2  

   
WINTERBÖURNE

Music by ‚PATRICK DOYLE x 3

Seit Frankenstein wartet die „Doylesche

Fangemeinde‘ sehnsüchtig auf einen weiteren
Effort der grossen, orchestralen Art. Doch

auch mit Mrs. Winterbourne bleibt Patrick
Doyle dem kleinen, intim gefärbten Score treu,

wie er es schon in Une Femme Frangaise und

Little Princess praktizierte.

Unverkennbarsind Tracks wie Train to Boston

oder Connie's Story von Doylescher
Handschrift geprägt. Hinzu mischt der
Komponist feinen, unaufdringlichen Jazz in

Stücken wie Connie and Steve's Life oder

Homeless Blues oder Swing in It's De

Different.

Mrs. Winterbourne ist zwar „wieder bloss“

einer dieser sanft dahinplätschernden Scores
wie sie Patrick Doyle zurzeit häufiger schreibt,

doch zeigt sich, dass der Komponist durchaus
nicht nur Musiken zu grossen, bildgewaltigen
Epen oder Shakespear-Verfilmungenbeitragen

kann. Mrs. Winterbourne ist ein gefälliger,
leichter Score, der einem schon beim ersten

Reinhören ins Ohr „springt“ - und um Längen

besser als das merkwürdige Exit to Eden-

Ding. Das Booklet enthält Liner Notes von
Regisseur Richard Benjamin und Patrick

Doyle.

A. Bierhoff +++

Kurz reingehört...
von Patrick Ruf

A COUCH IN NEW YORK (UN DIVAN A NEW
YORK)

Sonia Wieder-Atherton
RCA Victory 370942 (45:12 Min./23 Tracks)

Die Originalmusik stammt von der

französischen Cellistin Sonia Wieder-Atherton,
die vorwiegend kurze Kompositionen kreiertet.

Diese klingen sehr ungewohnt, da ihr
Instrument meistens nur von einem

Schlagzeug begleitet wird. Abgerundet wird

das Album durch Werke von Bach, Villa-
Lobos, Prokofiev, Chostakovitch oder Cole

Porter.

ANGELS & INSECTS
Alexander Balanescu

MuteInt 846928 (49:07 Min./22 Track)

Der Score zu diesem Film wird von einem
Streicherquartet bestritten. Die vier

Saiteninstrumente verströmen eine

mehrheitlich düstere, bedrückende,
dramatische, melancholische und Unwohl
verbreitende Klangfarbe, die mich stark an

Michael Nyman’s Arbeit in Six Days, Six

Nights (A la Folie) erinnert.

VISIONS
Richard Stoltzman

RCA 68072-2 (66:48 Min./16 Tracks)

Der amerikanische Kiarinettistt Richard

Stoltzmaninterpretiert 16 Filmmelodien, wobei

seine Song- und Score-Auswahldabei von The

Piano bis La Strada und von Singin’ in the

Rain bis The Lion King reicht. Der zarte Klang

seines Holzblasinstrumentes verleiht den
Werken etwas Beruhigendes, Liebliches und

lädt unweigerlich zum Träumen ein. Ein

empfehlenswertes Album, das die
erfolgreichen Filmmelodien in einem neuen

Licht erstrahlen lässt.

FATHER OF THE BRIDE 2

Alan Silvestri

Hollywood Rec. 162020-2 (40:50 /15 Tracks)

Für das Sequalreichte es leider nicht ganz zu

einem puren Scorealbum, doch blieb es Alan

Silvestri wenigstens erspart, dass seine Cues
von Songs völlig verdrängt wurden. Der
Komponist verwendet ausgiebig das schöne
Thema aus dem ersten Film und ergänzt es

durch eine neue, verwandte und ebenfalls
wunderbare Melodie.

THE NORTH STAR

John Scott
TST 9909-2 (60:43 Min./20 Tracks)

Der Engländer John Scott komponierte für
diesen im verschneiten Wilden Westen

stattfindende Actionfilm einen

abwechslungsreichen und tollen
symphonischen Score: ein herrliches, nobles

Hauptthema, ein wenig Saloon-Geklimper,

einige romantische Melodien und viel
kurzweilige und motivreiche

(Spannungs)Musik. Sehr empfehlenswert.

THE SWAN PRINCESS

Lex DeAzevedo
Epic 483772-2 (46:42 Min./16 Tracks)

Musikalisch ahmt man hier die erfolgreichen

Disney-Zeichentrickfilme nach: Nette
melodiöse Songs, die an Musicals, Chansons

oder an Big Band-Jazz erinnern. Auch der
Score von Lex DeAzevedo steht einer

Produktion aus der Mäuse-Company in (fast)

nichts nach. Er verzichtet aber auf die
penetrant auf Erfolg getrimmten schmalzigen

Ohrwürmer und hat dafür den Mut, einige

popige Rhythmen einzubauen. Die zusätzliche
Interpretation von zwei Songs durch Regina

Belle (Aladdin) und dem Jazzer Dr. John
runden das Album ab.

CAPTAIN FUTURE
Christian Bruhn

Colosseum CST 34.8051(52:56/16 Tracks)

Für die Originalmusik der TV-Trickfilm-Serie

wurden lediglich Schlagzeug, Bass, Gitarre
und Keyboard verwendet. Diese wurden
vorwiegend zu einem eingängigen, disco-

popigen Cocktail vermischt, der mit wenigen
futuristischen Soundeffects garniert wurde.

Das Hauptthema Captain Future erinnert dabei

mit der verwendeten Stimme an das alte Star

Trek-Thema von Alexander Courage.

WILLIAMS ON WILLIAMS
John Williams
Sony Classics 68419 (69:30 Min./15 Tracks)

Verewigt wurden Melodien aus ET, Jurassic

Park, Schindler’s List, Hook, 1941, Jaws,

Empire of the Sun, Close Encounters und

Raiders of the Lost Ark. Die CD bietet -

abgesehen von einigen neuen Arrangements -
kaum Überraschungen. Einziger Lichtblick ist

Flight to Neverland, welches auf dem Hook-

Album mit The Arrival of Tink verschmolzen

war sowie The Face of Pan, ein Konzert-
Arrangement mit neuem Material. Wieso aber

werden immer wieder dieselben Themen, so
bezaubernd sie auch sind, ausgewählt. Dabei

existiet doch unzähliges unveröffentlichtes
Material des Maestros. Eindeutig ein Album für

Einsteiger oder fanatische Williams-Fans.

LES CAPRICES D’UN FLEUVE
Rene-Marc Bini
Disques Office 191632-2 (53:47 /16 Tracks)

Der Komponist schrieb für diesen
französischen Fernsehfilm einen sehr
ungewöhnlichen Soundtrack, indem er
barocke, symphonische und afrikanische

Instrumente vereinte. Es resultiert ein

bezaubernder und stimmungsvoller afrikanisch
angehauchter Score, in welchem auch viel

gesungen wird.

L’INSOLENT
Jean-Claude Petit

Erato 14406-2 (40:28 Min./19 Tracks)

Das neueste Werk des Franzosen ist wie

Cyrano ein Barock anmutender Score für

einen Kostümfilm, in weichem Flöte, Oboe und
Streicher dominieren. Das luftig, beschwingte

Hauptthema Beaumarchais wird dabei in

praktisch jedem Stück ohne grosse Variationen

verwendet.

STILLE NACHT
Niki Reiser

East West 14742-2 (58:38 Min./15 Tracks)

Niki Reiser hat nicht nur den Score zum neuen
Film des Schweizers Dany Levy, sondern auch
die meisten Songs dazu komponiert. Bei der

instrumentalen Musik (14:45 Min.) dominiert
eine arabisch angehaute Melodie, welche von

Stimme, flinkem Klavier-Lauf und einem

dominanten Kesselpauken-Rhythmus geprägt
wird.

CRYING FREEMAN
Patrick O’Hearn

Ariola 21377502 (69:39 Min./19 Tracks)

Mein (Vor)Namensvetter komponierte für die

Verfilmung des beliebten Comics Strips einen
asiatisch getränkten und rhythmischen
Syntheziser-Score, in welchem nicht Melodien

sondern atmosphärische Klangdesigns im

Vordergrund stehen. Wer sich für Le Grand

Bleu begeistern konnte, wird auch an diesem

Score gefallen finden.

NADJA
Simon Fisher Turner

Intercord 972118 (48:07 Min./9 Tracks)

Diese weibliche Variation des Vampir-Themas
wird mit einem kargen, sphärischen
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Synthesizer-Klangteppich unterlegt, der
stellenweise Streicher- und Klavierlastig ist.

Kurze Dialoge garnieren die meist düsteren
und eigenwilligen Kompositionen. Nur für
Liebhaber ausgefallener Scores!

MARYREILLY
George Fenton

Sony Classical 62259 (45:30 Min./13 Tracks)

George Fenton, der nach dem grossen Erfolg

in Dangerous Liasons erneut mit Stephen

Fears zusammenspannt, komponierte für die
neuest Version der Dr. Jekyll / Mr Hyde-

Geschichte einen äusserst Iyrischen und
romantischen Score, der aber durch die
Orchestrierung und dem häufigen Einsatz von

Streichen düster und manchmal sehr
beklemmend und unheimlich klingt.

RUSS MEYER'S ORIGINAL
PICTURE SOUNDTRACKS
Various Composers

Q.D.K. Media CD11 (74:13 Min./21 Tracks)

MOTION

Genau wie die zwei Vorgängeralben wurde

auch diese CD in Buchform gestaltet und mit
einem 28-seitigen üppig bebilderten Büchlein

ausgestattet. Der Silberling enthält die Musik

aus Motor Psycho, Finders Keepers Lovers

Weepers und Mudhoney, weiche mehrheitlich

aus schmachtend-erotisierendenm Big Band
Sound,leichtem Jazz sowie romantischen und

spannungssteigernden Akkorden besteht.

Ergänzt wird die Musik durch Stimmen und
Filmgeräusch, die stellenweise so dominant

sind, dass das Album eher einem Hörspiel

gleicht.

Viele Songs & wenig Score

Graeme Revell hat es mit seiner neuen

Komposition erneut in diese undankbare

Kategorie verschlagen. Der Score zu From

Dusk Till Dawn (Epic 483617-2) beschränkt

sich auf dem Soundtrack auf zwei Cues. Seine

2:11 Minuten bestehen aus Spannungsmusik
und erinnern mich mit dem eingesetzten Chor

in Sex Machine Attacks an Stargate.

Auch Alan Silvestri hat auf dem Album von

Grumpier Old Men (TVT 6810-2) gegen die

Songs verloren. Sein Anteil (4:43 Min.) besteht

aus einer romantischen, rustikal angehauchten

Melodie in What a Heck und dem End Title,

welches mit der Titelmelodie von Father ofthe

Bride (fast) zum verwechseln ähnlichist.

Den Kürzeren hat auch Mark Snow auf dem

Album The X-Files (Advisory 46079-2)

gezogen, da er lediglich mit dem Main Title
vertreten ist. Gerüchten zufolge soll aber in

naher Zukunft noch ein Score-Album

erscheinen. Der Rest der Scheibe besteht aus
einer bunten Mischung illustrer und

namhamfter Rock/Pop-Stars, die sich teilweise

zu skurilen Duos zusammengefunden haben.

Woody Allen stellte für den Mighty Aphrodite

Soundtrack (Sony SK 62253) grösstenteils
Jazz- und Swing-Werke zusammen, die durch

zwei griechische Volksmusik-Stücke ergänzt
werden. Besonders erwähnenswert sind die

Beiträge der Legenden Benny Goodman,

Count Basie und Dave Brubeck(„Take Five“).

Ein fantastisches Album für Nostaliker.

Patrick Ruf

Konzertwerke

BLUE SUN
Mark Isham
Columbia 481304-2 (60:59 Min./9 Tracks)

Filmkomponist Mark Isham griff zur Trompete
und schweigt auf sieben samtweichen,

melodiösen Eigenkompositionen und zwei
Neu-Einspielungen von Klassikern („Lazy

Afternoon“ von J. Moss / J. La Touche sowie

„In a Sentimental Mood“ von Duke Ellington) in
Einsamkeit, Trostlosigkeit, Hoffnungslosigkeit

und Traurigkeit. Man spührt den Blues, der
gelegentlich mit einem Hauch Jazz aufgepeppt

wird in (fast) jeder Note. Für dieses

wunderbare herzerweichende Album griff der
New Yorker auf eine kleine Formation zurück:

Einige Blechinstrumente (Trompete, Cornet,
Flügelhorn), Elektronics, Piano, Tenorsax,
Bass und Schlagzeug. Falls sich Mark Isham

mit Blue Sun den Hollywood-Frust von der
Seele gespielt hat, so wünsche ich ihm noch

unzählige Enttäuschungen, damit ich schon
bald wieder in den Genuss eines solchentollen

Albums komme. Ohne Zweifel ein

oskarwürdiges Werk, das aber keine Gewinn-
Chancen hat, weil es ja nicht für einen Film

komponiert wurde.

Wer also seinen Hang zu Blues und Jazz
ausleben möchte, wird sich an dem mit einem

reich bebilderten Booklet ausgestatteten Album

ergötzen.

Patrick Ruf ++++

VOICES
Vangelis

East West 12786-2 (54:45 Min./9 Tracks)

Dank Boxer Henry Maske feierte die

Titelmelodie zu Conquest of Paradise aus der

Feder des Griechen mit dreijähriger
Verspätung doch noch den wohlverdienten

Erfolg. Nun legt der Multi-Instrumentalist ein
neues Album vor, bei dem es sich nicht um

einen Soundtrack, sondern um ein

Studioalbum handelt. Das Stück Voices
orientiert sich deutlich an der oben erwähnten

Erfolgssinge. Zwar ist die Melodie
verschieden, doch verfügen die zwei Werke

über das gleiche Strickmuster, die selbe
Machart. Sie verströmen beide die selbe
Stimmung und wecken die gleichen Gefühle.

Unterstützt wird Vangelis wuchtiges und

pompöses Voices durch den erhabenen,

stolzen Gesang des Chors der Athens Opera
Company. Eigentlich ein sehr

erfolgsversprechender und angenehmer
Ohrwurm. Weiss man aber welche kreativen

und unkonventionellen Ideen Vangelis bereits

verwirklicht hat, so klingt dieses Stück

abgekupfert und nach Mainstream. In Echoes

greift Vangelis nochmals auf die vorher
beschriebene Melodie zurück, spielt sie aber

lieblicher, persönlicher und betont den

Rhythmus stärker. Neben dem grandios

pompösen Voices wirkt es schon fast ein

bisschen fad, versprüht aber dennoch viel

Charme. Sehr schön ist auch Ask the

Mountains, in welchem nach einem längeren

Intro eine eingängige Melodie, von betörend-

sphärischem Gesang vorgetragen, erklingt.

Bezaubernd ist ebenfalls das verträumte

Klavierstück Preiude, welches in das

romantische Losing Sieep überleitet. In

letzterem erinnert mich die Ausstrahlung des

Gesanges stark an Produktionen, welche
Vangelis zusammen mit Jon (Anderson)

komponiert und eingespielt hat.

Fazit: Vangelis wie ich ihn liebe: Viel
Synthesizer, eine Menge esoterischer

Klangfarben und meditative, eingängige
Melodien.Ein tolles Hör-Erlebnis!

Patrick Ruf ++++%

THE HEART SPEAKS
Terence Blanchard

Columbia 483638-2 (64:27 Min./13 Tracks)

Kinogängern ist Terence Blanchard als

Filmkomponist von Spike Lee’s Filmen Jungle

Fever oder Malcom X ein Begriff. In The

Heart Speaks greift der schwarze Jazz-

Trompeter - genau wie Mark Isham - zu

seinem Instrument, um ein „normales“, sprich
Nicht-Score Album einzuspielen. Dabei

fungiert er lediglich als Musiker und überlässt
das Komponieren dem Brasilianer Ivan Lins.

Den 13 Werken merkt man die brasilianische

Herkunft auf den ersten Ton an, da sie alle in
lazsiv-verführerischen südamerikanischen

Rhythmen getränkt sind. Der warme,
sehnsüchtige Klang der Trompete passt dabei

ausgezeichnet zu den Rumba und Bossa Nova

Rhythmen und wird durch Piano, Perkussion,
Gitarre, Bass, Schlagzeug sowie Celli ergänzt.

Dabei zerfliessen die meist samtweichen, sehr
melodiösen Werke wie Butter und lassen das

verwöhnte Ohr nach mehr dürsten. Fast alle

Stücke enthalten auch Gesang {vornehmlich in
portugisischer bzw brasilianischer Sprache),

der sich aber teilweise nur auf wenige Zeilen
beschränkt. Sehr geschätzt habe ich die

kurzen, erklärenden Ausführungen im Booklet

über jedes einzelne Stück.
Fazit: Viva Brasil!!

