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,,O Freunde, nicht diese Tone!*
Cajkovskij-Bearbeitungen in der Popmusik

Walter Schonthal
Einfiihrung

Bearbeitungen von Kompositionen haben in der klassischen Musik eine lange Tradition. Sie
zeigen sich dabei in unterschiedlichen Gestalten und Formen. Einzelne Musikstiicke, ganze
Sétze eines Werkes oder komplette Werke konnen unter Beibehaltung der urspriinglichen
Noten als Klavierauszug (z. B. von Opern oder Sinfonien) oder fiir ein anderes einzelnes
Musikinstrument transkribiert werden. Umgekehrt ist dann natiirlich auch eine Transkription
eines Klavierstiicks oder Kammermusikwerkes fiir groBBere Besetzung moglich. Bei Petr I1’i¢
Cajkovskij wire die Fassung fiir Streichorchester des Streichsextetts ,,Souvenir de Flo-
rence® op. 70 ein solches Beispiel. Eine weitere Mdglichkeit fiir den Bearbeiter besteht darin,
nur kurze Melodien oder Motive eines Musikstiicks zu verwenden und eigene komponierte
Musik hinzuzufiigen oder Musik dazu zu improvisieren (dies geschieht hiufig in der Jazz-
musik). SchlieBlich lassen sich Themen und Melodien auch variieren, und das gilt nicht nur
fiir Eigenkompositionen, sondern auch fiir Werke anderer Komponisten, die man im eigenen
Stil bearbeiten kann. Ein Musterbeispiel hierfiir ist die 4. Orchestersuite ,Mozartiana“ op. 61,
in der Cajkovskij nicht nur Werke des von ihm verehrten Komponisten mit den instrumen-
talen und orchestralen Mitteln des spiten 19. Jahrhunderts transkribierte, sondern sogar im
letzten Satz die Variationen iiber ,,Unser dummer Pobel meint™ (KV 455) in seine eigene
Orchestersprache iibertrug.

Alle genannten Vorgehensweisen werden uns in den Bearbeitungen von Werken Caj-
kovskijs in den Einzelbeispielen aus der Popmusik begegnen. Zum besseren Verstindnis der
Entwicklung von Bearbeitungen erscheint jedoch zunachst ein kurzer Blick in die Musikge-
schichte sinnvoll, danach in einem zweiten Schritt eine Diskussion der Formen und Stile der
Bearbeitungen.

1. Musikgeschichtliche Anmerkungen

Musikalische Bearbeitung scheint vom Anbeginn der Musikgeschichte ein grundlegendes
Verfahren gewesen zu sein, das Menschen im Umgang mit Tonen entwickelt haben. Von
musikbegabten Menschen produzierte Tonfolgen und einfache Melodien wurden mdglich-
erweise bereits in der Steinzeit von anderen Menschen, denen diese gefielen, nach Gehor
nachgeahmt und nachgesungen. Sollten hierbei die Tone nicht genau getroffen worden sein
— was sicher ofter vorkam — kann man natiirlich noch nicht von einer Bearbeitung des jewei-
ligen Musikstiicks sprechen. Dennoch mag sich schon friih parallel zur Herausbildung fest
umrissener Gesidnge auch ein spielerisches Verdndern des Tonmaterials entwickelt haben.
Um Musikstlicke bearbeiten zu kdnnen, muss man sie zuerst in irgendeiner Form fest-
halten und fixieren, damit sie tongenau in neuem Zusammenhang wiederaufgefiihrt werden
konnen. Die Normierung des zunichst einstimmig gesungenen gregorianischen Chorals war
dafiir ein erster wichtiger Schritt, dem die Entwicklung der mittelalterlichen Mehrstimmig-
keit und einer immer komplexer werdenden Notenschrift folgten. Seit Musikstiicke ver-
schriftlicht wurden und — ein weiterer Schritt — einem bestimmten, namentlich bekannten
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Autor zugeschrieben wurden, lassen sich verschiedenste Formen von Bearbeitung beobach-
ten, ob es sich nun um Parodieverfahren in den Messkompositionen der Renaissance, um die
Ubertragung vokaler Musik auf beliebte hofische Instrumente wie die Laute oder das Cem-
balo (die sogenannte Intavolierungspraxis) handelt, um die im Barock typischen Verzierun-
gen von Melodien mit Ornamenten oder die Anpassung von Opern an die jeweiligen Be-
diirfnisse und auffiihrungspraktischen Mdglichkeiten eines bestimmten Fiirstenhofs. Be-
riihmte Komponisten ihrer Zeit standen vor allem in den Epochen des Barock und der Klas-
sik im Dienst von Landesfiirsten, GroBherzogen, Adligen, Konigen und Kaisern. Von diesen
erhielten sie ein sicheres Einkommen, komfortable Wohn- und Lebensverhiltnisse und oft-
mals ein eigenes Orchester zur Verfiigung gestellt. Viele Kompositionen entstanden somit
als Auftragswerke, was freilich den Nachteil mit sich brachte, dass der Komponist Riicksicht
auf die Vorlieben seines Dienstherrn nehmen und ,gefillige* Werke abliefern sollte bzw.
musste. So wurde die Kreativitdt mancher Komponisten eingeschrinkt, verzogert oder sogar
verhindert. Manche unter ihnen versuchten sich verstindlicherweise irgendwann selbststin-
dig und unabhéngig zu machen, um ein Leben als frei schaffender Kiinstler fithren zu kon-
nen. Dies brachte einige Risiken mit sich, denn auch als unabhéngiger Komponist blieb man
auf Kompositionsauftrige von fremder Seite angewiesen. Selbst berithmte Musiker ihrer
Zeit wie Wolfgang Amadeus Mozart, Ludwig van Beethoven oder Franz Schubert standen
deshalb zu ihren Lebzeiten finanziell nicht immer gut da. Somit boten sich auch Bearbeitun-
gen eigener Musik zur Verbesserung der Lebensumsténde an.