Patrick Ruf +++%

FIREBIRD
Lalo Schifrin

East West 10513-2 (64:37 Min./9 Tracks)

Bereits zum dritten mal verbindet der

Filmmusik-Komponist Lalo Schifrin Jazz mit
einem symphonischen Orchester. Dies ist

eigentlich nicht verwunderlich, da er ja mit

jazzigen Scores wie beispielsweise Bullit,

Mannix oder Mission: Impossible berühmt
wurde. Für das vorliegende Album hat Lalo

Schifrin neun Werke, vier davon aus seiner
eigenen Feder, für Jazzkappelle und Orchester

neu arrangiert. Bei den fünf fremden Werke

greift der Argentienier auf Jazzklassikern von
Fats Waller, George Gershwin, Bud Powell,

Sammy Cahn/Stein sowie Charlie Parker

zurück. Lalo Schifrin bringt es dabeifertig die
beiden gegensätzlichen Formationen

Jazzkappelle und Symphonie-Orchester im

Gleichgewicht zu halten, so dass sie sich nicht
bekämpfen oder behindern.

Besonders gut gefällt mir das

abwechslungsreiche, swingig-symphonische

Birdland mit seinen beindruckenden Jazz-Soli.

Eine weitere Perle ist Schiffrin’s Klassiker

Mission: Impossible. Ich bin jetzt schon

gespannt, was sich Alan Silvestri (inzwischen

ist es Danny Elfman) für die Neuverfilmung mit
Tom Cruise einfallen lassen wird. Sehr schön,

aber auch äusserst speziell ist Eine kleine Jazz

Musik, in weichem Jazz und Klassik perfekt
kombiniert wurden. Das Resultat ist ein

faszinierendes Wechselbad der beiden höchst

unterschiedlichen Musikrichtungen. Das

Kernstück des Albumsist zweifelsohne Charlie

Parker: The Firebird, ein Mediey aus 12 “Bird“-
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Melodien. Lalo Schifrin ist mit seinem
wundervollen Arrangement eine

beeindruckendes Hommage an den

grossartigen Saxophonisten gelungen.
Fazit: Ein ganz tolles Album, dass ich jedem
Liebhaber jazz-symphonischer Musik
empfehlen kann.

Patrick Ruf ++++

FAUST

Randy Newman

Reprise 45672 (58:34 Min./17 Tracks)

Hierbei handelt es sich nicht um einen neuen

Score des erfolgreichen Singer/Songwriter

sondern um ein Musical, welches auf Goethe's

gleichnamigem Werk basiert. Gesungen

werden die Parts von Bonnie Raitt, Linda
Ronstadt, Don Henley (Ex-Eagles), Elton John,

James Taylor und natürlich Randy Newman

himself. Alles talentierte und namhafte
Künstler/innen, die für ein qualitatives und

gutes Resultat bürgen.

Aus musikalischer Sicht ist Faust sehr

abwechslungsreich. Es besteht nicht aus

einem immer wiederkehrenden Ohrwurm, wie

das z.B. mit Memory in Cats der Fall ist,

sondern setzt sich aus zahlreichen,
unterschiedliichen Musikstiien und Themen

zusammen. Neben typischen Musical-Klängen
und dem unverkennbaren Randy Newman-

Sound findet man auch Rock (The Man), ein
paar Dixie/Ragtime-Elemente (/ Gotta Be Your

Man) und einige sehr schöne Gospel-Momente

(Glory Train, How Great our Lord). Die
Stimmung schwankt dabei von düster-traurig

über romantisch bis hin zu himmlisch-
preisend. Der Text wurde an die heutige Zeit

adaptiert (u.a. Verwendung von Fluchwörtern)
und trieft stellenweise nur so vor Ironie und

Sarkasmus. Sicherlich spricht das nicht jeden
an, doch wer Newman's „Humor“ mag wird

Faust lieben.
Ein umfangreiches Booklet, welches die

Songtexte und eine kleine Einführung in die
Thematik des Musicals bieten, runden dastolle

Angebot ab.

Patrick Ruf +++%

DOLDINGER’S BEST
Klaus Doldinger
ACT 9224-2 (70:42 Min./14 Tracks)

Klaus Doldinger schreibt nicht nur Musik für
Film und TV, sondern ist auch ein

leidenschaftlicher und angefressener

Jazzmusiker. Das vorliegende Album vereint
14 Werke aus den Jahren 1963 - 1977 und

stellt ein „Best of‘ aus der Sicht seines
Produzenten Siegfried Loch dar.

Die Stücke sind fast ausschliesslich für
Saxophon, Bass, Schlagzeug sowie

Piano/Orgel konzipiert und werden gelegentlich

durch Gitarre und weitere Bläser aufgestockt.
Doldingers Saxophon steht dabei in den

meisten Kompositionen im Vordergrund und
verleiht ihnen einen starken Jazz/Blues-

Einschlag. Trotzdem kann man die Werke

nicht als reinen Jazz bezeichnen, da sie
zahlreiche Einflüsse ganz unterschiedlicher
Musikstile - am offensichtlichsten sind einige

südamerikanische Rhythmen - aufweisen. Die
Stücke beginnen in der Regel mit einer

schönen Melodie, die mit der Zeit immer

schneller, hektischer und chaotischer wird. Die
Instrumente toben sich regelrecht aus und sind

nicht mehr zu bremsen. Mir persönlich wird die

Musik stellenweise zu schnell und zu nervös.
Nichts für Liebhaber von softigem Pop-Jazz,

doch wer „alten“ Jazz liebt, wird sich an dieser

Scheibe erfreuen.

Patrick Ruf +++

EASTRIVER DRIVE

Stanley Clarke

Epic 473797-2 (66:15 Min./12 Tracks)

Stanley Clarke ist einigen Filmmusik-

Liebhabern erst mit seinem Album At the

Movies so richtig aufgefallen. Doch der
schwarze Bassist ist kein unbeschriebenes

Blatt und feierte vor allem im Jazz-Rock
Bereich grosse Erfolge. Grund genug einen
Blick auf seine Nicht-Filmmusik-

Kompositionen zu werfen. East River Drive ist

sein letztes Studioalbum und stammt aus dem
Jahre 1993. Darin serviert uns Stanley Clarke

eine leicht verdauliche Jazz-Kost, in welcher er

eingängie, schöne Melodien mit griffigen Bass-
Akkorden, erotisierenden Saxophoneinlagen

(“Justice's Groove‘), Streicherarrangements,
Querflöten-Soli oder süffigen

Backgroundvocals (“Zabadoobeede‘) würzt.

Besonders innovativ - und sicherlich nicht
jederman’s Geschmack - sind “lllegal“ und

“Lords of the Low Frequencies‘, in denen
Stanley Clarke nur mit Bass und Perkussion

arbeitet. Sogar ein Song (“Fantasy Love‘) ist
auf der Scheibe enthalten. Der Bassist ist ohne

Zweifel ein begabter Musiker, von dem man

sich noch viel erhoffen kann. Im Jazz-Rock wie

auch im Filmmusik-Bereich.

Patrick Ruf +++ %

THE ESSENTIAL
Malcolm Arnold
BMG 51263-2 (77:07 Min./13Tracks)

Der Brite komponierte während 1947 - 1970

die Musik für über 80 Filme und wurdefür The

Bridge on the River Kwai sogar mit dem

Oskar ausgezeichnet. Doch Malcolm Arnold
schrieb nicht nur Filmmusik sondern auch

zahlreiche Konzertwerke. Dreizehn davon sind
auf diesem Geburtstags-Album verewigt,
wobei auf die Wiedergabe der gesamten

Concertos oder Symphonien verzichtet und nur
einzelne Sätze daraus veröffentlicht wurden.

Fast alle der ausgewählten Stücke schrieb
Malcolm Arnold für Symphonieorchester,

wobei er häufig ein bestimmte Instrumente

(z.B. Piano, Querflöte oder Horn) ins Zentrum
stellte. Der Brite liess es sich auch nicht

nehmen, originelle Einfälle (Staubsauger und

Gewehrschüsse in A Grand, Grand Overture)
zu integrieren. Doch für seine Kompositionen

orientierte er sich nicht nur an den klassischen
Werken, sondern auch an anderen Musikstilen.

Für das Clarinet Concerto liess er sich von
Benny Goodman sowie dem Charleston-Sound

und für The Padstow Lifeboat von

Blaskappellen-Märscheninspirieren.

Alles in allem eine interessante Scheibe, die

einen kleinen Überblick über das vielseitige
Schaffen des Komponisten liefert und
neugierig auf mehr macht. Ein umfangreiches

und informatives Booklet, welches neben den

Gebutstagswünschen diverser
Persönlichkeiten auch Erklärungen in e/d/f zu

den Stücken enthält, rundet dieses Angebot

ab.

Patrick Ruf +++

GOLDEN HEART
Mark Knopfler
Vertigo 514732-2 (70:24 Min./14 Tracks)

Mark Knopfler, die treibende Kraft der
Popgruppe Dire Straits, hat nun nach diversen

Projekten sein erstes Soloalbum veröffentlicht.

Er beschreitet darin ohne Zweifel eigene

Wege, doch erkennt man immer wieder den
Dire Straits Sound, den er ja massgeblich
geprägt hat. Sein Soloalbum zeichnet sich

durch einfache und klare Melodien sowie
angenehme Harmonien ohne Pomp und

Schnörkeleien aus. Dieses ansprechende

Grundrezept hat er mit griffigen

Gitarrenakkorden, die eindeutig im Zentrum
stehen und den Ton angeben, sowie
schottischen Folk-Klängen, die vor allem auch

in seinen Filmscores Local Hero und Cal zum
Zuge kamen, angereichert. Zum Abschluss
tränkt er die popig-rockigen Rhythmen mit

einer Prise Melancholie, die ihren Ursprung vor
allem in den meist kargen Arrangements und
seinem murmelnden Redegesang findet.

Golden Heart ist sicherlich kein Meilenstein

der Popmusik und offenbart auch keine
bahnbrechenden Neuheiten aus der Feder von

Mark Knopfler, doch gute Musik mit

ansprechenden Melodien ohne stampfende
{Techno)Rhythmen hört man immer gerne.

Patrick Ruf +++%

PASSPORT TO PARADISE
Klaus Doldinger
WEA 14400-2 (61:04 Min./11 Tracks )

Das Boot Komponist Klaus Doldinger

bezeichnet disse CD als eine Art

Standortbestimmung derjetztigen Band.
Elf Stücke hat der Saxopnonist und

passionierte Jazzer für Passport, welche aus

Gitarre, Keybords, Bass, Perkussion,
Schlagzeug und natürlich Saxophon besteht,

geschrieben. Letzteres steht dabei
unumstritten im Zentrum und spielt auch die
Hauptstimme. Doldingers Jazzwerke

überschlagen sich nicht mit nervösen

Improvisationen und beweisen dem Zuhörer
auch nicht, wie gut jeder Musiker sein
Instrument beherscht. Keine Kapriolen also,

dafür durchgehende Melodien zum mitwippen,
mal romantisch, mai funky, mal rockig, in
denen das Sax vorzüglich zur Geltung kommt,

aber auch anderen InstrumentenPlatz für Solis
lässt. Kein alter, nervöser Jazz aber auch nicht

eine Mainstream-Produktion, die für den
Massenmarkt produziert und konzipiert wurde,

sondern eine gute Mischung.

Patrick Ruf +++%

HOLDRIDGE CONDUCTS HOLDRIDGE
Lee Holdridge
Citadel CTD 88104 (77:37 Min./12 Tracks)

Der in Haiti geborene Musiker ist vornehmlich

für seine TV-Produktionen (u.a. Beauty and

the Beast) bekannt, zeichnete aber auch für

Kinofilme wie Splash, Old Gringo und The

Beastmaster (seinem wohl bekanntesten
Werk, kürzlich als Promo-CD

wiederveröffentlicht; PhB) verantwortlich und
komponierte ebenfalls mehrere Konzertwerke.

Sechs dieser Kreationen sowie ein Bach-
Arrangement sind auf dem vorliegenden

Album vereinigt, alle für Symphonieorchester.

Lee Holdridge hat seine Werke mit einfachen,

schon fast dürftigen, angenehmen Melodie
ausgestattet, die sich nicht in extremen

Spielereien oder extravaganten Variationen
verliert, was für ungetrübten Hörgenuss bürgt.

Trotzdem ist beispielsweise das Concerto for

Violin and Orchestra für meinen Geschmack
fast zu eintönig und farblos. Beschwingter und

lebendiger sind dagegen der erste und dritte

Satz von Scenes of Summer, welches mir
ausserordentlich gut gefällt.
Im bescheidenen Booklet erklärt der

Komponist was die einzelnen Stücke bedeuten
sowie wann und warum er sie geschrieben hat.

Ohne Zweifel ein sehr begabter Komponist, der
leider den grossen Durchbruch noch nicht

geschafft hat.

Patrick Ruf +++
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Cinemusic Gstaad Ein Festival für Film und Musik

CINEMUSIC GSTAAD - Film und Musik
„Tagebuch: 1.-9. März 1996“

von Patrick Ruf

|

 

Freitag

Den Auftakt zum zweiten Festival für Film und Musik machte

am Abend der Chaplin-Stummfilm The Circus. Nach einer
kurzen Ansprache von CINEMUSIC VR-Präsident Alain D.

Bandie, der das Festival offiziell eröffnete, richtete auch

David Robinson, Chaplin-Biograph und Spezialist für

Stummfilmmusik, einige Worte an die Besucher. Er erzählte

von derturbulenten Entstehungsgeschichte des Filmes und
wies unter anderem darauf hin, dass Stummfilme eigentlich

gar nie existiert haben, da ja bereits die Filme der ersten
Tage mit Musik ausgestattet wurden. Ganz in der Tradition
der damaligen Zeit wurde The Circus mit zeitgenössischen
Schlagern oder aber mit Teilen von klassischen Werken

vertont. Diese wurden vom CINEMUSIC-Orchester
(bestehend aus einem Teil des Radio Symphonie-
Orchesters Basel) gespielt, welches unter der Leitung von

Gillian Anderson stand, die sich in den Staaten als Dirigentin

einen Namen gemacht hat. Obwohl es eigentlich eine

aufregende Sache wäre den im Halbdunkeln sitzenden

Musikern zuzusehen, zieht einem der Film derart stark in

den Bann, dass man das live zum Film musizierende
Orchester vollständig vergisst. „Wieso also ein Orchester

verwenden?", mag mansich fragen. Die Antwort ist einfach:

Diese Live-Musik vermittelt mehr Atmosphäre, mehr

Stimmung und mehr Gefühle als irgendeine Tonspur-Musik.

Mich persönlich begeistert und beeindruckt ein Besuch des
“Kinos der ersten Tage" immer wieder und ich kann jedem
nur wärmstens empfehlen, einem solchen emotionalen

Feuerwerks-Spektakel beizuwohnen. Gillian Anderson

bereicherte den Score zudem durch einige Zeilen Gesang,

was dem Stummfilm eine neue, frische und ungewohnte

Note verlieh. Sehr viel zum Erfolg des Anlasses beigetragen
hat auch der ausgewählte Film. Chaplin's Werk entlockte
dem Publikum mühelos herzhafte Lacher wie auch Mitleid.
Beeindruckt von der tollen Leistung der Dirigentin und des

Orchesters spendete das begeisterte Publikum stürmisch
und lange Applaus. Ein wahrlich würdiger Auftakt für das
Festival.

Foto: Uebelhart, Saanen   
Samstag
Der zweite Festivaltag begann mit dem oskarnominierten

Dokumentarfilm Fiddlefest. Regisseur Allan Miller stellt uns
darin das East Harlem Violin Program vor, in welchem
Roberta Guaspari-Tzavaras seit 1980 vor allem sozial

benachteiligte Kinder und Jugendliche für die Musik zu

begeistern versucht. Der Höhepunkt des Filmes ist ein

Konzert in der Camegie Hall, bei dem die Grossstadtkinder
neben 14 Violinvirtuosen (unter anderem Isaac Stern und
Itzhak Periman) brillieren.

Anschliessend fand auf der Estrade des CINEMUSIC-Village
die Podiumsdiskussion “Charlie Chaplin and the Silent
Movies" mit Gillian Anderson sowie David Robinson statt.
Geleitet wurde das Gespräch von Jeannie Pool der Society

for the Preservation of Film Music. Frau Andersonberichtete
vom zeitraubenden Restaurationsprozess einer

Stummfilmmusik, bei der die Partitur meistens in mühsamer

Detektivarbeit zusammengesucht werden muss.