Die Autorin des Artikels ,,Bearbeitung® in der Enzyklopadie Die Musik in Geschichte
und Gegenwart grenzt die Bedeutung des Begriffs historisch jedoch stirker ein und verortet
den Beginn der musikalischen Bearbeitung im engeren Sinn erst in der sogenannten musi-
kalischen Klassik, in einer Epoche also, die dem musikalischen Kunstwerk, seinem Schopfer
und einer autonom gedachten Musik hochsten Rang zugestand:

Die Konfrontation von Original und Bearbeitung ebenso wie die von >komponieren< und »>bear-
beiten< scheint niitzlich gewesen zu sein, seitdem die Tatigkeit des Bearbeitens als allgegenwiér-
tige musikalische Praxis im Laufe des 18. Jh. allméhlich zuriicktrat, Vorlagen nicht selbst schon
in irgendeiner Form bearbeitet waren oder als definitive Gestalt gar nicht existierten. In derje-
nigen Periode, die Bearbeitungen nur einen niederen Rang zusprach, entstanden sie trotzdem
(oder gerade deshalb?) massenweise [...].!

In der Tat erreichte die Musik im Verlauf des 19. Jahrhunderts mehr und mehr die biirgerli-
chen Schichten, in deren Wohnungen immer 6fter die Auffithrung von Hausmusik gebrauch-
lich wurde. Sowohl Erwachsenen als auch Kinder lernten und spielten Instrumente wie Kla-
vier, Violine, Fl6te usw. Fiir diese Zwecke mussten umfangreiche und komplizierte Partitu-
ren zu Klavierausziigen oder fiir kammermusikalische Besetzungen von zwei bis vier Instru-
menten umgearbeitet und vereinfacht werden. Wurde ein Klavier- oder Kammermusikwerk
populir (wie im Falle Cajkovskijs das Andante aus dem 1. Streichquartett op. 11), wurde es
entsprechend fiir grofere Besetzungen wie Streichorchester, Kammerorchester oder groes
Orchester bearbeitet bzw. umarrangiert.? Gegen Ende des 19. Jahrhunderts fasste die Salon-

! Gesine Schroder, Art. Bearbeitung, Zum Terminus, in: MGG Online, hrsg. von Laurenz Liitteken, Kassel,
Stuttgart, New York 2016ff., zuerst verdffentlicht 1994, online verdffentlicht 2016, https:/www.mgg-on-
line.com/mgg/stable/14193.

2 Vgl. Thomas Kohlhase, Cajkovskijs Bearbeitungen eigener Werke. Ein Uberblick, in: Mitteilungen 10 (2003),
S. 170-222; siche auch Fallanalysen zu Transkriptionen und Bearbeitungen fiir die musikalischen Salons in
Paris, CSt 15, S. 226-247.
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musik, gespielt von kleinen Salonorchestern, als gehobene Unterhaltungsmusik fiir ein brei-
teres Biirgertum FuB.? In den Salons, Nebenriumen von Gasthiusern oder Cafés, traf man
sich zum Plaudern, Rauchen, Trinken, Musikhoren und Musikspielen. Themen und Melo-
dien aus Werken beriihmter Komponisten wurden populér und in die Musik der Salonorche-
ster eingearbeitet. Hier finden wir wahrscheinlich die Anfange der Bearbeitung klassischer
Musikwerke fiir die populdre Unterhaltungsmusik.* Freilich fehlen uns fiir diesen Bereich
genauere Kenntnisse, da diese Musik noch nicht auf Tontriger aufgezeichnet werden konnte,
Noten hierzu rar und schwer aufzufinden sind® und wir somit nicht genau wissen, wie diese
Bearbeitungen geklungen haben. Da sich in Musikarchiven diverse Notenausgaben befinden,
die noch auf Untersuchung warten,® tut sich fiir die Zukunft hier ein interessantes For-
schungsfeld auf.

Ansitze fiir die mechanische Verbreitung von Musik reichen bis in die Frithe Neuzeit
zuriick. Die Bedeutung, die automatische Musikinstrumente im alltiglichen Gebrauch hat-
ten, wird heute oft unterschatzt, weil die Gerite, sobald sie veraltet waren, durch neue Mo-
delle ersetzt und entsorgt wurden.” Gerade Cajkovskijs Biographie fiihrt jedoch den Stellen-
wert dieses Mediums vor Augen, denn bekanntlich verdankten sich die ersten Musikeindrii-
cke des kiinftigen Komponisten einem Orchestrion, das im Haushalt der Eltern in Benutzung
war und dessen Repertoire (italienische Opernarien und Werke von Mozart) den Knaben
dauerhaft prigen sollte.®

Im 20. Jahrhundert sollte sich die Situation dann grundlegend &dndern, ndmlich durch die
revolutiondre Erfindung von verschiedenartigen Tontrdgern, die Musik iiberall, stindig und
dauerhaft verfiigbar machte und zu einem Massenmedium werden lie3, das breite Bevolke-
rungsschichten erreichen konnte.” 1887/88 entwickelte der aus Deutschland in die USA ein-
gewanderte Emil Berliner erste Schallplatten aus Hartgummi, wofiir er das Grammophon

3 Vgl. zur Entwicklung der Salonmusik zunichst in aristokratischen und groBbiirgerlichen Privathdusern, spiter
auch an 6ffentlich zugénglichen Orten, Andreas Ballstaedt, Art. Salonmusik, in: MGG Online, hrsg. von Lau-
renz Liitteken, New York, Kassel, Stuttgart 2016ff., zuerst verdffentlicht 1998, online verdffentlicht 2016,
https://www.mgg-online.com/mgg/stable/11483.

4 Diese Entwicklungen sind bisher noch wenig erforscht. Andreas Ballstaedt merkt in seinem Uberblick an,
dass mit dem Geschmackswandel nach dem Ersten Weltkrieg die Salonorchester zunehmend zur populidren
Unterhaltungsmusik iibergingen: ,,das Repertoire der Salonorchester bestand 1924 zu 60% aus modernen Tén-
zen, das eigentliche Salonmusikrepertoire hatte nur mehr einen Anteil von einem Prozent.* (ebd.)

5 Anm. d. Red.: Eine solche Recherche ist zwar mithsam, wird aber durch die Verfiigbarkeit digitaler OPACs

heute deutlich vereinfacht.