Angesprochen auf ihren gestrigen Gesang antwortete sie,

dass man keine Beweise habe, ob im Original wirklich

gesungen wurde. Da sie aber den Text in der Partitur
vorgefunden hatte, habe sie sich entschloss diesen zu

singen. In ihren weiteren Ausführungen legte die Dirigentin

dar, dass das Fehlen von Dialogen im Stummfilm beim

Publikum zu einem "Hunger" nach menschlichen Stimmen

führe. Wird nun dieses Bedürfnis befriedigt, so erhöht dies

die erlebten Gefühle der Kino-Zuschauer. Eine weitere
Intensivierung der Emotionen findet statt, wenn man die

Texte der verwendeten Schlager kennt, welche oft im

Kontrast zu den gezeigten Bildern stehen oder eine weitere
Dimension der Komik kreieren. Die meisten
Filmmusikspezialisten aber, so klagte Gillian Anderson,

lieben die Stummfilme stumm, dass heisst lediglich mit

Musik. Ein weiteres Problem besteht darin, dass sich

seriöse Analysen von (Stumm)Filmen lediglich auf die Bilder
beschränken. Darum archivieren die meisten Museen auch

lediglich die Filme, aber fast nie die Scores. David

Robinson’s Ergänzungen zu diesen Themen bezogen sich

hauptsächlich auf Charlie Chaplin. Besonders interessant
wurde es, als er von Jeannie Pool! gefragt wurde, ob man

Chaplin nun als Komponisten bezeichnen könne. Herr

Robinson bejahte die Frage, gab aber zu bedenken, dass

Chaplin kein Musiker war. Er konnte zwar Klavier spielen,

hat aber selber nie Musik geschrieben. Dafür war er auf Hilfe

angewiesen. Doch Chaplin verfügte über ein sehr gutes

musikalisches Gespür (vgl. dazu auch das Interview mit

David Raksin im FM-Joumal 4) und hatte sehr konkrete

Vorstellungen überdie jeweils notwendige Musik.

Am Nachmittag feierte der erste vollständig
computeranimierte Film Toy Story seine Europa-Premiere

und nach der Vorstellung hatte man die Möglichkeit mit den

Produzenten Bonnie Amold und Ralph Guggenheim, dem
Chef-Animator Rich Quade sowie Vertretern des Verleihs
Buena Vista zu plaudern. Den Abschluss des Tages bildete

die Premiere von Sense and Sensibility, an der Patrick
Doyle teilnahm und auch einige Worte an das Publikum
richtete.

Sonntag
Den Auftakt zum heutigen Programm bildete die "Singing
Press Conference" von Dieter Meier der Gruppe Yello, in

welcher er Fragen über seinen lang erwarteten Film

Snowball bzw. Once Upon a Dream bzw. The Light Maker
beantwortete, der nun zu 98 % fertiggestellt ist. Das
Publikum interessierte sich unter anderem für die Gründe

der langen Produktionsdauer sowie der mehrfachen

Umbenennung des Filmes, ob Comelia Grollimund schon

von Anfang an im Casting vorgesehen war oder ob man ihm

 

26



Cinemusic Gstaad

in Amerika bei der Fertigstellung dreinredet. Beendet wurde
die Konferenz mit einer Kostprobe aus dem Soundtrack und

zwar mit "How Sad to be Evil", dem Song des Bösewichts
Balthasar, den Dieter Meier selber spielt, und der ganz in

der Tradition des Yello-Sounds steht. CINEMUSIC

präsentiert im Opernhaus Zürich die Premiere des Filmes

The Light Maker, bei der auch Künstler live auf der Bühne

erzählen, singen und spielen werden.

Anschliessend fand - ebenfalls auf der Estrade des
CINEMUSIC-Village - unter dem Patronat von SUISA und

der SUISA Stiftung für Musik eine Podiumsdiskussion zum

Thema "Filmmusikszene Schweiz - Von Robert Blum bis
heute" statt. Teilnehmer waren Thomas Meier

(Musikjournalist), Mark Wehrlin (Chef der Sektion Film des

Bundesamtes für Kultur), Rolf Schmid (Produzent/Verleiher),

Fredi Murer (Regisseur von Höhenfeuer), Matthias

Zimmermann (Jungkomponist und Empfänger des Henry
Mancini Fellowship Awards), Thomas Koerfer (Produzent

und Regisseur von Glut, Der grüne Heinrich), Dieter Meier,

Louis Crelier (Komponist) und Jörg Helbling (Regisseur von
Der Nebelläufer). Peter Reichenbach, artistischer Direktor

von CINEMUSIC, moderierte das vielseitige Gespräch, von

dem einige Themen nachstehend aufgeführt sind. Louis

Crelier zum Beispiel kritisierte, dass in der Schweiz immer

wieder betont wird, wie wichtig die Filmmusik ist. Trotzdem

wird für die Musik lediglich etwa 1 % (ca. Fr. 20'000.-) locker

gemacht, während in den USA etwa 5 % des Budgets (ca.

Fr. 500'000.-) zur Verfügung stehen. Zudem wird der Score

auch oft an ausländische Komponisten vergeben oder setzt

sich aus klassischen Werken zusammen. Dieter Meier
doppelte nach, denn seiner Meinung nach wird in Europa

allgemein die Post-Produktion nicht ernst genommen. Der

Film wird - im Gegensatz zu den Staaten - nicht als

kommerzielles, sondern als artistisches Produkt gesehen. Er

besitzt deshalb auch keinen Produzenten, der für den Erfolg

des Streifens kämpft und darum floppen die meisten

europäischen Filme. Yello wurde beispielsweise von Disney

angefragt einen Song zu schreiben, um The Santa Clause

über die Musik besser vermarkten zu können. Für Dieter
Meier ist jede Massnahme gut, die dem Film dient und das

Publikum nicht in die Irre führt. Peter Reichenbach fragte

daraufhin Jörg Helbling, warum er in seinem Film nicht auch
einen Titelsong integriert habe, der von einem bekannten

Schweizer (z.B. Stefan Eicher) gesungen wird, ganz nach

dem Vorbild von Yello oder Coolio, der ja mit “Gangsta’s
Paradise“ erfolgreich für den Film Dangerous Minds wirbt.
Der Jungregisseur antwortete, dass man daran gedacht

hatte, doch die Mittel und schliesslich auch die Kraft hätten

gefehlt. Beendet wurde das Gespräch durch Herm

Reichenbach, der hofft, dass CINEMUSIC zum Treffpunkt

der Branche wird und dadurch zu einem besseren

Verständnis der Filmmusik beitragen kann.

Gleich anschliessend zeigte CINEMUSIC im Beisein des
Regisseurs Jörg Helbling und des Komponisten Louis Crelier

den in Locarno und Saarbrücken (Max-Ophüls-Preis)

preisgekrönten Schweizer Film Der Nebelläufer. Ebenfalls
am Nachmittag vertonte der Schlagzeuger und

Geräuschemacher Yogo Pausch den Buster Keaton

Stummfilm Three Ages. Ich befürchtete, dass der Score

sehr monoton ausfallen würde, da ja hauptsächlich

Schlaginstrumente zum Einsatz kommen. Doch zu meiner

grossen Freude entpuppte sich die Musik als sehr originell,

stimmungsvoll und faszinierend. Schliesslich muss es ja

nicht immer ein Symphonie-Orchester wie in The Circus

sein. Am Abend feierte das vierfach Oscar-nominierte
Drama Leaving Las Vegas in der Halle seine Schweizer
Premiere.

Montag

Der Montag stand grösstentels im Zeichen des
Kultursenders ARTE, der sich mit Filmen wie September

Ein Festival für Film und Musik

Songs, Le Violon du Si@cle oder Le Joueur de Violon für

einen Teil des heutigen Festival-Programms verantwortlich
zeichnete. Aus filmmusikalischer Sicht war lediglich der

ARTE-Dokumentarfilm The Hollywood Sound von Joshua

Waletzky von Interesse, die sich in diesem Streifen mit

einigen Komponisten des Goldenen Zeitalters (circa 1935 -
1945) beschäftigte. Die Regisseurin hat bereits mehrere
Dokumentationen über Filmkomponisten gedreht - u.a.

Bernard Herrmann und George Delerue - und arbeitet
momentan am Portrait des chinesischen Komponisten Zhao

Jiping, für welches sie einige Sequenzen in Gstaad filmen

will.
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Dienstag

An der heutigen Gesprächsrunde beteiligten sich der

Komponist Zhao Jiping, der unter anderem Filme wie

Farewell My Concubine oder Raise the Red Latern vertont
hat, He Ping, Regisseur des heutigen Premieren-Films Sun

Valley, Allan Miller, Produzentin Margaret Smilow sowie
Derek Elley, Variety Redaktor und Spezialist für das

chinesische Filmschaffen. Da die chinesischen Gäste nur

ihrer Landessprache mächtig sind, gestaltete sich das

Gespräch mit ihnen etwas zähflüssig. Sun Valley, ein in

China spielender "Western", wurde von Zhao Jiping mit

einer sehr westlich, sehr Americana-ähnlichen Musik

vertont. Wie der Komponist aber erklärte, basiert die Musik

auf einer mongolischen Melodie, die lediglich durch die
(symphonische) Orchestrierung so westlich klingt.

Mittwoch

Nach dem Dokumentarfilm Zwischen Kino und Konzert -

Der Komponist Nino Rota diskutierten Peter Reichenbach,

der das Gespräch auchleitete, Jeannie Pool, Maestro Bianci
sowie der Journalist und mehrjährige persönliche Fellini-

Assistent Gerald Morin zum Thema “Nino Rota and his

Music“. Gemäss Jeannie Pool setzt sich Nino Rota’s Tocher,

die in den Staaten lebt, enorm dafür ein, dass eine CD-

Sammlung von Scoresihres Vaters publiziert wird und seine
Konzertwerke bekannter werden. Wie Maestro Bianci

bestätigt, hatte sich Nino Rota nie dafür eingesetzt, dass

man seine Musik aufführt. Es existiert deshalb auch kein

Verzeichnis seiner Werke und zudem sind die meisten
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seiner Kompositionen nie publiziert worden. Herr Bianci
erinnerte sich auch, dass er vor Jahren eine Viola-Sonata

des Komponisten aufführen wollte, den Schluss aber zu

wenig dynamisch fand, worauf Nino Rota einfach ein neues

Ende schrieb. Jeannie Pool fand diese Reaktion sehr

ungewohnt und bemerkenswert. Gerald Morin erklärte, dass

dies typisch Nino sei. Der Italiener sah sich nämlich als

Helfer und nicht als Mittelpunkt. Peter Reichenbach hielt

zum Schluss fest, dass Nino Rota ein Komponist sei, den es
noch zu entdecken gilt und hofft, dass CINEMUSIC mit einer

weiteren Retrospektive oder gar Musiksommer Gstaad mit

einem Konzert seiner klassischen Werke dazu beitragen

könne.

Am Abend flimmerte zum ersten Mal in der Deutsch-

Schweiz Devil in a Blue Dress über die Leinwand und

eingefleischte Bond-Fans konnten sich zu später Stunde

noch Octopussy zu Gemüte führen.

Donnerstag

Der Tag begann mit der Dokumentation John Barry:

Moviola, in weicher nicht nur der Engländer zu Wort kam,
sondern auch Richard Attenborough (Chaplin), Sydney

Pollack (Out of Africa) sowie Kevin Costner (Dances with

Wolves), die über ihre Zusammenarbeit mit dem fünffachen

Oscarpreisträger erzählten. Anschliessend fand eine
Podiumsdiskussion über Herrn Barry mit dem Thema “From

Rock’n Roll to the Movies“ statt, an dem sich natürlich der

Komponist wie auch Jeannie Pool und der Joumalist

Thomas Wördehoff beteiligten. Jeannie Pool ging als erstes

auf den gezeigten Video ein und fragte John Barry warum
die Musik nicht sehr abwechslungsreich war. Er erklärte,

dass die Dokumentation im Zusammenhang mit seiner CD
Moviola entstandenist, welche ausschliesslich romantische
Melodien enthält, weshalb alle Stücke über eine ähnliche

Stimmung verfügen. Thomas Wördehoff interessierte sich,

wie John Barry den 007-Sound gefunden hatte. Der

Engländer antwortete, dass er sich vom Brass-Sound der

damaligen (Jazz)Bands inspirieren liess. Zudem musste die
Musik die meist sehr dominanten Soundeffekte

durchdringen. Der Joumalist wollte auch noch wissen,
warum seine letzten Scores keinen Titelsong aus seiner

Feder mehr enthielten. Barry entgegnete, dass Songs vor
allem eine Tradition der Bond-Filme sind und konterte mit

der Frage, ob sich Thomas Wördehoff einen Titelsong zu

Dances with Wolves oder gar Out of Africa vorstellen
könnte. Erst gerade für Indecent Proposal hatte er ja mit

Lisa Stansfield einen Song geschrieben. Dieser wurde zwar

nicht als Titelsong ausgewählt, behauptete sich aber in

England 15 Wochenlang in den Top10. Angesprochen auf

den Trend zu Song-Scores erzählte John Barry, dass man

Wer sind hier die T.oys? Regula Morgenegg und Patrick Ruf

ihm Sieepless in Seattle angeboten hatte. Als er aber
erfuhr, dass ein Musical Supervisor (immer wenn er diesen

Anschliessend

  

Ein Festival für Film und Musik

Ausdruck hört, würde er am liebsten die Flucht ergreifen) 20
Songs ausgesucht hatte, fragte er sich worin seine Arbeit
noch bestehen würde und entschied sich aus dem Projekt

auszusteigen. Das beste Beispiel, in weichem Popsongs gut

funktionieren ist seiner Meinung nach Midnight Cowboy,
weil die Songs extra für den Film komponiert wurden und
deshalb darauf abgestimmt waren. Meisten aber werden

Songs eingekauft und im Film plaziert, lediglich um Geld zu

John Barry

erhielt

den CINE-

MUSICAward

(Foto: P. Ruf)

verdienen. Er habe eigentlich nichts gegen die Verwendung

von Songs, wenn sie gut eingesetzt sind. Doch dasist nur

sehr selten der Fall. Schliesslich offenbarte John Barry auch

noch seine Einstellung zum Arbeitsverhältnis mit dem

Regisseur. Das wichtigste ist die Diskussion, um zu wissen
was dieser will. Doch künstlerisch lässt er sich nicht

einschränken. Er mag nicht Regisseure, die ihm ständig

über die Schultern schauen (so geschehen bei Barbra
Streisand’s The Prince of Tides). Der Engländer betonte,

dass er komponiere und falls es dem Regisseurnicht gefällt,

würde er es ändern. Auf keinen Fall würde er ihm aberjeden

einzelnen Cuevorspielen.

Am Abend präsentierte CINEMUSIC die Premiere von The

Scarlet Letter, für den John Barry in vier Wochen den

Soundtrack schreiben musste nachdem derjenige von Ennio
Morricone und Eimer Bernstein abgewiesen wurde.

ergötzten sich alle Nachtvögel und

eingefleischten Bond-Fans am Klassiker Goldfinger.

 

Freitag
Der vorletzte Festivaltag begann mit dem kurzfristig
angesetzten Toru Takemitsu Memorial. Derletztjährige
Festivalgast starb am 20. Februar im Alter von 65
Jahren in Tokio. Zu seinen Ehren zeigte CINEMUSIC
im Kino Gstaad nochmals das preisgekrönte Portrait
über den japanischen Komponisten und Jeannie Pool

sowie Peter Reichenbach lasen die
Kondolenzschreiben von David Raksin und Daniel
Schmid vor.

Anschliessend fand in der Halle ein Podiumsgespräch

zu “The Future of Filmmusic Scoring“ statt, an dem

sich Jack Haley Jr. (Regisseur und Organisator der
Academy Award Night), John Barry, Leslie Bricusse
(Songwriter), Matthias Zimmermann und Anant Singh

(Produzent von Cry the Beloved Country) beteiligten.
Geleitet wurde das Gespräch von Jeannie Pool,

welche die Diskussion mit einer Zusammenfassung der
Schwergewichte der Filmmusik (Symphonie, Jazz,
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Electronic, Songs und Worldmusik) eröffnete. John Barry
warf mit seinen Ausführungen zum erfolgreichen und höchst

beeindruckenden Imax/3D-Film Across the Sea of Time
einen kleinen Blick in die Zukunft. Leslie Bricusse erklärte,

dass Songwriter heute praktisch arbeitslos seien, da ja

praktisch nur noch Disney mit seinen Zeichentrickfiimen
Songs benötigt. Anant Singh dagegenstellte fest, dass die
junge Komponisten-Generation sehr stark Technik-orientiert
ist und die eigentliche Musik dabei in den Hintergrund rückt.

Matthias Zimmermann gesteht, dass man im Studium

grossen Wert auf Technik leg. Ob sich die
ausgesprochenen Hoffnungen und Befürchtungen
bewahrheiten wird sich im Verlaufe der nächsten Monate
zeigen und am nächsten CINEMUSIC kann wieder eine
neue Bilanz gezogen werden.
Am späten Nachmittag flimmerte Cry the Beloved Country

über die Leinwand und am Abend wurde Ernst Lubitsch’s

Carmen aus dem Jahre 1918 aufgeführt. Armin Brunner hat
eigens für diesen Film ein musikalisches Arrangement
komponiert, das unter seiner Leitung vom Radio-

Sinfonieorchester Basel aufgeführt wurde.