6 Als charakteristische Beispiele fiir Bearbeitungen von Werken Cajkovskijs fiir Salonorchester lassen sich
nennen: Andante aus der 5. Symphonie. Arr. von Leopold Weninger, Leipzig/Milano: Benjamin, 1919 (Klavier-
Direction und 11 Stimmen), aus der Sammlung Arthur Schanze, D-Mbs: 4 Mus.pr. 2016.8209; Siegerin-Walzer
nach Motiven aus der gleichnamigen Komddie [!] von Peter J. Tschaikowsky. Arr. von Gustav Volk,
Wien/Leipzig: Josef Weinberger, 1922, A-Wn: MS18400-4°/274; Am Tschaikowsky-Quell. Fantasie von Ernst
Urbach, Berlin-Neukdlln: Wrede, 1921 (Goldene Musik 27), A-Wn: MS81150-4°/27; Chanson triste op. 40,
Nr. 2, arrangiert von Leo Artok, Mainz: Schott, [1928] (18 Stimmen), D-Mbs: Mus.Schott.Ea 525, Provenienz:
Schott-Archiv.

7 Vgl. Jirgen Hocker, Art. Mechanische Musikinstrumente in: MGG Online, hrsg. von Laurenz Liitteken, New
York, Kassel, Stuttgart 2016ft., veroffentlicht Dezember 2021, https://www.mgg-
online.com/mgg/stable/403376; Jan Brauers, Von der Aolsharfe zum Digitalspieler. 2000 Jahre mechanische
Musik. 100 Jahre Schallplatte, Miinchen 1984, https://de.wikipedia.org/wiki/Mechanischer Musikautomat

https://de.wikipedia.org/wiki/Orchestrion.

8 Vgl. CSt 13/1, S. 44, und den Aufsatz von Marija Svetljakova, K istorii orkestriny Cajkovskogo, in: CA 3,
S. 242-245.

® Vgl. hierzu auch Schroder, Art. Bearbeitung, Zum Terminus.
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erfunden hatte, mit dem Téne aufgezeichnet und wiedergegeben werden konnten.!® Im Jahr
1897 kamen die ersten Schellackplatten mit einer Spieldauer von 5 Minuten je Seite bei 78 U
(Umdrehungen)/Min. auf den Markt. Diese wurden jedoch erst in den 1920er Jahren billig
genug, dass sie fiir die breite Bevolkerung erschwinglich wurden. Neben Liedern wurden
Jazz- und Swingstiicke aufgenommen. Letztere kamen vor allem in den Dreifligerjahren in
Mode.

Als grofler Fortschritt erwies sich die Erfindung der Vinylschallplatte, die sich mit der
Zeit — weil preisgiinstiger als die Schellackplatte in der Herstellung — durchsetzen konnte.
Vinylplatten sind vom Gewicht her leichter und ermoglichten durch geringere Drehzahlen
langere Abspielzeiten. Seit 1948 wurden diese von Dr. Peter Carl Goldmark erfundenen
Platten von der beriihmten amerikanischen Firma Columbia als 30 cm-Langspielplatten pro-
duziert. Im Jahr darauf fithrte die US Firma RCA Victor die Single-Schallplatte ein, die es
auf Grund des giinstigen Preises auch Jugendlichen ermdglichte, vom Taschengeld Platten
mit Musik ihrer Lieblingskiinstler zu kaufen, was in den Fiinfzigerjahren einen rasanten Auf-
schwung populdrer Musikstile bewirken sollte und die Entwicklung populdrer Musikrich-
tungen wie Country, Rock’n Roll, Beat, Soul, Rock usw. beschleunigte. Auf die zweiseitige
Single mit 17 cm Durchmesser und 45 U/Min. passten Musikstiicke und Songs von je 5—6
Min. Lénge, wihrend die 30 cm-Langspielplatte mit 33’5 U/Min. und einer Spieldauer von
25-30 Min. pro Seite im Bereich der Klassik die Présentation langerer Werke (Sinfonien,
Konzerte, Sonaten, Opernquerschnitte) erlaubte oder einem Kiinstler aus dem populéren Be-
reich ermoglichte, die Facetten seiner Kunst gleich mit zehn oder mehr Songs auf einer Platte
zu zeigen. Mit dem Siegeszug der Vinylplatte kamen auch die ,Charts® auf, d.h. Hitparaden
in Rundfunk und Fernsehen, in die Musiktitel meist wochentlich hineingewidhlt werden
konnten und die den Beliebtheitsgrad eines Interpreten bzw. Komponisten abbildeten. Seit
den Fiinfzigerjahren standen Radio, Kino und Fernsehen praktisch jedermann zur Verfligung
— das Zeitalter der Massenmedien hatte begonnen.

Ab 1963 entwickelten Lou Ottens und sein Team fiir die Firma Philips die Musikkas-
sette (MC) und den Kassettenrecorder.!! Kleine handliche Geriite sowie kleine Kassetten mit
60/90/120 Min. Spieldauer erlaubten die Aufnahme und Wiedergabe auch lingerer Musik-
werke und konnten praktisch iiberall hin mitgenommen werden. Jugendliche nahmen ihre
Musik aus dem Radio auf, Horspiele (vor allem fiir Kinder) boomten. Anfang der 1980er
Jahre sorgte die Markteinfiihrung der Compact Disc — ebenfalls durch Lou Ottens mit seinem
Team — fiir die néchste technische Revolution auf dem Musikmarkt. Als erste fiir den Ver-
kauf hergestellte CD gilt das letzte Album der Gruppe ABBA The Visitors (1982) vor deren
langjéhriger Pause. Bald schon konnten Musikstiicke iiber Videoclips und Konzertaufnah-
men jederzeit auf Bildschirmen angeschaut werden, zunichst auf DVD, spiter dann auf
Computern. Wihrend Schallplatten und Musikkassetten von Anfang der Siebziger- bis Ende
der Neunzigerjahre die meistgenutzten Tontrdger waren und als Nischenprodukte fiir Lieb-
haber und Sammler bis heute noch verkauft werden, ist die CD mit ihren technischen Wei-
terentwicklungen trotz Umsatzriickgdngen wegen ,Streaming von Musik im Internet im Mo-
ment noch der wichtigste und am starksten verbreitete Tontrdger. Wohin die weitere musika-
lisch-technische Entwicklung in den néchsten Jahren fiihren wird, bleibt eine offene Frage.

10 Zur Geschichte der Schallplatte siche die Uberblicksdarstellung von Herbert Haffner, His master s voice.
Die Geschichte der Schallplatte: Edison-Walze, Schellack, Vinyl und CD bis zum Stream, Hotheim am Taunus
2021.

"'Vgl. Pia Fruth, Record. Play. Stop. Die Ara der Kompaktkassette: eine medienkulturelle Betrachtung, Diss.
Tiibingen 2017, https://doi.org/10.14361/9783839442203.
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2. Anmerkungen zu musikalischen Formen und Stilen

Seit dem Ende des 18. und wéhrend des gesamten 19. Jahrhunderts waren Solokonzerte fiir
ein bis drei Instrumente und Orchester ein wichtiger Bestandteil des Konzertlebens. Vor al-
lem im Bereich der Klavier- und Violinkonzerte spielte neben dem Komponisten der Inter-
pret eine zunehmend bedeutende Rolle. Manche Interpreten zeigten auf ihren Instrumenten
derart groBBe Fertigkeiten, dass sie zu Musikstars ihrer Zeit wurden und das Publikum mehr
ihretwegen als wegen der Komponisten und ihrer Musik in die Konzertauffiihrungen stromte.
Diese Entwicklung bildet sozusagen die Keimzelle fiir den Starkult und die Popstarvereh-
rung im 20. und 21. Jahrhundert. Waren anfangs Komponist und Interpret auch im Bereich
der Virtuosen oftmals noch ein und dieselbe Person, wie die als solche gefeierten Musiker
Franz Liszt, Frédéric Chopin oder Niccold Paganini, so schoben sich seit dem Ende des 19.
Jahrhunderts immer mehr die virtuosen Interpreten in den Vordergrund. Die Bedeutung der
Komponisten riickte an die zweite Stelle. Bei ihren Solokonzerten bewiesen virtuose Inter-
preten oft in improvisierten Solokadenzen ihr Koénnen und erheischten entsprechend Beifall
beim Publikum. Oft stammten diese Soloeinlagen nicht vom Komponisten, sondern waren
Improvisationen bzw. Themen- oder Melodiefolgen, die vom Interpreten gestaltet wurden.
Insofern kdnnte man hier durchaus schon von Bearbeitungen (oder eigenen Fassungen) eines
Musikstiicks sprechen.

Erstmals im grofen Stil wurden Werke klassischer Musik zum Gegenstand von Arran-
gements und Bearbeitungen mit dem Aufkommen der leichteren Unterhaltungsmusik durch
Salonorchester. Andreas Ballstaedt fasst diesen Trend folgendermaflen zusammen:

Seit den 1890er Jahren begegnet dann der Begriff des Salonorchesters, der sich vermutlich we-
niger von dem gespielten Repertoire als von der Bezeichnung Salon fiir Nebenrdume von Gast-
hausern und Cafés herleitete. Welche Bedeutung die Salonorchester hatten, zeigt sich nicht nur
daran, da3 man bis zu neun verschiedene Besetzungen unterscheiden konnte [...], sondern auch
daran, daf3 sie in Friedrich Hofmeisters Handbuch der musikalischen Literatur seit dem 11. Band
(Lpz. 1900) eine eigene Rubrik eingerdumt bekamen, die sich im Umfang bis zum 16. Bd. (Lpz.
1924) verdreizehnfachte.'

Verantwortlich fiir diese Flut unterschiedlichster Bearbeitungen waren in aller Regel die Ka-
pellmeister solcher Orchester. Interessanterweise hat sich die Tradition von Salonorchestern
tiber das 20. Jahrhundert (Swingorchester und Tanzorchester der Zwanziger- und DreiB3iger-
jahre) hinaus durch Weiterentwicklung zu groflen Unterhaltungsorchestern (z. B. James Last
oder André Rieu) und auch die urspriingliche Form kleinerer Orchester beispielsweise mit
dem sehr populdren Sdnger Max Raabe bis ins 21. Jahrhundert erhalten. Die Leiter dieser
Orchester bearbeiteten und bearbeiten klassische Musikwerke wohl aus zwei hauptséchli-
chen Griinden. Zum ersten darf man davon ausgehen, dass sie den Komponisten und dessen
Werke mdgen und mit ihren Bearbeitungen versuchen wollen, seine Musik in vereinfachter
Form ihrem Publikum zuginglich zu machen. Zum zweiten darf man freilich nicht das kom-
merzielle Interesse des jeweiligen Interpreten iibersehen, der die Hoffnung oder Erwartung
hegt, mit diesen Bearbeitungen finanzielle Gewinne sowie Erfolge-im Tontridgerverkauf und
im Konzertbetrieb zu erzielen, d. h. in der Sprache der Popkultur ,einen Hit zu landen®.

12 Andreas Ballstaedt, Art. Salonmusik, Musik fiir den Salon in: MGG Online, hrsg. von Laurenz Liitteken,
Kassel, Stuttgart, New York 2016ff., zuerst verdffentlicht 1998, online ver6ffentlicht 2016, https:/www.mgg-
online.com/mgg/stable/14266.
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Cajkovskij-Bearbeitungen in der Popmusik

Das primire Ziel dieses Beitrags ist es, einen moglichst vollstandigen Einblick in Cajkov-
skij-Bearbeitungen aus allen Sparten der Popmusik einschlieBlich Jazz zu geben und dadurch
eine erste Basis fiir verschiedenartige Folgeuntersuchungen zu liefern.'® Hierfiir wurden
vom Verfasser Tontrdger aller Art mit dort beigegebenen Informationen {iber einen Zeitraum
von rund flinfzig Jahren gesammelt. Sie werden in der vorliegenden Abhandlung erstmals
vorgestellt und ausgewertet.

Die Darstellung ist nach Stilrichtungen untergliedert und orientiert sich im wesentlichen
an der chronologischen Entwicklung. Um fiir die Darstellung und Besprechung der nachfol-
genden Musikbeispiele eine tibersichtliche Struktur zu gewinnen, wurden die Bearbeitungen
im Bereich der Popmusik in sechs Kategorien unterteilt: 1. Populdre Orchestermusik; 2.
Rock- und Popmusik; 3. Jazzmusik; 4. Populére Klassik; 5. Schlager/Volkstiimliche Musik;
6. Rarititen und Kuriosititen. Innerhalb dieser Kategorien erfolgt gegebenenfalls eine wei-
tere Differenzierung (z. B. bei verschiedenen Stilrichtungen innerhalb der Rockmusik). Die
letzte der sechs Kategorien umfasst solche Musikbeispiele, die sich nicht eindeutig einer
Stilrichtung zuordnen lassen.