Samstag

Beendet wurde die Festivalwoche mit der fulminanten,

luxuriösen und berauschenden Gala-Award Night, an der
zahlreiche Persönlichkeiten wie Liza Minell,k, Roman

Polanski, Roland Joffe, Leslie Bricusse und Jack Haley Jr.

teilnahmen. Der Showfeil wurde von der deutschen
Sängerin/Entertainerin Ute Lemperbestritten und durch ein
kleines Nino Rota-Konzert ergänzt. Der Höhepunkt des
Abends aber war ohne Zweifel die Ehrung von John Barry.

Der Komponist erhielt von seinem Landsmann Michael

Caine den CINEMUSIC Award. Diese Skulptur aus

Bergkristal wurde von Andrew Grima, der über 20 Jahre
Juwelier der Königin Elisabeth |! war, kreiert und gespendet.

Einen weiteren Preis durfte der Schweizer Matthias
Zimmermann von Ginny Mancini entgegennehmen. Es

handelt sich dabei um den mit 15'000 Dollar dotierten Henry

Mancini Fellowship Award, der jedes Jahr einem jungen
Musiktalent zugesprochenwird.

nu S  

   Der Cinemusie Award (Foto: Patrick Ruf)   

Ein Festival für Film und Musik

Bewertung

- Für mich persönlich war das Festival zu wenig auf die

eigentliche Filmmusik ausgerichtet. Wer also ein reines
Filmmusikfestival erwartet, wird von CINEMUSIC enttäuscht
sein. Berücksichtigt man aber, dass es gemäss Peter

Reichenbach ein Filmfestival mit Ausrichtung auf Musik ist,

kann man den Organisatoren wirklich nichts vorwerfen.
- Ein Filmmusik-Konzert dürfte meiner Meinung nach im

Programm nicht fehlen. Da Komponisten bereits anwesend

sind, müsste es nicht schwer fallen, einen von ihnen zu

überzeugen, ein Konzert zu dirigieren oder wenigstens

Erklärungen zu den vorgetragenen Stücken abzugeben. Ein
Orchester könnte die Scores ja als Premiere in Gstaad

aufführen, bevor es die Werke in anderen Städten zum

Bestengibt.
- Magerer ausgefallen sind dieses Jahr auch die Special
Events. Schade, denn diese Live-Darbietungen verströhmen

immereine sehr faszinierende und magische Atmosphäre.

+  CINEMUSIC hat grosse Fortschritte in den

BereichenTransport und Unterkünfte gemacht. So wurden

von zahlreichen Schweizer Städten Busreisen nach Gstaad

angeboten. Zudem wurden Pauschalangebote (Unterkunft
inkl. Eintritt) und für Jugendliche kostengünstige

Übernachtungsmöglichkeiten offeriert. Bravo!
+ Sehr genossen habe ich die lockere und ungezwungene

Ambiente. Immerhin ist Gstaad als Luxus-Ressort bekannt
und könnte auf gepflegte Kleidung bestehen.

+ Ganz toll fand ich die Podiumsdiskussionen, die für

meinen Geschmack sogar etwas länger dauern könnten.
Dabei ist aber zu beachten, dass die Anzahl der

Diskussionspartner nicht zu gross ist. Vielleicht könnte man

diese Gespräche sogar als Vorlesungen oder Workshops
aufziehen. Dieser Wunsch könnte sogar bereits nächstes

Jahr in Erfüllung gehen, da Patrick Doyle derart von dem

Festival begeistert war, dass er sich spontan bereit erklärte,

nächstes Jahr einen Workshop durchzuführen. Hoffentich

gibt es bis dahin keine Terminkonflikte.

+ Das Programm empfand ich dieses Jahr viel fokusierter,

konzentrierter und somit auch weniger überladen.

+ Die Abend-Vorführungen wurden früher angesetzt, was

besonders auswärtige Zuschauer schätzten.

CINEMUSIC ist ohne Zweifel nicht perfekt, aber das kann

man ja nach dem zweiten Festival auch unmöglich

verlangen. Zudem bemühen sich die Organisatoren sehr,

den Anlass ständig zu verbessern und ein interessantes

Programm zusammenzustellen. Grund genug dem

nächstjährigen CINEMUSIC, welches vom 7. - 15. März
stattfinden wird, mit Freude entgegenzusehen. Und wenn

schon ein Filmmusik-Festival (einer sonst sehr
vernachlässigten Kunstform) in unserem Lande beheimatet

ist, sollte manerst recht daranteilnehmen.

Last Minute + Last Minute + Last Minute

Score of the Year

1995

and the winner is...

Siehe Seite 39

Last Minute + Last Minute + Last Minute
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Übliches und anderes mit Pat & Phil

Toru Takemitsu (1930-1996)
Ein Nachruf von Patrick Ruf

 

Am 20. Februar 1996, wenige Tage vor dem Cin&music Festival, verstarb der letztjährige Festivalgast Toru Takemitsu an

einem Krebsleiden im Alter von 65 Jahren. Der japanische Komponist galt als einer der bedeutendsten zeitgenössischen

Komponisten. Mit diesem kurzen Nachruf erweist ihm die Swiss Film Music Society die letzte Ehre.

Toru Takemitsu wurde am 8. Oktober 1930 in Tokio geboren

und wuchs in der Manschurei bei seinem Vater auf. Dieser

war ein passionierter Musikhörer, der sich jeden Abend Old

Fashioned Jazz anhörte. Mit 18 entschloss sich Toru

Takemitsu Komponist zu werden. Wie er später sagte, war
er damals sehr jung und neugierig und zudem dürstete es

ihn danach, westliche Musik zu hören. Er konnte aber keine

Musik lesen und wusste praktisch nichts über Musik,

abgesehen von der Jazzmusik seines Vaters. Sein

musikalisches Wissen eignete sich Toru Takemitsu selber

an, denn er besuchte keine Musikschule. Zwar nahm erfür

kurze Zeit Privatunterricht bei Yasuji Kiyose, doch dieser

lehrte ihm nach eigenen Angaben keine technischen
Grundlagen der Musik, sondern sprach viel über Literatur,

Kunst und Malerei. Sein eigentlicher Lehrer, so Takemitsu,

sei das Radio gewesen, welches die Amerikanier während
der Besetzung Japans betrieben.

In den 50er Jahren gründete er mit den Komponisten

Kuniharu Akiyama, Joji Yuasa, Hiroyoshi Suzuki und

weiteren Kunstschaffenden wie Katushiro Yamaguchi und

Hideko Fukushima eine experimentelle

Künstlergemeinschaft namens Jitsuken Kobo

(Experimentelles (Waren)Lager), welche die Einführung von

neuen Trends in die westliche Musik und bildenden Künste

anstrebte.

Nachdem Toru Takemitsu über zehn Jahre westliche Musik

studiert hatte, entdeckte er seine eigene Traditon. Damals,

als er sich entschloss Komponist zu werden, wusste er
nichts über die japanische Musik. Und wegen seinen

Erfahrungen während des Krieges hasste er alles

Japanische. Er hatte nun realisiert, dass er Japaner war und

seine eigene Tradition studieren sollte. Also lernte er Biwa,

ein japanisches Saiteninstrument, spielen.

In der Zwischenzeit erhielt auch seine Filmmusik, welche er

für Regisseure der „S0er Neuen Welle“ wie Masaki

Kobayashi, Hasahiro Shinoda und Hiroshi Teshigaware

komponierte, Anerkennung. So wurden beispielsweise seine

Scores für Kobayashi’s existentielle Samurei-Epen, Harakiri

(1962) und Rebellion (1967) zu den meist geehrten und
besprochenen Filmmusiken der japanischen Geschichte. Ein

typischer Takemitsu Score wird in einem Film sehr dürftig

und sparsam eingesetzt. Zusammengefügt aus einem Netz

von Missklang und Atonalität, untermalt er geschickt die
ausgedrückten Gefühle der Protagonisten wie auch die
hoffnungslose und entfremdende Atmosphäre, welche in

den oft sterilen Landschaften vorherrscht. Takemitsu bewies

auch immer wieder seine Originalität und Innovativität. In
Pitfall aka Otoshiana (1962) beispielsweise legte er
verschiedene, zufällig ausgewählte Gegenstände auf die
Klaviersaiten, um den Sound des Instrumentes zu

verändern. Im Kurzfilm Love aka Ai (1963) verwendete er

elektronisch veränderte Stimmen, die ai (= Liebe) rufen und
in Kwaidan (1964) zerbrach er verschiedenartige

Holzbretter, um mit diesem Geräusch eine eindrucksvolle

Klangkollage zu kreieren. In Europa wurde man durch Akira
Kurosawas Kriegsepos Ran (1985) auf den kreativen
Japaner aufmerksam.
Doch Toru Takemitsu schrieb nicht nur Filmmusik sondern

auch zahlreiche Konzertwerke. So beschäftigte er sich

beispielsweise in den 70er Jahren mit einer Kammermusik-

Serie zum Thema Regen, bei welcher er anhand der Musik

Foto: U.Uebelhart, Saanen   

  

   

den Fluss des Wassers in der Natur vom Regen zum Bach
zum Fiuss und schliesslich zur Vereinigung im Ozean

illustrierte. (Waterways, Rain Spell und Rain Coming). Ganz

allgemein spielt die Natur eine wichtige Rolle für den

Japaner. So sagte er: „Meine Musik ist wie ein Garten und

ich bin der Gärtner. Meiner Musik zuzuhören kann man mit
einem Spaziergang durch einen Garten vergleichen, bei dem
man die Veränderung des Lichts, der Muster und Strukturen

erlebt.“
Toru Takemitsu gelang es auf eine nicht imitierbare Art und

Weise in seinen unzähligen Orchesterwerken und über 80

Filmmusiken eine Brücke zwischen traditioneller japanischer

und westlicher Musik zu schlagen. Sein Tod bedeutet ein
schwerer und unersetzlicher Verlust für die Konzert- und
Filmmusikgemeinde auf der ganzen Welt.

Ausgewählte Filmscores von Toru Takemitsu

ereinen Boxer

Dunes(1954)
Kwaidan (1964)

Rebelliond96N) 2.2.2.8
Gickey-ciekDodes’kaden ve79) . .

   

Empire of Passion  Corrida ofLovea u
2 .Ranld985) ..—.

Black Rainncıoe9 Nicht der|

nsSisns

Morton Gold

  

Ebenfalls gestorben ist Anfang 1996 der US-Komponist

Morton Gold. Der mit vielen Ehrungen ausgezeichnete US-
Komponist ist im Alter von 82 Jahren in Orlando (Florida)
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Toru Takemitsu - Morton Gold - Les Baxter

gestorben. Gould hatte jahrzentelang populäre US-Themen
in sinfonische Werke eingearbeitet. Seine ersten

Kompositionen wurden gedruckt und aufgeführt, als er erst
sechs Jahre alt war. Mit Werken wie Cowboy Rhapsody,
Boogie Woogie Etude, Lincoln Legend, Chorale and Fuge
for Jazz und Spintuals for Orchestra hatte er

ausserordentliche Erfolge. Darüber hinaus war er ein

prominenter Pianist und Dirigent und schrieb die Musik für

Filme, Broadway-Musicals sowie Ballettstücke. Er erhielt

neben vielen anderen Auszeichnungen 1966 einen Grammy

Ein Nachruf

777
Am 15. Januar 1996 verstarb der US-amerikanische

Komponist, Dirigent und Arrangeur Les Baxter im Alter von

73 Jahren. Ein Komponist der über 250 Filme vertonte,

darunter solche Werke wie The Pit and the Pendulum, The

Man with the X-Ray Eyes oder The Raven. Les Baxter
begann seine Karriere mit Wild West-Filmen für United

Artists, bevor er fast ausschliesslich für Roger CormansAward und 1995 einen Pulizer-Preis.
Ameriacn international und New World arbeitete.

WIESEN
Kluges und Gescheites von Philippe Blumenthal und Patrick Ruf

|

 

Special Award: Shirley Walker für die überragende Musik zur Space: Above and Beyond-Foige „Wer überwacht die
Vögel?“ - meiner absoluten Lieblingsepisode bisher.

Blecherne CD: Für den Enhanced-CD-ROMTeil von Flipper. Achist das süss...

Ehrenpreis: Für all jene, die Woche für Woche blödsinnige Gerüchte in die Welt setzen, was demnächsttolles auf CD
erscheinen wird und wer Star Wars IV scoren wird!

Andere Preise: Unser Mitglied Barbara Schärer aus Bern gewann im Teleclub-Wettbewerb eine einwöchige Hollywood-
Reise. Sie tippte sechs von sieben Oscar-Gewinnern richtig. Der Neid der Redaktion seiihr gewiss.

Oscar-Preise: Den Oscarfür die beste Filmmusik (Drama) gewann Luis Bacalov für II Postino (,...sank yu ferri matsch...”).

Nominiert waren ausserdem James Hornerfür Apollo 13 und Braveheart, John Williams für Nixon und Patrick Doyle für

Sense and Sensibility. In der Kategorie „Musical & Comedy“ errang Alan Menken den Oscar, diesmal für Pocahontas.
Nominationen für Toy Stories (Randy Newman), Unstrung Heroes (Thomas Newman), Sabrina (John Williams) und The

American President (Marc Shaiman). Will jemand die Telefonnummerder Academy...?

Sonderpreis: Für die grandiose Leistung unseres schier unfehlbaren Chefredaktors (ähem) bei dem Bericht Film Music in

Brass (FM Journal 5/6) Patrick Ruf als Verfasser zu benennen. Doch die Ehre gebührt Andreas Schweizer, dem „richtigen“

Autoren des Artikels. "Tschuldigung.

Apollo 13 (noch eine Version): Rudy Kopp! hat herausgefunden, dass von der Apollo 13 Score-Only-CD, von der scheinbar

lediglich 500 Stück gepresst wurden, auch ein qualitativ hochstehendes Bootleg existiert. Hier die Unterschiede zwischen

den zwei Alben:
  

   
  Original Promo-CD

schwarz/weiss

Inschrift auf MCA3P-3432A50609Ma-[auf der einen Seite], 2016042
Silberling MFG BY UNI [auf der gegenüberliegenden Seite]

Wettbewerb!

Russ Meyer Wettbewerb: Die xx xx xx Society (wir bleiben anonym) verschenkt zwei Russ Meyer CD-Plakate mit dem Bild

von Mudhoney (Sabber; Lechz) an die zwei besten bzw. originellsten Begründung, wieso man(n?) dieses Plakat unbedingt

habenwill. (Patrick,ich sagte dir, dass sei eine Sch...idee, PhB)
 

+ Back Issues + Back Issues + Back Issues + Back Issues + Back Issues +

Unsere guten, alten Journals sind nach wie vor zu haben. Kontakt: Patrick Ruf (siehe Editorial).

- Swiss Film Music Newsletter No. 1 (Goldsmith-Konzert):
- Swiss Film Music Joumal No. 2 (Bruce Broughton, Robert Folk):

- Swiss Film Music Journal No. 3 (Cliff Eidelman, Randy Newman):

- Swiss Film Music Newsletter No. 4 (Peter Reichenbach):
- The Film Music Joumal No. 4 (David Raksin, Mark Isham):

- The Film Music Joumal No. 5/6 (52 S., Serra, Davis, Rota, Barry):

ausverkauft

7.50
7.50 (nur noch wenige Exemplare!)

ausverkauft

8. 50
12.50 (nur noch sehr wenige Exemplare!)
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Fred Karlin Komponist, Musiker, Autor und Filmemacher
 

„Von den Fans erfahren wir, wie unsere Ideen ankommen“

Eın Interview mit Fred Karlin
von Philippe Blumenthal

 

Fred Karlin ist ein wahres Wunder der Vielseitigkeit. Seine Tätigkeiten rund um die Filmmusik führen ihn vom Klavier weg an

die Schreibmaschine und hinter die Kamera. Karlin, der in unseren Breiten vor allem als Komponist innovativer Scores düsterer
Zukunftsvisionen wie Westworld und Futureworld bekanntist, erhielt für den Song „For All We Know“ (The Little Ark) einen

Oscar und wurde dreimal nominiert (The Baby Maker, 1970; Lovers and Other Strangers, 1970 (Song); The Sterile Cuckoo,

1969 (‚Come Saturday Moming“). Desweiteren kommen nochfünf Emmy-Nominationen und ein Emmyfür The Autobiography

of Miss Jane Pittman hinzu. Mehr als 120 Scores zu Kino- und vor allem TV-Filmen zählt seine Filmografie.
Seine exzellente Dokumentation Film Music Masters: Jerry Goldsmith gab für mich letztlich den Anstoss mit Fred Karlin

Kontakt aufzunehmen. Es entwickelte sich ein „Gespräch“, das ohne weiteres den begrenzten Rahmen unseres Magazines
hätte sprengen können.

Da ich (leider, leider) nicht ebenmal nach Kalifornien düsen konnte, musste die moderne Errungenschaft der Technologie

herhalten um dieses Interview durchführen zu können. Wenn ich auch kein Freund vonInterviews per Fax bin (es lässt sich

halt so schlecht spontan sein) umso überraschter war ich von den teils sehr ausführlichen Antworten meines „Gegenübers“,

derallfällige Zusatzfragen sogleich mitbeantwortete. Die dunklen Geheimnisse der Technik wollten es, dass Fred Karlin einiges
an Mühen auf sich nehmen musste um schliesslich doch mit meinem Faxgerät Verbindung herstellen zu können. Nicht zuletzt
deshalbgilt Fred Karlin mein besonderer Dank.

? Ich möchte gerne mit einigen Fragen hinsichtlich deines
Filmes Film Music Masters: Jerry Goldsmith beginnen. Als
Du Jerry Goldsmith kontaktiertest um ihm zu sagen: „Du

wirst der Star des Filmes sein“ wie war seine Reaktion?

Fred Karlin: Als Ron Tilford und ich mit Jerry über unser

Projekt gesprochen haben, erklärten wir ihm, dass wir eben
erst unsere Firma Karlin/Tilford Productions, ins Leben

gerufen hatten, mit der Absicht Lehrfilme und andere

Projekte im Rahmen der Filmmusik zu produzieren und zu

vertreiben. Unser erster Film sollte über ihn sein. Wir

sprachen davon Jerry während eines Konzertes und/oder

einer Aufnahme-Session zu filmen. Wir besprachen seine

nächsten Konzertdaten (er erzählte, dass er rund 20

Konzerte pro Jahr geben würde und es lieben würde diese

zu dirigieren). Ich erläuterte ihm, dass es auch einige Zeit in

Anspruch nehmenwürde, ihn zu interviewen.

Er sagte, „Okay, lasst es uns machen,“ und wir vereinbarten

alles per Handschlag. Das war Ende Juli. Etwa eine Woche

später erfuhr ich, dass er The River Wild Ende August

aufnehmen würde und entschloss mich ihn an einem der

Tage während den Aufnahme-Sessionszu filmen.

? Was für mich den Film so besonders macht ist die

Tatsache, dass man Personen integrierte, die von Jerry

erzählten und über ihn sprachen. Menschen, die mit ihm

gearbeitet hatten und/oder es noch immer tun. Und ganz

wichtig auch seine Familie. Sehr oft beschränken sich

Dokumentationen auf einige Experten und Allwissenden, die

über „den Mann“ oder „das Ding“ sprechen. In deinem Film

aber gibt es diese spezielle, warme Atmosphäre, die von
Menschen aus Jerrys nächster Umgebung erzeugt wurde.

Dies war wohl ein wichtiger Aspekt für dich?

FK: Meine Philosophie dieses Filmmusikmaterial den Leuten

zu präsentieren beruht darauf, die Beteiligten ihre eigene

Geschichte erzählen zu lassen, ihre Erfahrungen in ihren

eigenen Worten mitzuteilen. Das ermöglicht mir meine
eigene Erfahrung als Filmkomponist, mit rund 200 Projekten

seit 1967, einzubringen und mit all diesen gesammelten

Einsichten so zu kombineren, dass die Aussage klar rüber

kommt. In ähnlicher Weise habe ich dies schon in meinen

Büchern On the Track: A Guide to Contemprary Film

Scoring (mit Co-Autor Rayburn Wright) und Listening to

Movies: The Film Lover's Guide to Film Music eingebracht.

Ich glaube in dieser Art und Weise erhält man die

konkreteste, tatsächlichste Dokumentation (obwohl es

natürlich einige aussergewöhnliche Ausnahmen gibt, mal
ganz abgesehen von Dokumentationen, die ganz einfach

nicht ohne Erzähler und/oder Experten auskommen).

Die Familie und die Mitarbeiter sind ein Schlüsselelementin
der Goldsmith Dokumentation. Wir werden auch in unseren
zukünftigen Projekten auf die selbe Weise vorgehen. Es war

eine wundervolle Möglichkeit Jerrys Vater, Morris Goldsmith,
der damals 92 Jahre alt war, zu interviewen. Er war sehr

hilfreich, wenn es darum ging Jerrys junge Jahre zu

beschreiben. Dasselbe gilt für seinen Cousin Joseph Zirker,

der mit Jerry sogar für ein paar Jahre im selben Haus
wohnte.

? Wieviel Zeit nahm das Projekt in Anspruch?

FK: Wir trafen Jerry Ende Juli 1994 und begannen am 1.
August, anlässlich der Aufnahme-Session zu The River
Wild auf der Todd-AO Scoring Stage zu filmen. Ich filmte
und sammelte zusätzliches Archivmaterial den Rest des
Jahres (1994) hindurch, bevor ich mit den

Schnittvorbereitungen begann. Geschnitten habe ich von

Februar bis Mai, pausierte dann für eine Weile während ich

den Film öfters vorführte um den ‚final cut“ zu bestimmen.

Letzten Sommerlemte ich einen phantastischen Editor und

Post Production Supervisor kennen - Rusty Nields. Letzten

September und Oktober schnitten Rusty und ich weitere 15
Minuten und verpassten dem Film den letzten Schliff.

Während dieser Zeit arbeitete ich am Buch und an den

anderen Beilagen und bereitete den Erscheinungstermin
vor. Der gesamte Arbeitsprozess dauerte also von August

1994 bis Oktober 1998.

? Du hast Rudy als eine Art Underscore gewählt...

FK: Ich wählte die gedankenvollen undIyrischen Stellen aus
Rudy wohl weil diese von Goldsmith im Film in meditativen

Momenten eingesetzt wurden und mir das sehr gut gefiel.
Letzten Endes fühlte ich, dass es passend sein würde und

so verwendete ich diese Stücke.

? Kürzlich las ich in einem bekannten Filmmusik-Magazin

eine Kritik zu Film Music Masters: Jerry Goldsmith deren

Aussage unter anderem war, dass River Wild weder als

Score noch als Film genug hergibt, um darüber in einem
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Film zu berichten. Mir persönlich erscheint das ziemlich
lächerlich.

FK: Es gab wunderbare Kritiken aus aller Welt, darunter von

Soundtrack’, Cineaste, Legend, New Zealand Film Music

Journal, Films in Review, Fanfare. Niemand äusserte sich

dabei negativ über die Verwendung von The River Wild,

weil sie erkannten, dass diese Aufnahme-Session und der

Score als Vehikel für die eigentliche Aussage der

Dokumentation diente.

Lukas Kendall, der die von dir angesprocheneKritik für sein
Film Score Monthly schrieb scheint sich zu wünschen,

Goldsmith wäre Bernard Herrmann, weil: 1) Herrmanns

gesamtes Oeuvre behinhaltet Meisterwerke wie Psycho und

North by Northwest, die er (Lukas) nun einmalliebt, und 2)

Herrmann war eine sehr spektakuläre Person, deren Leben

und Geschichte viele komische Anekdoten enthält, die für

pikanten Klatsch und Tratsch prädestiniert waren undsind.

Würden wir diese Logik auf die zur Auswahl stehenden

„Subjekte“ in Sachen Filmmusik-Dokumentationen

anwenden,ich fürchte wir müssten nach Bernard Herrmann

aufhören. Mein Ziel mit diesen Projekten ist durch das

spezifische Subjekt (Goldsmith in diesem Fall) das

breitergefächerte Subjekt (Filmmusik) zu enthüllen. Jerry

also wird zum Vehikel um den kreativen Prozess und die
Musik im Film zu einem grossen Teil erklärbar zu machen.

Denkt manin dieser Weise, so spielt es doch wirklich keine

Rolle welcher spezifische Film als Besipiel gewählt wird,

solange das Ziel erreicht und der Einblick in die Materie

erbracht wird. Ich betrachte es immer aus dieser Position,

wenn ich Beispiele für meine Bücher und Vorlesungen(in
denen ich sehr viele Videos vorführe) wähle. Einige Leute

mögen Jerry's Score zu The River Wild mehr als andere,

doch alle können von der Erklärung profitieren, zu welcher

dieser Score diente.

Nachdem Lukas Kendall die Goldsmith-Dokumentation

gesehen hatte, erklärte ich ihm, dass ich sehr glücklich

darüber war die Aufnahme-Session von River Wild

aufgenommen zu haben; speziell diesen Tag der Session.

Wir hatten etwas Suspensemusik, einige grosse

Actionstücke und das Main Title, das ja auf dem Folksong

„The River is Wide“ basiert. Realisitisch gesehen die

perfekte Abwechslung. Das Folksong-Arrangement ist

Ilyrisch und sehr zugänglich für den Zuseher, die

Suspensesequenzen benützen dieses Motiv in einer

einfachen Art und die Actionteile sind sehr kompetent und
aufregend. Vom Standpunkt des Filmemachers aus war ich

sehr erfreut. Leider war es ja nicht möglich dabei zu sein als

Jerry Planet of the Apes, Chinatown oder The Biue Max

machte. Wenn man jedoch berücksichtigt, was ich erreichen

wollte, so spielt das doch eigentlich überhaupt keine Rolle.

? Was dürfen wir von der Film Music Masters-Serie in

Zukunft erwarten?

FK: Wir sind gerade dabei das zweite Projekt zu
produzieren, diesmal über Elmer Bernstein. Das bisher

gefilmte Material ist sehr ermutigend und ich denke diese

Dokumentation wird der ideale Nachfolger des ersten
Filmes. Wie die Filmmusikfans wissen: Bernstein hat einige

absolute Meilensteine der Filmmusik kreiert, darunter The

Ten Commandements, The Man with the Golden Arm, To

Kill a Mockingbird und The Magnificent Seven, viele der

klassischen 70er Komödien gescort (Animal House,

Airplane!) und fährt fort mit seinen sehr persönlichen,

intimen Musiken zu Filmen wie The Grifters und Devil in a

Blue Dress.

Komponist, Musiker, Autor und Filmemacher

? Ich möchte gerne etwas auf die persönliche Laufbahn des
Filmkomponisten Fred Karlin zu sprechen kommen. Wie
kamst du zur Filmmusik?

FK: Mein Interesse für die Musik entstammt dem Jazz. Ich

spielte Kornett in der High School. Nach dem College
verdiente ich mein Geld als Jazzkomponist/-arrangeur und
Trompeter im New York der sechziger Jahre. Durch meine

Aktivitäten erweiterten sich meine Interessen Stück für
Stück. Von Zeit zu Zeit orchestrierte ich Dokumentationen,

arrangierte grosse Produktionen für die Liveshows in der

Radio City Music Hall und machte Werbespots. Als ich einen

einminütigen TV-Spot für eine Möbelpolitur vertonte, merkte

ich, dass meine grössten Interessen in der Filmmusik lagen.

? Obwohl du ja eigentlich und vor allem als Komponist für
das Fernsehen bekannt bist, hat deine Karriere beim Film

begonnen, Ende der Sechziger. In den frühen Siebzigern
gab es einen auffallenden Wechsel und du begannstfast

ausschliesslich für das Fernsehen zu arbeiten. Wie kam es
dazu?

FK: Mein erstes Filmprojekt war tatsächlicherweise ein recht
profiliertes Werk, Up the Down Staircase (1967). Megan

und ich lebten noch immer in New York als ich drei andere
Filme machte: Yours, Mine and Ours; The Stalking Moon;

The Sterile Cuckoo, erst danach, 1969, zogen wir nach Los

Angeles.

Anfangs der Siebziger ermutigten mich Lionel Newman

(damals Music Director bei 20% Century-Fox) und mein

Agent (Rich Emler) dazu für's Fernsehen zu arbeiten. In

dieser Zeit machte der Film eine ziemliche Durstrecke durch,

einige flaue Jahre der Filmindustrie in Hollywood. Ich

akzeptierte und scorte einen der allerersten 90-Minuten

Filme, die man speziell fürs Fernsehen machte. Später

offerierte man mir The Autobiography of Miss Jane

Pittman, einen Meilenstein der TV-Geschichte Ein

zweistündiger Film über die fiktive Geschichte eines

ehemaligen Sklaven (gespielt von Ciceliy Tyson) vom
amerikanischen Bürgerkrieg bis zu den
Menschenrechtsbewegungen der fünfziger Jahre. Da der
Film so unwahrscheinlich gut und erfolgreich war, realisierte
ich, dass diese Art TV-Projekte wie Jane Pittman Millionen

von Zuschauern an einem einzigen Abend erreichen und

vielleicht auch etwas Gutes bewirken könnte (Fred Karlin
erhielt für seine Musik einen Emmy). Von diesem Zeitpunkt

an machte ich mehr und mehr Projekte für das Fernsehen.

Bald schon wurde ich als Fernsehkomponist abgestempeit
was mich bei den Filmemachen auch nicht gerade

begehrenswerter machte. Es gab nur wenige, die

problemlos zwischen TV und Kino hin- und herspringen

konnten (Goldsmith etwa, und Bernstein), aber wirklich nicht

viele. Ich hatte das Glück viele Filme machen zu können, die

soziale Probleme beinhaltete (Alkoholismus, Drogen; Kinder,
die von zu Hause wegrennen, etc.), wie auch

bemerkenswerte Mini-Series wie Robert Kennedy and His
Times, The Awakening Land, Inside the Third Reich,

Dream West, Ike: The War Years).

? Was hat sich, speziell im TV-Business, in den letzten gut

25 Jahren in Sachen Filmmusik verändert?

FK: Ganz allgemein würde ich sagen, dass man heute

einfach weniger Zeit hat einen Score zu schreiben. 1976

beispielsweise, hatte man für einen 2-Stunden TV-Film drei

bis dreieinhalb Wochen Zeit, heute sind es vielleicht noch

zwei Wochen vom Spotting bis zur Aufnahme.

Ausserdem geht man heute oft nicht einmal mehr auf eine

Scoring Stage um die Musik einzuspielen. Viele

Fernsehmusiken, die ich zu hören bekomme sind entweder

teilweise oder vollständig elektronisch kreiert, speziell die
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Serien. X-Files, eine in den USA sehr populäre Serie (nicht

nur dort...),, wurde von Mark Snow von Beginn weg

elektronisch gescort.

Während ein Score komponiert wird, gibt es aufgrund der
engen Zeitpläne kaum mehr die Möglichkeit zu einer
eigentlichen Zusammenarbeit mit den Filmemachern (TV).

Viel mehr als ein kurzes Anspielen eines oder zweier
Themenundein klares Konzept und den „Sound“ der Musik

zu bestimmenbleibtnicht.

? Der Fim mit dem man Fred Karlin immer in
Zusammenhang bringt ist Westworld und später das Sequel

Futureworld. Es ist einige Zeit her, seit ich die Filme zum
letzten Mal gesehen habe - on TV natürlich. Die Scores
waren aufihre spezielle Weise orchestral mit elektronischen
Effekten und Synthesizern...

FK: Ich bin beide Filme recht unterschiedlich angegangen.

Das eigentliche dramatische Scoring in Westworld war alles

selbst gespielt und aufgenommen. Zu dieser Zeit hatte ich
zuhause ein Studio eingerichtet, spielte alle Teile ein und
nahm auf einer 16-Spur Maschine auf. Trompete, Posaune,

Geige, Perkussiin - was immer ich benötigte. Die

akustischen Instrumente wurden elektronisch manipuliert,

dazu gesellten sich ein ARP 2600 und ein Yamaha E-5. Die
Countrymusik und die mittelalterlichen Stücke wurden auf

der MGM Scoring Stage mit spezialisierten Musikern
aufgenommen.

Bei Futureworld wiederum benutzte ich ein übliches

Studioorchester, das ich mit zusätzlichen Synthesizern und

einer elektrischen Solovioline ausstattete. Eines der Motive

aus Westworld verwendete ich einige wenige Male in den

letzten zwanzig Minuten oderso desFilmes.

? Ich erinnere mich auch daran, deinen Credit in einer der

Folgen von The Man from Atlantis gesehen zu haben. Hast
du die gesamte Serie gemacht und wie gingst du dabei vor -

Filme, die unter Wasser spielen sind überspitzt gesagt
vomehmlich a) mit Scores, die wie Jaws klingen oder b) mit

viel Harfenklängen ausgestattet...

FK: Ich machte den zwei-StundenPilotfilm für die Man from

Atlantis-Serie. Zwar war die Femsehgesselschaft mit der

Ausstrahlung und den Einschaltquoten zufrieden, bestand
jedoch auf einem weiteren zweistündigen Film. Ich hatte viel
Spass mit dem ersten Film und beschloss deshalb auch den

zweiten zu machen. Es gab dann noch einen dritten und
vierten Film dieser Reihe, für die ich ebenfalls die Musik

schrieb. Als sich die Gesellschaft für den Start der Serie

entschloss, wollte ich alle einstündigen Episoden scoren,

was ich auch tat. Ich machte 13 Folgen bevor die Serie

gekippt wurde.