Im nachfolgenden Uberblick kénnen aufgrund dieses umfassenden Ansatzes nur kurze
Analysen der Musikstiicke erfolgen. Da dieser Bereich fiir die Cajkovskij-Forschung bislang
unentdecktes Neuland darstellt, diirften sich hier in der Zukunft noch zahlreiche Moglich-
keiten fiir eingehendere Analysen, Interpretationen und Rezensionen einzelner Titel und
Werke, fiir Querbeziige und thematische Vergleiche er6ffnen. Die von den Interpreten fiir
ihre Bearbeitungen getroffene Auswahl von Werken Cajkovskijs beschriinkt sich weitge-
hend auf populdre Orchesterwerke wie die vom Komponisten selbst zusammengestellte
Nussknacker-Suite, weiter die 1900 ohne Angabe eines Bearbeiters erstmals publizierte
Schwanensee-Suite (Thema aus dem 2. Akt, 1. Szene), das Capriccio Italien, das 1. Klavier-
konzert (Eingangsthema), die 5. und 6. Sinfonie, die Ouvertiire 1812, und die Ouvertlire
Romeo und Julia. Vor allem im Bereich des Jazz wagt man sich auch an unbekanntere Werke
des Komponisten wie einige Lieder (,,Nur wer die Sehnsucht kennt* op. 6 Nr. 6 und andere)
sowie Klaviermusik (z. B. Die Jahreszeiten op. 37) und Kammermusik (z. B. Andante can-
tabile aus dem 1. Streichquartett op. 11). Zu den noch nicht genutzten Werken, die aufgrund
ihrer eingdngigen Themen und Melodien ebenfalls als Quelle fiir Bearbeitungen geeignet
erscheinen, zdhlen die restlichen Sinfonien Nr. 1 bis Nr. 4, das Violinkonzert, die Dornrés-
chen-Suite, die vier Orchestersuiten, der Slawische Marsch, die Streicherserenade sowie das
Streichsextett ,,Souvenir de Florence.“ Da die Popularitit Cajkovskijs und seiner Musik un-
gebrochen ist, darf mit weiteren Bearbeitungen seiner Werke im Bereich der Popmusik auch
in den néchsten Jahren gerechnet werden.

Es ist nicht Aufgabe und Ziel der vorliegenden Abhandlung, musikalische Grundbegrif-
fe aus der Welt der Popmusik zu beschreiben oder zu erkldaren. Moglichst kurz gehaltene
Erlduterungen hierzu werden dann gegeben, wenn es im Kontext zum jeweiligen Musikstiick
notwendig, hilfreich und sinnvoll erscheint. Im Einzelnen stammen die Informationen aus

13 Einen ersten Einblick in das Thema konnte der Verfasser am 11. Juli 2021 bei einem Vortrag auf der 28.
Jahrestagung der Tschaikowsky-Gesellschaft in Erfurt geben.



,,0 Freunde, nicht diese Tone!“ — Cajkovskij-Bearbeitungen in der Popmusik

einschligigen Lexika '* und Nachschlagewerken zur Popmusik, '* aber auch von den
Websites der Gruppen und Interpreten und den oft gut dokumentierten Artikeln, die die In-
ternet-Enzyklopadie Wikipedia bereitstellt. Diese leicht ermittelbaren Quellen werden nicht
gesondert angefiihrt.

1. Bearbeitungen im Bereich populirer Orchestermusik

Die Anfinge der modernen Tanz- und Unterhaltungsorchester lassen sich in den Dreif3iger-
jahren des 20. Jahrhunderts verorten. Aus den Big Bands des Jazz mit ihrer Besetzung aus
zahlreichen Blisern nebst Rhythmusgruppe (Klavier, Bass, Gitarre, Schlagzeug) entwickel-
ten diese sich durch die Hinzunahme einer Streichergruppe und durch die Ubernahme von
populdren Melodien aus dem Bereich des frithen Schlagers (seit den Zwanzigerjahren exis-
tent), des populédren Jazz (Swing) sowie der Filmmusik. Meistens wurden diese Orchester
nach ihrem Leiter, dem ,Bandleader’, benannt, der oft auch selbst ein Instrument spielte und
gleichzeitig als Arrangeur und Dirigent hervortrat. Nach Ende des Zweiten Weltkriegs be-
gann einerseits mit Hilfe des Radios, andererseits {iber Live-Auftritte die Bliitezeit dieser
Orchester mit einem Hohepunkt in den 1960er bis 1980er Jahren, in Deutschland auch da-
riiber hinaus. Durch die Hinzufligung von Instrumenten aus dem Bereich der Rock- und
Popmusik wie Elektrobass, Elektrogitarre, Tasteninstrumente sowie erweitertem Schlag-
werk (Percussion) erhielten die Tanz- und Unterhaltungsorchester die Dimension eines gro-
Ben klassischen Orchesters bei gleichzeitig modernem, zeitgeméfem Sound.

1.1 James Last: Classics up to Date

James oder eigentlich Hans Last (1929-2015) stammte aus einem musikalisch geprigten
Elternhaus in Bremen. Bereits in jungen Jahren lernte er Klavier und Kontrabass und spielte
als Instrumentalist in verschiedenen Tanzorchestern sowie in kleineren Besetzungen im Be-
reich der Jazzmusik. Anfang der Sechzigerjahre betitigte er sich zunehmend als Arrangeur
von Orchesterbegleitungen bei Musikaufnahmen fiir damals bekannte Schlagerstars. Ab
Mitte der Sechzigerjahre leitete er sein eigenes Orchester und begriindete mit der ersten ,Non
Stop Dancing‘-Schallplatte 1965 den sogenannten ,Happy Sound‘, in welchem er tanzbare
aktuelle Hits in seinem Stil prisentierte. Seit dem Ende der Sechzigerjahre tourte er mit sei-
nem inzwischen nach ihm benannten und berithmt gewordenen Orchester rund um die Welt
und nahm unzihlige Alben auf, in denen er mit der Zeit so ziemlich alle musikalischen Stil-
richtungen einschlieBlich der Klassik einem Millionenpublikum présentierte. In gewissem
Sinne wurde Last so zum Botschafter von ,Weltmusik* lange bevor es diesen Begriff und
diese Stilrichtung gab. Allein in Deutschland erreichten 110 seiner Alben die Hitlisten, und
208 goldene Schallplatten waren nur ein kleiner Teil von unzdhligen Auszeichnungen fiir
ihn. In den Achtzigerjahren zog Last nach Florida um, arbeitete mit eigenem Tonstudio bis
zu seinem Tode auch als Musikproduzent und forderte andere Kiinstler. Von 1966 bis 1984
erschien die Reihe Classics up to Date Vol. 1-7, in denen Last populére, aber auch weniger
bekannte klassische Musikstiicke auf seine Art und Weise interpretierte. Classics for Dream-
ing (1980) und Classics by Moonlight (1990) erginzten diese Reihe. Zwei weitere Alben,

14 https://www.mgg-online.com/; Arnold Werner-Jensen, Das Buch der Musik, Stuttgart 2017; Paul Johannsen
u.a., Klassische Musik im Uberblick, Mainz 2017; Malte Korff, Worterbuch der Musik, Ditzingen 2018; Mi-
chael Pillhofer und Holly Day, Musiktheorie fiir Dummies, Weinheim 2012.