We bei Futureworld entschied ich mich dazu eine

orchestrale Musik zu schreiben (für rund 32 Musiker, wie es

beim Fernsehen üblich). Bei Futureworld ergab sich eine

wundervolle musikalische Situation, da der Film ja während

verschiedenen Äras spielt; Western, Europa während der

Zeit von Romeo und Julia. In Atlantis setzte ich die von dir

angesprochene Harfe nur sehr häufig ein, hingegen benutzte

ich eine akustische Gitarre (mit den Fingern gespielt), was

zumindets für mich sehr gut funktionierte. Für den

Protagonisten, einen Superhelden - ein Kämpfer des Guten

gegen das Böse, der ebenso unter Wasser wie auch auf

dem Land leben konnte, wählte ich einen sehr heldenhaften

und actionorientierten Aspekt wogegen ich den Bösewicht
mit sehr klassisch orchestralen Mitteln untermalte.

Komponist, Musiker, Autor und Filmemacher

? Deine beiden Bücher fand ich für Komponisten und
Filmemacher wie auch für Filmmusikliebhaber geeignet,
wennich das so sagen darf. On the Track war eher von der
theoretischen und lehrenden Seite zu betrachten, Listening

to Movies hingegen ein für alle sehr zugängliches Buch.

Beide sind in Filmmusikkreisen sehr gut aufgenommen
worden. Worin besteht für dich die Motivation über
Filmmusik zu schreiben, ein Thema, das ja nun wirklich eher

von einer kleinen, aber eingeschworenen Gemeinschaft
geschätzt wird?

FK: Wie du angedeutet hast; es bestand für mich keinerlei

finanzielle oder kommerzielle Motivation - das wäre auch

unrealistisch. Mit Filmmusikbüchern ist kein Geld zu

machen. Diese Projekte dauern über Jahre hinweg. Ray

(Wright) und ich begannen 1984 mit On the Track, beendet

haben wir das Buch 1989. Listening to Movies war ein
zwei-Jahres-Projekt, viel Zeit davon war so intensiv wie das
Schreibeneiner Filmmusik.

Mit On the Track wollte zu erklären versuchen, was wir (die

Komponisten) tun, weshalb und wie. Ich wollte das

Mysterium, welches die Filmmusik umgibt, lüften und

durchleuchten, so gut es eben ging. Listening to Movies

war der Versuch Filmmusik einem breiteren Publikum

vorzustellen, damit Filmliebhaber die Möglichkeit haben die

Musik in den Filmen zu verstehen und zu geniessen.

Ron Tilford und ich verfolgen mit der Film Music Masters-
Serie dasselbe Ziel und erhoffen uns sehr viel davon. Wir
wissen nicht ob dieses Projekt selbsttragend werden wird,
um unsere Auslagen zu decken. Die Kritiken der Magazine
und Kommentare von Kollegen und Filmmusikfans haben
uns sehr gefreut und ermutigt, doch der Erfolg des Projektes
hängt natürlich mit den Verkaufszahlen zusammen.

? Heutzutage scheint die Filmmusik öfters recht negativ

aufgefasst und beurteilt zu werden. Filmmusikmagazine

lesen heisst viel „..das ist kopiert von...“, „Komponist X

ahmt Komponist Y nach...“, „Scores der heutigen Zeit haben

keinen Stil...“ usw. Sogar sogenannt ernsthafte Magazine
scheuen sich nicht auf bestimmte Komponisten

einzudreschen was das Zeugs hält - James Horner als

Beispiel. Oft fehlt jegliche Objektivität, die im (Fach-)
Joumalismus dazugehören sollte, Was ist bloss los?

FK: Um auf den ersten Teil einzugehen: Das ist vor allem
eine Sache der Role Models (musikalische Beispiele) in der

Filmmusik. Ein Role Model ist ein Stück Musik oder eine

bestimmte Stilrichtung (Jazz, klassisch im Sinne Mozarts,

post romantisch sinfonisch inspiriert von Mahler, New Age

und so weiter). Role Models wurden in der Filmmusik schon

immer verwendet, bereits zu Stummfilmzeiten. Tatsächlich

wurde in Stummfilmen aus dem Role Model dann auch der

Score. Viele bekannte und populäre Stücke wie der „Poet

and the Peasant Overture“ oder „Der Schwanensee“ wurden

als Filmscore verwendet. Heutzutage benutzen

Komponisten von Zeit zu Zeit andere Filmkomponisten oder
einen bestimmten Filmmusikstil als Role Models für ihren

Film.

Mansollte nun unterscheiden ob das Role Modeldazu dient,

zu Beginn die Funktion der Musik im Film festzulegen und
die richtige „Art“ Score zu finden und zu definieren oder ob
das Role Model in Tat und Wahrheit in den Score
übemommen wird (mehr der weniger) und als des

Komponisten Schöpfung verkauft wird - wie im Credit

angegeben. Der Knackpunkt ist, ob der Filmmusikfan oder

Rezensent das klassische und filmmusikalische Repertoire

gut genug kennt um erkennen zu können, ob ein gewisser
Score, ein Hauptthema oder ein Stück einem Komponisten,

|
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Stil oder einer Komposition nachempfunden (role modeled)
ist. Tut er das, so ist das meiner Meinung eine „objektive“

Beobachtung. Zitiert ein Thema oder Stück unübersehbar
eine andere Komposition, so ist auch das noch eine

objektive Analyse, die dem Leser der Rezension dazu
verhelfen kann, am Score Gefallen zu finden oder den

rezensierten Filmscore besser verständlich macht. Beide
obenaufgeführten Möglichkeiten beinhalten meiner Ansicht

nichts negatives.

Subjektive Kritiken sind für mich: 1) Komponist X zitierte in

seinem letzten Score für Film A ein Thema von Prokofiew,

deshalb ist sein Score für Film B sowieso Mist; 2) Alle

Scores von Komponist X klingen gleich. Das höre ich seit
Jahren über verschiedene Komponisten und kann immer

Beispiele nennen um das Gegenteil festzustellen, bei jedem

Komponisten.

Was den „nicht erkennbaren Stil“ anbelangt, so würde ich
behaupten, dass wir in einer Zeit leben, in der die

Möglichkeiten persönliche, innovative Scores zu kreieren
grösser sind als je zuvor. Speziell wenn man den enormen

Umfang musikalischen Materials betrachtet, das Teil unserer

musikalischen Sprache geworden ist. Und dann erst die

technologischen Möglichkeiten, mit denen man

herumexperimentieren kann, ohne auf einer Scoring Stage
zu sein, wo solche Experimente zu einem Disaster werden
können. Die weitverbreitete Benutzung von Temp Tracks
und die oben erwähnten Role Models dienen den

Filmemachern als Kommunikationsgrundlage; um Wünsche
und Vorstellungen verständlich zumachen. Dies kann die

Kreativität eines Komponisten einschränken - was allzu

häufig geschieht und zu einer gewissen Ähnlichkeit

zwischen verschiedenen Scoresführt. Als ich mir Gedanken
über meine Musik zu Up the Down Staircase machte,

kombinierte ich verschiedene musikalische Ausdrucksarten,

ohne mich auf einen anderen Score zu beziehen. Das
Resultat war erfrischend. Natürlich gibt es Dinge in diesem
Score, die ich heute ändern würde, aber in Bezug auf

Konzept und Stil waren es meine persönlichen

Entscheidungen. Dasselbe mit Yours, Mine and Ours, The

Stalking Moon und Westworld. Ich denke, dass diese Art

„persönlicher“ Filmmusiken für mich heute schwieriger

durchzusetzen wären als damals. Ein Komponist muss alles

was der Filmemacher sagt berücksichtigen, alles was er/sie

in den Temp Tracks und während den Sitzungen gehört hat.

Dann muss eralles auf dieser Liste wegstreichen und einen

Score kreieren, ohne irgendwas dagewesenes

„wiederzuerschaffen“. Es ist machbar, doch leicht ist es

nicht.

? Was denkst du von uns Filmmusikverrückten? Glaubst du,

dass es in Komponistenkreisen eine Art Verständnis gibt,

was wir tun, sagen, schreiben?

FK: Ich weiss nicht wie es mit anderen Komponisten steht,
ich persönlich begrüsse jedenfalls das Interesse und die

Achtung, die ihr unserer Arbeit entgegenbringt. Als Gruppe
sind die Filmmusikfans eine unserer einzigen Quellen, wenn
es darum geht, zu erfahren wie unsere musikalischen Ideen

aufgefasst werden. Ich glaube auch, dass die Kommentare,

Rezensionen und Leserbriefe, welche man in den

verschiedenen intemationalen Filmmusikmagazinen findet,

zusammengefasst ein Art Porträt von Reaktionen sind, die
hilfreich sein können. An und für sich sollte ein Komponist

dankbar darüber sein, wenn er in diesen Magazinen liest,

dass sich die Leser über Plagiate, Wiederholungen, einen

faden und/oder uninteressanten Score und andere Faktoren

auslassen. Es sollte ein Neueinschätzung auslösen:
Schauen wir diesen Score nochmals genauer an und
berücksichtigen diese Kommentare; Wie ähnlich ist mein

zweites Thema zu dem aus Star Trek?; Werde ich

nachlässig?

Komponist, Musiker, Autor und Filmemacher

Auf der anderen Seite, wenn der Filmmusikfan

ernstgenommen werden will und in dieser Weise auch
hilfreich sein kann, so hat er auch eine Verantwortung

gegenüber den Leuten, die diese Kunst erschaffen: Er muss
kontinuierlich dem Prozess und den Gegebenheiten des

Filmmusikkomponierens Beachtung schenken (unter

anderem der Beziehung zwischen Filmemacher und
Komponist, dem oft unmenschlichen Termindruck,limitierten

Budgets). Es gibt so viele Beispiele von Filmmusiken, die
von einem übereifrigen Regisseur verändert und

umgemodelt wurden. George Stevens Einsatz von Händels
Hallelujah Chor in Alfred Newmans Score zu The Greatest

Story Ever Told ist Filmmusikgeschichte - so sehr Alfred
Newman dagegen protestierte, Stevens setzte sich durch.

Kritiker im ganzen Land verdammten Newman (nicht

Stevens) für diesen Entscheid! Eimer Bermsteins

faszinierender und gefeierter Score zu The Grifters ist ein
anderes Beispiel von geradezu boshafter Behandlung durch
den Regisseur Stephen Frears, der fast jedes Stück von

Bernsteins Musik an eine andere Stelle des Filmes verschob
- einschliesslich des Main Titles. Natürlich ist es für einen
Kritiker nicht gerade einfach, dies zu erfahren, dochletztlich

sollten diese möglichen Faktoren eingeschlossen und

überdacht werden.

? Fred Karin ist eine sehr vielseitige Person:

Filmmusikkomponist, Buchautor und Filmemacher und nicht

zu vergessen der Jazztrompeter. Eigentlich alles höchst

anspruchsvolle Sachen. Bleibt da überhaupt noch Zeit für
anderes?

FK: All diese Aktivitäten nehmen tatsächlich eine grosse

MengeZeit und sehr viel Konzentration in Anspruch. All das
musste ich unterbrechen um mein 18-minütiges Jazzstück

zu überarbeiten, welches ich mit Jack Elliott's American

Jazz Philharmonic im Mai aufführen werde. Tatsächlich aber

mag ich die Anforderungen und Abwechslungen, die meine
Interessen mitsichbringen. Ausserdem bringt mich meine

Nebentätigkeit als Lehrer ab und zu unter die Leute. Diesen

Sommer zum Beispiel führe ich mein jährliches ASCAP/Fred

Karlin Film Scoring Workshop (9 Abende im Juni) zum

achten Mal durch. Eine Woche gebe ich einen Workshop
und Lektionen an der California State University in Long

Beach und in Dänemark am European Film College.

Zum Ausgleich betreibe ich Laufsport (meiner physische

Therapie und meiner Kondition sehr zuträglich), gehe mit

Megan viel ins Kino und löse, erst seit kurzem,

Kreuzworträtsel. Ausserdem habe ich ein Oral History

Programm für die Society for the Preservation of Film Music

organisiert. Da ich seit jeher zuhausearbeite, ist es natürlich

einfach hin und wieder eine Pause einzuschalten, etwas

Fernsehen zu schauen. Ich esse sehr gerne, auswärts und

daheim und so weiter. Das Lebenist immerinteressant.

Filmografie (Auswahl aus über 110 Filmen):

 

RobertKonnedy and HisTimesMini Series 1985)
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In Concerto Bernard Herrmann - Film Music

Konzertbericht: Bernard Herrmann
von Philippe Blumenthal

Am 18. April führte die Basel Sinfonietta unter der Leitung

von Jürg Henneberger in der Zürcher St.Peters Kirche ein
denkwürdiges Konzert mit dem Themenbereich Bernard

Herrmann: Filmmusik auf. Das zweite Konzert wurde am 21.

April im Basler Stadtcasino gegeben.
Das Konzert begann mit der eher unbekannten Currier and

Ives Suite aus dem Jahre 1935, einer klassischen

Komposition. Die Suite bestand aus 5 Stücken, die allesamt

filmmusikalischen Charakter aufwiesen. Besonders

auffallend in den Stücken The Whirlwind Shaker (ein

„verfrühtes® North by Northwest), Galop/The Whip und The

Fat Man, einem fast mickey mousing betreibenden Stück, in
dem die Tuba die klassische Rolle übernahm. In The

Torchlight Finale überraschte uns Herrmannmit einer kurzen

Reminiszenz an Jingle Bells.

Jane Eyre (1944) mit seinen romantisch durchzogenen

Melodien und gedrungener Traurigkeit bildete das erste

filmmusikalische Highlight. Die morbid poetische

Ausstrahlung des Filmes fand in dieser vier Stücke

umfassenden Suite eine gerechte Wiedergebung: Lowood,
Thornfield and Rochester, The Tower, Departure and

Return.

The Trouble with Harry folgte, der Beginn der legendären

Zusammenarbeit mit Alfred Hitchcock. Eine fast spassig

leicht anmutende Musik, die eigentlich so gar nichts mit dem

Hitch-Klischee des „Meisters des Gruselkinos“ zu tun hatte,

erheiterte den ersten Teil des Konzertes.

Vertigo bildete den exzellenten Höhepunkt vor der Pause. In

Prelude und dem wunderbaren Scene d’Amour durften vor

allem die Streicher - darunter die traumhafte Violinsektion -

brillieren. The Nightmare bildete so etwas wie den Auftakt

eines grauslich abschliessenden Abends, dazu aber später

mehr. Nach Vertigo jedenfalls wurde selbst das recht

unterkühlte Zürcher Publikum für einmal etwas lauter. Im

Vergleich mit McNeelys Einspielung mit dem Royal Scottish

erklang die Prelude wesentlich härter und erfrischender, die

schwindelerregende Atmosphäre erzeugt von der Basel

Sinfonietta empfand ich als besser getroffen.

North by Northwest war dasletzte Stück des ersten Teiles.

Das Orchester agierte gewannt und spielfreudig. In der
kakaphonesken, rhythmisch vorantreibenden Overtüre

durften Timpani und restliche Perkussion sowie das Blech

aus dem vollen Schöpfen.

die Musiker in dieEin warmer Applaus entliess

wohlverdiente Pause.

 

For the Fallen: Berceuse (1943) bildete den dramatischen,
düster-heroischen Auftakt zum zweiten Akt. Ein Stück zu
Ehren der Gefallenen des zweiten Weltkrieges, das

Herrmann als Auftragsarbeit für den Konzertsaal schrieb.

Psycho, das dutzendfach nachgeahmte Paradebeispiel der

Filmmusik, überliess der Streichersektion die ganze

Aufmerksamkeit der Zuhörer. Das atmosphärisch packende
Preiude stimmte glänzend auf den bevorstehenden

Klassiker The Murder ein. Die hier vorgetragene Suite mit
dem Finale entspricht dabei exakt der Einspielung auf der

CD Bernard Herrmann Film Scores (Milan 14081-2) von
ElmerBernstein und dem Royal Philharmonic Orchestra.

Mit Fahrenheit 451 (Francois Truffaut) gipfeite das Konzert

in dunklen Bitonalitäten, eine Musik, die beim Publikum nicht

gerade Beifallsstürme auslöste. Nichtsdestotrotz agierte

auch hier das Orchester grandios, wobei mir auch diese

kraftvolle, bedrückende Interpretation besser gefiel als
andere bekannte Einspielungen dieses gesuchten Scores.

Einziger Negativpunkt hier: Gewisse Stücke waren doch

recht kurz (The Flamethrower) und durch die vielen
Unterbrüche ging zuviel der düsteren Stimmung verloren.

Eine komplett durchgespielte Suite wäre bestimmt reizvoller

gewesen.

Die abschliessende Suite von Taxi Driver, Bernard

Herrmanns letztem Filmscore, war dann der eigentliche

Höhepunkt eines glanzvollen Abends. Die Altsaxophon und

Trompetensoli waren brillant, die Perkussionssektion stach

ganz besonders hervor (Bloodbath - meine Güte, das fuhr

verdammtein...). Noch nie zuvor spürte man die gebündelte

Kraft von Taxi Driver dermassen wie in der Einspielung der
Basel Sinfonietta. So energiegeladen, brutal und doch so

hingebungsvoll. Endlich, endlich kam beim kühlen Publikum
echte Begeisterung auf und vereinzelte „Bravos“ gingen im
Applaus beinahe unter. Jürg Hennebergerbat das Orchester

um eine Zugabe, worauf ein kurzer Auszug aus Taxi Driver

uns abermals verzückte.

Unter den anwesenden Film Music Journal-Abonnenten war

mansich einig - man wohnte soeben einem unvergesslichen
und grossartigen Erlebnis bei. Alle waren begeistert und

wünschten sich, dass dies nicht das letzte Konzert dieser

Art in der Schweiz gewesen sein möge.
Jedenfalls wäre dies genau das richtige für Cinemusic, denn

noch fehlt dem Festival in Gstaad ein filmmusikalischer Live-

Leckerbissenin der Art eines „echten“ Filmmusikkonzertes -

und dann bitte schön mit dem besten Orchester der

Schweiz: der Basel Sinfonietta!
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l 100 Jahre Kino Classic Scores

100 Jahre Kino - Classic Scores
von Patrick Ruf

 

Letztes Jahr waren es bereits 100 Jahre her, seit die Bilder

zu laufen angefangen haben. Gefeiert wurde dieser

Geburtstag mit einer Flut von Sachbüchern, Biographien,

Filmzyklen, Ausstellungne, Bildbänder, Sonderausgaben,

CD-ROMs, Lexikas und weiteren unterschiedlichen
Publikationen, die den Markt regelrecht überschwemmten.

Glücklicherweise weckte diese Kino-Euphorie auch das
Interesse an der Filmmusik: Cinemusic - Festival für Film
und Musik - öffnete zum ersten Mal seine Pforten, es
wurden einige Bücher zu diesem meist vernachlässigten

Thema herausgegeben und selbstverständlich kündigten
Plattenfirmen Wieder-/Erstveröffentlichungen von Scores

aus der “guten alten Zeit“ an.

Doch einige dieser ambitionierten Projekte sucht der

Filmmusik-Liebhaber noch heute vergebensin den Gestellen

seines CD-Fachgeschäftes. Die lange angekündigte

Fortsetzung der Classic-Series von Fox zum Beispiel wurde
immer wieder verschoben und ein neues Datum ist bis zum

heutigen Tage (Mai) nicht bekannt. Ob sie jemals die

Filmmusik-Fangemeinde erfreuen wird ist fraglich. Etwas
besser erging es der Plattenfirma RCA mit ihrem Beitrag zu

100 Jahre Kino. Zwar musste auch sie den
Veröffentlichungstermin verschieben, doch immerhin hat sie

im Jubiläumsjahr die erste Hälfte ihrer 12 Album-Serie auf

den Markt gebracht. Weitere vier CDs sind seit April

erhältlich und die verbleibenden zweiSilberlinge sollten (falls

nichts dazwischen kommt) im Herbst erscheinen.
Die RCA-Serie zeichnet sich aus durch identisch aufgebaute

CD-Hüllen, einen als Filmrolle gestalteten Silberling sowie
ausführliche und
luxuriöse Booklets in

deutscher,

französischer und

englischer Sprache, in

welchen kurz auf die
Filme, die Musik und

den Komponisten
eingegangen wird.

Doch nicht nur bei der

Ausstattung der Alben

PROKOIENV

 

auch bei der Rekonstruktion der Musik wurden keine Kosten
gescheut. Allein die Vorbereitung dieser Projekte war nach
Angaben der Piattenfirma eine historische Leistung. Da die
Noten der Partituren nie für die Nachwelt eingerichtet
wurden und sich nach der Aufnahme in Form unzähliger
Notenfragmente, Einzelstimmen und Partiturteile in die

Archive der Welt verflüchtigten, musste gesucht, gesammelt
und zusammengestellt werden. In manchenFällen bleib den
Filmmusikforschern nichts anderes übrig, als die Musik nach

dem Gehör direkt vom fertigen Film herunterzuschreiben.

Die Mühe hat sich gelohnt - künstlerisch und
dokumentarisch. Neben unvergessenen Klassikern des

Genres, widmet sich die neue RCA-Edition vor allem auch
Werken, die völlig zu Unrecht den Weg vonder Filmspur auf
den Tonträger bisher noch nie geschafft haben. Befreit vom
Staub der Archive erstrahlen die Werke - viele davon sind

Weltersteinspielungen mit renommierten deutschen
Sinfonie- und Rundfunkorchester, in Surround Sound und

von namhaften Künstlern dirigiert - dank eigens arrangierter
Suiten in neuem Glanz.
Nur zwei kleine Wehrmutstropfen trüben aus meiner Sicht

dieses hochqualitative Angebot. Als erstes kann die etwas

verwirrende Namensgebungeiniger Alben genannt werden.

So enthält beispielsweise die CD High Noon nicht den

ganzen Soundtrack zum gleichnamigen Film, sondern teilt

sich die Spielzeit mit drei anderen Scores von Dimitri
Tiomkin. Eine identische Situation findet man beim Album
Sayonara vor. Ein deutlicherer Hinweis auf diesen Umstand

würde die Käufer besser vor eventuellen Enttäuschungen

bewahren. Als zweite Kritik ist anzubringen, dass schnell

einmal der (falsche) Eindruck entstehen kann, bei diesen

Alben hande es sich um den Original-Soundtrack.
Selbstverständlich erklingt die ursprüngliche Filmmusik,

doch wie bereits erwähnt, wurden die Kompositionen für die

vorliegenden Einspielungen extra zu Suiten verschmolzen.

Letztere sind ohne Zweifel hervorragend sowie möglichst
originalgetreu arrangiert und orchestriet worden. Die
Soundtracks wirken in der hier verwendeten Form auch
kompakter und flüssiger, als wenn man die einzelnen Cues

aufgenommenhätte. Doch wer 100-%ige Score-Authentizität
sucht, wird sich mit dem Kauf dieser Scheiben schwertun.legte man bei RCA

grossen Wer auf

Qualität, sondern

ALEXANDER NEVSKY
Sergei Prokofiev

RCA 61926-2 (50:54 Min./18 Tracks)

Dieses bereits 1994 veröffentlichte Album

bildete den Auftakt zur “100 Jahre Filmmusik“-
Serie des Labels RCA.

Da es sich bei Alexander Nevsky um die erste
richtige Zusammenarbeit zwischen einem

Regisseur und Komponisten handelte, nimmt
die Musik in diesem Streifen, der gelegentlich

auch als “Filmoper“ bezeichnet wird, eine sehr
wichtige Rolle ein. Darum ist auch eine

Bewertung von Prokofiev’s Kompositionen,
losgelöst von den Bildern, nur schwer möglich.

Totzdem soll versucht werden, dem CD-Käufer
einen kleinen Eindruck von dieser historischen

Musik zu geben. Der Soundtrack ist immer

wieder mit längeren und kürzeren
Chorpassagen durchsetzt, die vor allem

Gefühle wie Nostalgie, Vaterlandsliebe und

Entschlossenheit hervorrufen. Der russische
Text (samt englischer Übersetzung) kann im

Booklet nachgelesen werden. Der
symphonische Score ist trotz seiner grossen

Dramatik und der engen Anlehnung an die
Bilder sehr abwechsiungsreich und melodiös

und verkommt nicht zu einer klischeehaften
Action-lastigen Hintergrundsmusik.
Stellenweise sind die Kompositionen sehr

rhythmisch, wodurch die Schlaginstrumente

stark zur Geltung kommen, doch auch die
Bläser stechen immer wieder hervor. Einige

Stücke werden auch durch (filmische) Klänge
wie Glockengeläute, Geschrei und

Kampfgetümmel ergänzt. Ein wahrlich

grossartiges Werk!

HIGH NOON
Dimitri Tiomkin

RCA 62658-2 (78:19/17Tracks)

Da Christian Wiedmerdieses Album bereits im
Film Music Journal 5/6 besprochen hat,

beschränken sich die nachfolgenden

Ausführungen auf das Wesentliche. Cyrano

de Bergerac (17:57 Min.) ist sehr barock
angehaucht und mit wunderbaren Melodien

ausgestattet. Der Western High Noon (9:55)

enthält neben der dramatischen Musik auch
den ersten Titelsong der Filmgeschichte “High

Noon (Do not forsake me, my Darling)‘, der
zwar auf der CD nicht vorhandenist, dessen
Melodie sich aber durch die gesamte Partitur

zieht und somit auch auf dem vorliegenden

Album stellenweise zu hören ist. The Alamo

(27:21) ist ein weiterer Western, für den der
Russe Tiomkin eine wunderschönen und sehr

eindrückliche Musik geschrieben hat:
Sehnsüchtig, heroisch-patriotisch aber auch

beschwingt und tragisch. Für 55 Days at

Peking (22:35) schliesslich, kreierte Dimitri
Tiomkin eine Synthese aus westlichen und
östlichen Klängen: Farbige, exotische und
mitreissende Musik, die gelegentlich auch auf

Chöre _zurückgreift. Alles in allem

symphonische Musik vom Feinsten!

SAYONARA
Franz Waxman
RCA 62657-2 (66:38 Min./23 Tracks)

Auch beim Franz Waxmann-Album

beschränken sich die von Eimer Bernstein
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eingespielten Aufnahmen nicht auf den

vollständigen Score von Sayonara (20:05),

sondern werden noch durch Suiten der Filmen

Taras Bulba (19:14), A Place in the Sun

(12:37) und Hemingway’s Adventures of a

Young Man (14:17) ergänzt.

Taras Bulba klingt stellenweise sehr episch,

verfügt aber auch über militärische wie auch
dramatische und romantische Momente. Dabei
bettet Franz Waxman gekonnt ukrainischer

Folklore-Elemente in seine eigene Musik ein. A

Place in the Sun ist über weite Strecken eine

Iyrische, liebliche und reizende Partitur, wobei
mich einige Stücke an Ballmusik, wie sie in

den besseren Kreisen genossen wird, erinnert.

Pikantes Detail: Der später oskargekrönte
Score überzeugte den Regisseur nicht,

weshalb er Victor Young und Daniele

Amfitheatrof beauftragte, einige Szenen,
basierend auf Waxman's Material, neu zu

untermalen. Hemingway ist eine reiche,

vielfältige Filmmusik voller orchestraler Farben

und ist einer der letzten Scores von Franz

Waxman. Sayonara schliesslich ist ein völlig
abendländischer Score, obwohl die Geschichte

in Japan spielt. Waxman hat in seinen

romantischen und melodiösen Kompositionen
bewusst auf das in unzähligen Holiywood-

Produktionen auftauchende Klischee des
Fernöstlichen verzichtet und verwendet

authentische japanische Stücke lediglich als

Source Music.
Mit der abwechslungsreichen und

bezaubernden Zusammenstellung wird einem
weiteren grossen Komponist des “Goldenen

Zeitalters‘ ein verdientes Denkmal gesetzt. Ein
Mussfür Nostalgiker!

FILM MUSIC OF CHARLIE CHAPLIN
Charlie Chaplin

RCA 68271-2 (78:10 Min./34 Tracks)

 

Charlie Chaplin war nicht nur ein genialer

Schauspieler und Filmemacher, sondern hat

auch zu all seinen Filmen die Musik entworfen.
Zwar konnte er Noten weder lesen noch

schreiben, doch dafür hatte er ein
untrügerisches Gefühl welche Musik die

grösste Wirkung in seinen Filmenerzielte. Carl
Davis, der bereits zahlreiche Chaplin Filme

bearbeitet und an Stummfilmfestivals mit Live-
Musik aufgeführt hat, verewigt auf dem
vorliegenden Silberling Chaplin's musikalische

Ideen zu den Filmen The Kid (14:10), The

Gotdrush (18:31), The Circus (13:04), City

Lights (15:05) und Modern Times (16:59).
Die meist sehr kurzen Stücke, nur gerade acht

dauern länger als 3 Minuten, stehen den
Filmen in nichts nach. Genau wie diese
strotzen sie vor Witz und Humor und strahlen

sehr viel Menschlichkeit, Freude, Liebe,

Zuneigung, Wärme und weitere einfache
Gefühle aus. Die Kompositionen sind dabei

sehr melodiös, einprägsam, simpel, meistens

zart, lieblich und sehr rührend. Nur höchst

seiten, eigentlich fast nie, sind die Stücke

stürmisch und hektisch. Meisterhaft und
ergreifend spielt die Musik auf der Klaviatur der

menschlichen Gefühle. Die Ausführungen in

diesem Booklet, das wie alle anderen auch
höchst informativ ist, stammen von David

Robinson, dem Biographen von Charlie
Chaplin.

Fazit: Eine hervorragende CD, die man einfach
kaufen muss!

MARK TWAIN / THE PRINCE AND THE
PAUPER
Max Steiner / Erich Wolfgang Korngold

RCA 62660-2 (75:02 Min./38 Tracks)

Max Steiner verwebt in seinem

oskarnominierten Score The Adventures of

Mark Twain (35:46) geschickt die typischen
Merkmale der Americana mit Volksliedern und
Hymnen wie “My Darling Clementine‘, “Oh

Susanna“, “Battle Hynm of the Republic“ oder

“My Country ‘Tis of Thee“ während er den
Reiseszenen ein paar Takte nationaler

Melodien unterlegt, wie beispielsweise “Aloha

Oe‘, “Rule Britannia“ und Chopins
Trauermarsch. Mit den gefälligen Melodien und

Rhythmen verstand es der gebürtige
Österreicher meisterhaft den Zauber von Mark
Twains Erzählungen einzufangen und damit

die Kinogänger zu bezaubern und zu betören.

Erich Wolfgang Korngold, ebenfalls

Österreicher, komponierte für The Prince and

the Pauper (38:30) einen beeindruckenden
Score, der nahezu kammermusikalisch

angelegt ist und sehr viele kurze Stücke (ca.
1/3 unter einer Minute) enthält. Diese Mark

Twain Geschichte untermalte Korngold mit
einer symphonischen und melodiösen Musik in

dem für ihn typischen opernhaften Stil. Seine

Melodien sind weitgehend sehr lieblich, fein
und intim aber auch ein wenig verspielt-
verträumt und naiv. Nur seiten braust das

Orchester auf und setzt zum musikalischen
Sturm an.

Die beiden Suiten wurden von John Morgan
hervorragend bearbeitet und umfassen die
besten Augenblicke der beiden Patituren. Ein

tolles Album und ein absolut Iohnender Kauf!

THE SEVEN STARS’ SYMPHONY

Charles Koechlin

RCA 68146-2 (53:29 Min./12Tracks)

Mit der Ausnahme von L’Andalouse dans

Barcelone enthält dieses Album keine richtige

Filmmusik, sondern lediglich Kompositionen
die durch Filmerlebnisse ausgelöst wurden. In

der Seven Stars’ Symphony (42:43) porträtiert
Charles Koechlin sieben Leinwandstars und

liefert eine tiefgründig Skizze, welche über die
Rollen der Dargestellten in einzelnen Filmen

hinausgeht: Ein leicht orientalsches Themafür

Douglas Fairbanks (The Thief of Bagdad); ein
bezauberndes Wechselbad von Leichtigkeit,
Heiterkeit und Zärtlichkeit als Lobgesang auf

Lilian Harvey's Schönheit; ein sphärisches,

monoton-karges Motiv unter Verwendung der

Ondes Martenot (ein auf der Basis von

elektronischen Röhren arbeitendes Instrument)
für die Distanzierthet der Garbo; ein

sprühendes und ausgelassenes Scherzo für

Clara Bow; ein betörendes Thema für die
graziöse Marlene Dietrich; ein beängstigend,

dissonant beginnender und harmonisch

endender Choral für Emil Jannings sowie eine
komlexe Studie über Charlie Chaplin basierend

auf verschiedenen Szenen seiner Filme. Für

die letzten drei Sätze verwendete Koechlin
Namensthemen, die er aus zwei
unterschiedlichen Noten-Buchstaben-

Systemenableitete.

Classic Scores

Quatre Interludes, ein Kompositionsauftrag zu
einem halbstündigen Ballett, für welches

Koechlin die Sätze Garbo, Fairbanks, Harvey,

Dietrich und Bow der oben beschriebenen
Symphonie verwendete und das bereits

erwähnte L’Andalouse dans Barcelone für

einen Tanz einer andalusischen Zigeunerin im

Dokumentarfilm Croisieres avec L’Escadre
runden das Angebot ab.