15 Barry Graves und Siegfried Schmidt-Joos, Das neue Rock-Lexikon, Bd. 1-2 , Reinbek 1990; Das Lexikon
des deutschen Schlagers, hrsg. von Matthias Bardong u.a., Mainz 1993; Michael Jacobs, All that Jazz. Die
Geschichte einer Musik, Ditzingen 2016.
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ndmlich Russland zwischen Tag und Nacht (1972) und Russland Erinnerungen (1977), be-
fassten sich mit russischen Volksweisen. SchlieBlich erschien mit Classics from Russia
(1990) noch ein Album mit Bearbeitungen von Werken teils auch weniger bekannter klassi-
scher russischer Komponisten.

Den Anfang von Lasts Cajkovskij-Bearbeitungen machte 1966 der Titel Romeo und Ju-
lia auf Classics up to Date Vol. 1. In knapp 2’2 Minuten spielen die Streicher seines Or-
chesters unter Weglassung der langsamen Einleitung des Originalwerkes dreimal hinterein-
ander das Liebesthema der Ouvertiire, begleitet fast ohne Unterbrechung von einem engels-
gleich in sehr hoher Tonlage singenden Chor. Als Text der Vokalise dienen die Silben
»Ahaha.“ Im Vordergrund sind im ersten Abschnitt ein solistisch hervorgehobenes Xylo-
phon, im zweiten Abschnitt ein Klavier als Melodiebegleitung zu horen. Der dritte Abschnitt
ist eine verkiirzte Reprise des Themas. Unterlegt wird das Ganze von einem walzerdhnlichen
Rhythmus mit dezent eingesetzter Perkussion. Das Musikstiick ist somit typisch fiir die Stil-
richtung der ‘Leichten Klassik*.

Jahre spéter (1990) nahm Last das Stiick ein zweites Mal auf, da er seinen Stil weiter-
entwickelt hatte und offenbar bemerkte, dass die erste Version angesichts der ernsten The-
matik der Ouvertiire und des eher diisteren Charakters von Shakespeares Theaterstiick zu
,happy* klang. Bei dieser zweiten Aufnahme von fast 4 Minuten Dauer hilt Last sich weit-
gehend an Cajkovskijs Original, integriert hier auch die Einleitung zum Liebesthema und
verwendet von seinem Orchester fast ausschlieBlich die Streichergruppen. Mit Hilfe von
Halleffekten entsteht hierbei ein besonders warmer und weicher Klang. Am Ende des Stiicks
werden Harfenklinge besonders betont. Nicht zuletzt durch die Zuriickhaltung bei Anderun-
gen der klassischen Vorlage fingt das Arrangement dieser zweiten von Last kreierten Fas-
sung die Stimmung der Ouvertiire deutlich besser ein als die erste.

James Lasts Version des Capriccio Italien erschien erstmals 1971 auf der LP James Last
in Concert und ist ein auf 6 Minuten verkiirzter Auszug aus der sinfonischen Dichtung des
russischen Komponisten. Nach der Fanfaren-Einleitung beginnt Lasts Orchester — durch
akustische Gitarren verstarkt — mit der ersten Volksliedmelodie wie beim Original, diese
wird nach der Wiederaufnahme der Fanfare ebenfalls in verkiirzter Form wiederholt. Es folgt
die Melodie des populdren italienischen Liedes ,,Bella ragazza dalle trecce bionde*, welches
im zweiten Durchgang durch Zusatz einer Klavierbegleitung und des schon aus der Bearbei-
tung von Romeo und Julia bekannten textlosen Chores eine méchtige Steigerung erfahrt. Auf
die darauf folgende Tarantella, die die Ouvertiire im Original zu einem fulminanten Ab-
schluss fiihrt, verzichtet Last interessanterweise und beendet seine Version iiberraschend mit
einer selbst verfassten Coda/Ausleitung. Die Griinde hierfiir bleiben leider verborgen.

Als néchstes befasste sich der Bandleader auf Classics up to Date Vol. 3 (1974) mit dem
Slawischen Marsch op. 31 — bei ithm ein Stiick von etwa 6 Minuten Spieldauer und damit
deutlich kiirzer als die Vorlage. Es beginnt wie das Original mit der von Cajkovskij verwen-
deten serbischen Volksweise,'¢ die in getragenem Tonfall mit Einsatz von dezentem Schlag-
werk sowie des anscheinend unvermeidlichen Chores ohne Text (der dieses Mal ein
~Mmmh* statt eines ,,Ahaha‘ anstimmt) dargeboten wird. Im Mittelteil des Stiicks geht Last
als Arrangeur jedoch diesmal einen ganz anderen Weg. Statt des marschidhnlichen Klarinet-
tenthemas und spiter der Zarenhymne, mit der Cajkovskij das Werk weiterfiihrt, bleibt Last
fiir den Rest seines Musikstiickes ausschlielich beim Anfangsthema, dem serbischen
Volkslied, und lésst sein Orchester eine selbst komponierte Variation der Melodie spielen.
Offenbar will er dadurch die in der Musik dargestellte kriegerische Auseinandersetzung

16 Vgl. zu diesem Zitat CNP, deutsch in Mitteilungen 8 (2001), bes. S. 169f., 179; sowie Cs (20006), S. 362f.
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deutlicher und mit Techniken, wie sie eher schon fiir die Rockmusik typisch sind, schildern,
indem er in einer Art Duell zwischen dem stark eingesetzten Schlagzeug und den fetten Bla-
sern ohne Einsatz der Streicher starke Kontraste setzt, ehe er wieder zum ruhigen Anfang
mit dem Chor als Reprise zuriickkehrt. Das Stiick endet nicht mit einem Schlussakkord, son-
dern wird nach und nach leiser, bis der Ton schlieBlich ausgeblendet wird, — ein Verfahren,
das in der Popmusik hiufig angewendet wird.

Auf Classics up to Date Vol. 5 (1978) verarbeitete James Last zwei Klavierwerke Caj-
kovskijs in vollem Orchestersound. Als erstes nahm er sich die Romanze op. 5 vor, ein heute
weniger bekanntes Klavierstiick, das der Komponist 1868 schufund der belgischen Singerin
Désirée Artot widmete. In den 4 Minuten seiner Version beschrinkte sich Last wiederum
auf das erste Thema, d. h. die langsam gespielte Hauptmelodie, welche er mehrfach ohne
und mit Chorvokalise in gemédchlichem Tempo wiederholen lédsst. Das schnellere zweite
Thema, welches Cajkovskij im Original gegen Ende noch einmal verkiirzt aufnimmt, lisst
Last ganz weg, wohl um den romantischen Eindruck nicht durch zu viel Leidenschaft zu
storen. Als zweites Klavierwerk fiir seine LP nahm sich der Klassikfreund Last das Chanson
triste op. 40 Nr. 2 vor, eine Art Mendelssohnsches ,,Lied ohne Worte*. Dieses Mal dauert
Lasts Version auf Grund von Wiederholungen ca. eine Minute ldnger als das Klavierstiick.
Neben den hier dominierenden Streichern finden sich noch ein vom Tontechniker dezent in
den Hintergrund gemischtes Klavier sowie geddmpfte Perkussion und Schlagzeug als
Soundtrager bei durchgéngigem Rhythmus. Beide Musikstiicke von diesem Album sind nett
anzuhdren, aber wenig bemerkenswert.

Ein letztes Mal widmete sich James Last mit seinem Orchester Cajkovskijs Musik auf
seinem Album Classics from Russia (1996). Wahrend er sich auf zwei fritheren LPs — ndm-
lich Russland zwischen Tag und Nacht (1972) und Russland Erinnerungen (1977) — aus-
schlieBlich mit russischen Volksweisen bzw. Traditionals als Bearbeitungsgrundlage befasst
hatte, riickte er auf seinem dritten Russland-Album mehrere z. T. auch weniger bekannte
Komponisten russischer Klassik wie Aleksandr Borodin, Anatolij Ljadov, Anton Rubinstejn
u. a. ins Blickfeld. Von Cajkovskij finden sich hier gleich drei Kompositionen, die Last be-
arbeitete. Er versucht nun, mit der Zeit zu gehen, d. h. sich aktuellen musikalischen Trends
anzuschlieBen, und verwendet zusitzlich zum Orchester auch Synthesizer und elektronische
Keyboards, was dem romantischen Klangcharakter der Aufnahmen nicht immer gut be-
kommt. Eines der drei Stiicke ist eine Zweitaufnahme des Chanson triste, die noch eine Mi-
nute ldnger dauert als die erste Version. Last beginnt das Hauptthema mit einem elektroni-
schen Keyboard, zu denen sich bei der Wiederholung Klavier, Streicher und Schlagzeug
gesellen. Das zweite Thema im Mittelteil des Stiicks wird nur von den Streichern dargebo-
ten, ehe bei der Wiederaufnahme der Hauptmelodie wieder die vorige Besetzung spielt. Die
(wie im originalen Klavierstiick) leise verklingenden Tone der Coda spielt bei Last wieder
ein elektronisches Keyboard.

Als ganz neue Bearbeitung findet sich auf Classics from Russia Cajkovskijs zur Be-
rihmtheit gelangtes Andante cantabile aus dem 1. Streichquartett op. 11. Statt der zu erwar-
tenden Streicher hort man das erste Thema von einem einen Bliserton imitierenden elektro-
nischen Keyboard vorgestellt, was etwas irritierend wirkt. Erst wenn beim zweiten Thema
Streicheraufspielen und den Klang dominieren, kommt das typische Classics up to Date-Fee-
ling wieder auf. Bei der folgenden Wiederholung des Hauptthemas wirken Keyboard und
Streicher zusammen, ehe das Stiick ruhig ausklingt. Stattdieser Bearbeitung hitte man sich von
diesem Stiick eine streicherorientierte éltere Erstfassung gewliinscht, die es leider nicht gibt.

Als drittes Stiick nach Cajkovskij bietet Last dem Hérer noch das Andante Variationen
Nr. 6 an. Hinter dem geheimnisvollen Titel verbergen sich des Komponisten Variationen
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tiber ein Rokoko-Thema fir Violoncello und Orchester op. 33. Daraus wurde zur Bearbei-
tung die 6. Variation mit der Tempobezeichnung Andante ausgewéhlt. Mit gut 5 Minuten
dauert Lasts Version etwa doppelt so lange wie die Originalvariation. Sie beginnt mit einer
vom Synthesizer gespielten mehrtaktigen Einleitung, worauf das Hauptthema des Orchester-
werks folgt, welches neben der Elektronik durch die obligaten Streicher und viel Halleffekt
verstirkt wird. Etwa in der Mitte des Stiicks zieht das Tempo plotzlich an und es gesellen
sich Elektrobass, elektrisches Piano und Schlagzeug hinzu. Das Stiick erhilt dadurch den
Charakter einer Jazz-Rock-Nummer und ist gewissermafen Lasts eigene Variation der Va-
riation Cajkovskijs. Wegen dieser dreifachen Schachtelung kénnte man durchaus von der
Variation einer Variation einer Variation sprechen. Lasts Bearbeitung endet im dritten Ab-
schnitt wieder ruhig. Er nimmt das Hauptthema nochmals auf und bringt das Werk mit ein
paar selbst komponierten Tonen zum Abschluss. Selbst wenn man der Verwendung von
Synthesizerklangen in der klassischen Musik skeptisch gegeniibersteht, muss man doch an-
erkennen, dass es sich hier um James Lasts modernste Cajkovskij-Adaption handelt und er
hier musikalisch weit mehr zu bieten hat als in seiner Rolle als ,Partyking®.