PANAMERICANA
Winfried Zillig
RCA 62659-2 (105:56 Min./36 Tracks)

Panamericana - Traumstrasse der Welt ist

kein Spielfilm sondern ein (für damalige
Zeiten) beeindruckender und äusserst

erfolgreicher Dokumentarfilm. Das einzige

Doppel-Album der ganzen RCA-Serie vertont
die 30'000 km lange Reise von Alaska nach
Feuerland. Winfried Zillig untermalt dabei

Hans Domnick’'s farbenprächtige Bilderflut mit

einer enthusiastischen und schönen,
melodiösen und einprägsamen,

buntgemischten und abwechslungsreichen

Musik, die aber nie aufdringlich wird. Nach
einer ehrfurchteinflössenden (Anfangs)Fanfare

hören wir unter anderem Alaska Gletscher,

Bären beim Lachsfang, ein Planwagenrennen,

Geysire im Nationalpark, den Grand Canyon,

Mexico City oder die Ruinen von Chichen-Itza.
Die Score nimmt dabei die Stelle eines

unaufdringlichen, anregenden und
kommentiereden Reisebegleiters ein, der jeden

Zuhörer mit dem Reisefieber ansteckt. Ergänzt

wird das Angebot durch zwei Orchester-Suiten,

welche auf dem Panamericana-Material
basieren.

Mein Tip: Rucksack anschnallen, CD in den

Player schieben und Augenschliessen!

NOSFERATO
Hans Erdmann

RCA 68143-2 (77:19 Min./28 Tracks)

 

Neben dem Score zu Nosferato enthält das

Album auch die Overtüre aus der Oper Der

Vampyr von Heinrich Marschner, mit der die

Uraufführung des Mumau-Films 1922 in Berlin

eröffnet wurde.
Mit Grauen und Ablehnung sah ich dem

erstmaligen Abspielen des Albums entgegen,

denn ich befürchtete eine dieser unhörbaren,
schrecklichen, ohrenquälende,

geigenquitschende und nervöse Filmmusik

vorzufinden. Weit gefehlt! Alles Klischees und

Vorurteile! Hans Erdmann hat eine kraftvolle,

elektrisierende und für diesen Horrorfilm-
Klassiker erstaunlich melodiöse, schon fast
romantische Musik komponiert, die vorwiegend

durch ihre beklemmende Stimmung und die
düster-dunklen Klangfarben mulmige Gefühle
verbreitet und Unheil verheisst. Dabei kann die

Partitur problemlos für sich alleine stehen und

sol im Film sogar eine überaus

beeindruckende Wirkung erzielen. Vor dem
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Abspielen unbedingt Knoblauchzehen im
Zimmer verteilen und Christus-Kreuze
aufhängen!

IVAN THE TERRIBLE
Sergei Prokofiev

RCA 61954-2 (70:29 Min./31 Tracks)

 

Der russische Komponist Sergei Prokofiev, der
vornehmlich für seine klassischen

(Konzert)Werke bekanntist, setzte mit diesem

Film seine erfolgreiche Zusammenarbeit mit
dem Regisseur Sergei Eisenstein fort. Nach

der “Filmoper‘ Alexander Nevsky untermalte

er Ivan the Terrible - die letzte
Zusammenarbeit zwischen den beiden

grossartigen russischen Künstlern - erneut mit

symphonischen Melodien, weiche er mit einem

grossen Chor ergänzte. Bei der vorliegenden
Einspielung handelt es sich um ein Oratorium

(=dramatisches Werk ohne Kostüme und

Szenen) für gemischten Chor, Kinderchor,
Erzähler, Alt, Bariton und Orchester. Dadurch

wird die Musik zwangsläufig in den Hintergrund
gedrängt, um dem Gesang und dem Erzähler

mehr Raum zu gewähren. Das reine
Underscoring beschränkt sich darum lediglich
auf einige wenige Stücke.
Ein tolles Album, weiches für mich persönlich

aber die unattraktivste CD der ganzen Serie
ist, weil die Musik pur für meinen Geschmack

zu kurz kommt.

THE LUBITSCH TOUCH

Karl-Ernst Sasse
RCA 62656-2 (75:34 Min./19 Tracks)

Bei dieser Einspielung handelt es sich nicht

um die originale Filmmusik der Filme Die

Austernprinzessin und Die Puppe, sondern

um neue Partituren, welche für die

rekonstruierten Stummfilme geschrieben
werden mussten, weil keine Originalmusiken

dafür existierten. Mit dieser anspruchsvollen
Aufgabe wurde der Deutsche Karl-Ernst Sasse
beauftragt, der seine Kompositionen mit einem

kleinen Orchester, bestehend aus Streicher,
Flöte, Oboe, Klarinette, Fagott, Horn,

Trompete, Posaune, Schlagwerk und Klavier,

einspielte. Im Score für Die

Austernprinzessin (43:17) spielen Zitate (u.a.

Hochzeitsmarsch, Also sprach Zarathustra,

Der General von Sousa und unzählige andere)
eine dominierende Rolle. Nicht verwunderlich

also, wenn man immer wieder das Gefühl hat

diese oder jene Melodie zu kennen. In Die

Puppe (32:02) dagegen hat Sasse heitere

Musik komponiert, in welcher aber trotzdem
das Märchenhafte überwiegt.

REEL BY REEL
Various Composers

RCA 68285-2 (68:37 Min./21 Tracks}

Dieses Album ist ein Highlight der ganzen "100

Years of Film Music‘-Serie und enthält

Auszüge aus den Scores von Ivan the

Terrible, Panamericana, 55 Days at Peking,

Die Austernprinzessin, Die Puppe, Cyrano

de Bergerac, Nosferatu, The Prince and the

Pauper sowie The Alamo. Zusätzlich wurde
auf dem Silberling als Exklusivität - und somit

auf keiner der anderen RCA-Alben zu finden -

Musik aus The High and the Mighty (4:49)

von Dimitri Tiomkin und Night Moods (14:30)

von Franz Waxman verewigt. Beim Tiomkin-

Stück steht eine pompöse, erhabene Melodie
im Zentrum, die stellenweise mit einem Iyrisch-

romantischen Touch ausgestattet wurde und

bei der in Safe Landing auch Chöre zum
Einsatz kommen. Das Waxman-Werk dagegen

beginnt mit Blind Pursuit hektisch und wird

vom Blech dominiert, um danninsleise, feine

und zärtlich klingende Whispering Shadows

überzuleiten. Delirium ist eine Mischung aus
leicht disharmonischen, dramatischen und

süsslichen, verträumten Momenten. Beendet

wird Night Moods mit Panic, in welchem die
hektischen Streicher das Fundament bilden

und von fanfareartigem Blech fast zugedeckt

werden.

Kein “Need to Have‘, ausser man ist ein
Jünger von Tiomkin oder Waxman und muss

ihre unveröffentlichten Kompositionen

unbedingt besitzen, sondern ein tolles “Nice to
Have“.

Die gesamte RCA-Serie überzeugt nicht nur
durch herrliches und genussvolles

Hörvergnügen sondern auch durch die
ansprechende Verpackung und die liebevolle

gestalteten, umfangreichen Booklets. Bravo!
Solche ambitionierte Projekte sollte es öfters
geben.
+++++

PANZERKREUZER POTEMKIN / DER

HEILIGE BERG
Edmund Meisel

Edel 0029062EDL (112:14 Min./21 Tracks)

Ein weiteres Hommage an die Filmmusik zum

100-jährigen Jubiläum des Kinos hat die
deutschen Firma Edel mit dem Orchestra della

Svizzera Italiana auf dieser Doppel-CD
einspielte.

Der von Edmund Meisel in lediglich 12 Tagen

{und Nächten) komponierte Score für

Panzerkreuzer Potemkin (53:41), der rund 70
Minuten Musik enthält, weist zahlreiche

Wiederholungen auf. Die Musik wurde

ursprünglich für ein kleineres Orchester
geschrieben, wurde aber für diese Aufnahme

erweitert und neu orchestriert. Eisenstein's
Film wurde vorwiegend mit dramatischer und

funktioneller Musik ausgestattet. Ein

eindrückliches Beispiel dafür ist The Odessa

Steps, welches mit einem intensiven,

durchdringenden Pauken-Rhythmus

untermauert wird. Die Partitur enthält also
keine einprägsame, haften bleibende
Hauptmelodie, sondern besteht aus mehreren

melodiösen Motiven.

In Der Heilige Berg (58:32) scheint mir
Edmund Meisel's Musik weniger funktionell zu
sein. Das melodramatische Material, welches

mit mehreren Leitmotiven ausgestattet wurde,

ist melodiöser und meiner Ansicht nach auch
zusammenhängenderals jenes auf dem ersten
Silberling. Trotzdem beinhaltet der Score kein

Ohrwurm.

Alles in allem zwei empfehlenswerte Klassiker,

die man jedem Filmmusik-Begeisterten ans
Herz legen kann.
++++

 

Last Minute + Last Minute + Last Minute + Last Minute + Last Minute + Last Minute + Last Minute

The Score of the Year Award 1995
 

In letzter Minute sind noch die Ergebnisse zur Wahl des Score of the Year 1995 eingetroffen, vielen Dank an Dietmar Schmidt

von der Score Company.

Mit deutlichem Ergebnis wurde

  

gewählt:  

Braveheart(James Homen

 

Zusätzliche Nominationen:

First KniSht (Jerry Goldsmith)

Apollo 13 (James Horner)

Eine Aktion von The Film Music Journal, Limited Edition, Edel Company und Swiss Film Music Society

Ein ausführlicher Bericht erscheint im nächsten Heft.
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| CD-ROM Filmlexika im Computer

HSIDu
Corel All Movie Guide contra Cinemania 96 - und wo bleibt die Musik?

von Philippe Blumenthal

 

Im Zeitalter von Multimedia, CD-ROM und Microsoft braucht man nicht länger mehr seine eigens geführten, sorgfältig

nachgetragenen Auflistungen zu belangen. Ach, wieviele Stunden habe ich doch damit verbracht, Filmmusiken in meinenalten

C64 oder den Atari ST einzugeben um über ein mehr oder weniger übersichtliches Nachschlagewerk zu verfügen...doch
vergangeneZeiten:

Cinemania 96 von Microsoft und der All Movie Guide von Corel balgen sich derzeit um die Nummereins in Sachen Filmlexika

auf CD-ROM. Doch wieviel sind diese kleinen Scheiben für uns Filmmusiksammler wert? Lohnt sich deren Anschaffung in
Sachen Filmmusik überhaupt?

CINEMANIA 96

Der entscheidende Vorteil von Cinemania 96 liegt bestimmt

in der Multimediafähigkeit. Filmclips und kurze, etwa 30

Sekunden dauernde Musikschnipsel werden geboten,

jedoch nur von bekannten und grossen Filmen. So darf man

sich zum 324sten Mal Star Wars und den Raiders-March

anhören, Lawrence of Arabia durch die unendliche Wüste
begleiten oder Psycho-mässige Schockeffekte erleiden.

Umschrieben und bewertet werden die vorgestellten Filme

von drei namhaften US-Kritikern. Selten nur findet man

Angaben und Äusserungen zur Filmmusik, was aber auch

nicht zu erwarten war.

Per Eingabe eines Namens(oderFilmtitels) gelangt man, je

nach Bekanntheitsgrad, zu einer mehr oder weniger

ausführlichen Biographie und Filmographie. Das Ganze ist
recht gut vernetzt, so dass man von einer Person mühelos

in einen anderen Film durchschalten kann ohne wieder ganz

von vome beginnen zu müssen.

Die Abteilung TV wird leider vollends ignoriert.

In Sachen Filmmusik ist Cinemania 96 sicherlich kein

Paradebeispiel. Gibt man Namen wie Robert Folk,
Christopher Young, Craig Safan, Ken Wannberg oder

Stanley Clarke ein, glänzt die CD-ROM mit „null Ahnung“.

Selbst James Newton Howard ist nicht aufgeführt!
Hingegen findet man diese Namenin den Creditslisten der
Filme, also wieso hat man die Vernetzung nicht verfeinert

bzw. mehr Speicherkapazität für derlei Information

verwendet?
Biographien bekannter Namen wie Herrmann, Williams,

Jarre oder Goldsmith sind recht kurz gehalten, werden hin

und wiederjedoch mit Fotos aufgemöbelt.

Meine Knacknuss war Tremors. Hiezu ersetzte Robert Folk
fast den gesamten Score von Ernest Troost, doch
Cinemania 96 weiss nichts davon, listet nur Troost auf.

Leider, leider lässt sich Cinemania 96 nicht mit eigenen

Eingaben erweitern, so dass man auch im nächsten Jahr auf

den Kauf der neuesten Ausgabe angewiesenist. Schade.

LENTEUTVTARETUTN]

Auch der All Movie Guide bietet

Starinterviews, Fotos etc.

Der grösste Vorteil gegenüber Cinemania liegt bei der

Einbeziehung von TV-Filmen und Serien, wobei hier jedoch

die Creditslisten recht knapp gehalten werden. Auchist die

Vernetzung von Namen und Titeln um einiges grosszügiger.

So findet man tatsächlich auch Filmographien von
„rTechnikern“ wie Michael Kahn (Cutter von Steven

Multimedia mit

Spielberg) oder Richard Edlund (Special Effects), nachdem

man diese Namen angeklickt hat. Der All Movie Guide

verfügt einfach über viel mehr Daten, Namen, Titel usw.,

was diese CD-ROM für Archivierungsfanatiker interessanter

macht. Filmkritiken kriegt man hingegen nur im mageren

Einzelpack pro Film geboten.

In der Abteilung Filmmusik ist wie bereits oben erwähnt

mehr an Daten (Namen) vorhanden. So findet man

Filmografien von Robert Folk, Stanley Clarke und auch Ken
Wannberg. Durch die überaus grosszügig gestaltete

Vernküpfung ergeben sich jedoch auch Probleme. So
werden der Darsteller John Williams und der Komponist
John Williams als ein und dieselbe Person behandelt.

Unsinnig.

Wirklich blödsinnig sind die Bewertungsbalken für Personen
(Historical Importance und Popularity). Das scheint mir doch

sehr an den Haaren herbeigezogen.
Auch der All Movie Guide knackt die Tremors-Nuss nicht.
Nur Emest Troost wird aufgelistet. Insgesamt scheint das

Filmlexikon von Corel etwas fehlerhaft. Christopher Young
wurde demnach 1971 geboren und ist im Filmmusikgeschäft
aktiv seit: 1971! Welch steile Karriere. Der obenerwähnte
Vorteil in Sachen TV wird für „Filmmusiker“ leider zur

Enttäuschung, denn Komponisten werden in dieser Sparte

leider so gut wie nie aufgelistet. So sucht man vergebens

nach dem Komponisten einer bestimmten Star Trek-

Episode.

Auch der All Movie Guide lässt es nicht zu, dass man ihm

mittels Tastatur mehr Daten neuerer, kommender Filme

füttern kann. Ein grosses Minus bei beiden Produkten.

Schliesslich:

Geht man von unserer, der filmmusikalischen Seite aus, so

eignet sich der All Movie Guide von Corel sicher eher als

Nachschlagewerk. Wer jedoch über eine möglichst

vollständige Übersicht in Sachen Komponisten und Filme

verfügen möchte, dem sei hier noch einmal der

Filmcomposers Guide (Vincent J.Francillon und Steven

C.Smith, Lone Eagle ISBN 0-943728-57-6) empfohlen (siehe

auch Journal No. 3, Mai 1995), nach wie vor als gutes, altes

Buch.

In Sachen CD-ROMfür Film allgemein besticht Cinemania

96 von Microsoft vor allem durch die gelungene Aufmachung

und die breitergefächerten und ausführlicheren

Filmbesprechungen.
AH Movie Guide und Cinemania 96 kosten je Fr. 59.- und

sind schon in grösseren Kaufhäusern mit

Computerabteilungenerhältlich.
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ILM Music

     

 

23 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 Schindler's List (1993), James
Hornerfür Legends of the Fall (1994) und Braveheart (1995).

e Für Abonnenten organisiert die Swiss Film Music Society filmmusikalische Meetings und Happenings.

Wasist die Swiss Film Music Society?

e Die Swiss Film Music Society ist die erste und einzige Vereinigung in der Schweiz, die sich voll und ganz
mit Filmmusik beschäftigt. Die SFMS hat sich der Aufgabe verschrieben, der Filmmusik im deutschsprachigen
Raum (Schweiz, Deutschland, Österreich) die Aufmerksamkeit sowie das Ansehen zu verleihen, weiche diese

musikalische Kunstform verdient hat. Mit der Produktion des Film Music Joumals 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.

O 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
Konto: SBG 595907.J4F-230 - SBG Postcheques 80-2-2
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The Score of the Year

1995 Award:

 

BRAVEHFART
(James Horner)
 

Also Nominated:

First Knisht (sery Goldsmith)

Apollo 13 (James Horner)

Elected by the Membership and Readersof:

The Film Music Journal

Limited Edition
Edel Company

Swiss Film Music Society

 

The Film Music Journal No. 8 erscheint im November 1996!

 

Interviews: Michael Kamen, John Debney
Konzertbericht: John Williams und das LSO

Alien: Eine Trilogie

CD-Rezensionen

und vieles mehr...!

alle Angaben ohne Gewähr...

  