Tontriger zu James Last (CD)
Polydor 004290: Classics up to Date Vol. 1 (Doppel-CD/Sampler)

e Romeo und Julia (1. Version von 1966) aus Classics up to Date

o  Slawischer Marsch (1974) aus Classics up to Date Vol. 3
Polydor 557 716-2: The Best of Classics up to Date (1998, Sampler)

e Capriccio Italien (1971) aus James Last in Concert

e Romeo und Julia (2. Version von 1990) aus Classics by Moonlight
Polydor 821 111-2: Classics up to Date Vol. 4+5 (Doppel-CD)

e Romance (1978) aus Classics up to Date Vol. 5

e Chanson triste (1. Version von 1978) aus Classics up to Date Vol. 5
Polydor 843 471-2: Classics by Moonlight (1990)

e Romeo und Julia (2. Version von 1990)

o Schwanensee (1990)
Polydor 533 506-2: Classics from Russia (1996)

e Andante Variationen Nr. 6 (1996)

e Chanson triste (2. Version von 1996)

e Andante cantabile (1996)

1.2 André Rieu im Wunderland

Den 1949 in Maastricht in den Niederlanden geborenen André Rieu verbindet mit James
Last die Tatigkeit als Orchesterleiter, Arrangeur, Musikproduzent und Dirigent. Au3erdem
spielt er selbst Violine als Soloinstrument. Rieu entstammt einer Musikerfamilie und wurde
mit klassischer Musik grof3, da sein Vater Chefdirigent eines Sinfonieorchesters war. Er stu-
dierte am Konservatorium Violine, ehe er sich ab 1978 im eigenen Musikensemble der Sa-
lonmusik zuwandte. Mitte der Neunzigerjahre griindete er das ca. 60 Musiker umfassende
sogenannte Johann-Strauss-Orchester, mit dem er dhnlich wie James Last unzdhlige Musik-
alben einspielte, auf Tournee ging und bis heute immer wieder Erfolge bei Live-Konzerten
sowie bel Auftritten im Fernsehen vorweisen kann. Man schétzt, dass er mehr als 40 Millio-
nen Tontrdger biszum heutigen Tage verkauft hat. In seinem Repertoire zeigt Rieu sich iiber-
wiegend als Vertreter des Bereichs ,Populdre Klassik’, d. h. er sucht sich bekannte Themen und
Melodien aus klassischen Instrumentalwerken sowie Opern, Operetten und Musicals aus und
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prasentiert diese in leicht konsumierbaren gefélligen Arrangements. Dariiber hinaus verarbei-
tetRieu auch Hits der populdren Musik, die sogenannten ,Evergreens‘, die oft mehreren Ge-
nerationen von Horern bekannt sind, jedoch keine Rockmusik, da fiir ihn Romantik und damit
das Wohlgefiihl beim Horer im Vordergrund stehen und dieser nicht erschreckt werden soll.

Da André Rieu sich selbst gerne in der legitimen Nachfolge von Johann Strauss als
,Walzerkonig* gefillt, hat er sehr viele klassische Walzer auf seine Weise eingespielt und
interpretiert. Erstaunlicherweise hat er bis heute keinen einzigen Walzer von Cajkovskij in
sein Repertoire aufgenommen bzw. auf Tontrager verdffentlicht, obwohl diese in zahlrei-
chen Werken des russischen Komponisten wie den Sinfonien, den Balletten und in Kammer-
musik- sowie Klavierwerken vorkommen. Uberhaupt hat Rieu bis jetzt einen groBen Bogen
um Cajkovskij gemacht. Immerhin finden sich auf der Doppel-CD André Rieu im Wunder-
land (2007) zwei kurze Ausschnitte aus dem Ballett Schwanensee. Unter dem Titel Schwa-
nensee (Moderato) ldsst er bis auf vernachldssigbare minimale Abweichungen (etwa die
stirkere Betonung der Bldser und Pauken) das Original weitgehend unbearbeitet, d. h. sein
Orchester spielt das Stiick bis auf Nuancen praktisch notengetreu nach. Rieu ist sich offenbar
der Wirkung der Originalmusik bewusst, und man kénnte daraus durchaus im positiven Sin-
ne den Schluss zichen, dass Cajkovskijs Musik — zumindest in diesem Fall — gar keine Be-
arbeitung notig hat. Genau benannt handelt es sich bei diesem Musikstiick um die Nr. 10 des
2. Akts mit dem Titel Scene. Moderato, welche auch den ersten Satz der Schwanensee-Suite
bildet. Da dieses Stiick Musik in der Folge bei weiteren Cajkovskij-Bearbeitungen noch hiu-
fig als Vorlage dienen wird, soll es der Einfachheit halber zukiinftig vereinfacht als ,,Schwa-
nensee-Thema* bezeichnet werden.

Als zweites Stiick findet sich unter dem Titel Fanfare das festliche Trompetensignal aus
dem dritten Akt des Balletts (Nr. 17, Szene. Ankunft der Gdste und Walzer). Nach den 16
Sekunden Fanfare endet das Stiick ohne passende Fortsetzung oder Weiterfithrung. Stattdes-
sen folgt unerwarteter Weise auf der CD als nachster Titel Das alte Schloss, die Bearbeitung
eines Abschnittes aus Modest Musorgskijs Orchesterwerk Bilder einer Ausstellung. Ob An-
dré Rieu lediglich 16 Sekunden lang die Qualitit seiner Bliasergruppe demonstrieren wollte
oder welchen Sinn sonst die isolierte Einzelaufnahme eines so kurzen Musikstiicks macht,
will sich nicht so recht erschlieBen.

Einige Jahre spéter versuchte sich der Meister auf dem Album Roman Holiday (2015),
das auch unter dem Alternativtitel Arrivederci Roma veroffentlicht wurde, noch einmal an
einem Werk Cajkovskijs. Rieu prisentiert hier volkstiimliche und populire Melodien, Lieder
und Weisen aus Italien in seinem Stil. Als zweites Musikstiick des Albums findet sich seine
Bearbeitung des Capriccio Italien unter demselben Titel. In 3’2 Minuten kann der Musiker
mit seinem Orchester natiirlich nicht das ganze Konzertstiick présentieren, zumal er allein
fiir die Eroffnungsfanfare, welche sehr schleppend mit langgezogenen Trompetentonen ge-
spielt wird, schon eine ganze Minute braucht. Unmittelbar darauf folgt lediglich noch der
Ausschnitt aus der Ouvertiire, in dem Cajkovskij seine Bearbeitung der italienischen Volks-
weise ,,Bella ragazza dalle trecce bionde* prasentiert, die den wohl populérsten Teil seines
Werkes darstellt. Da es sich bei der Fanfare um ein militérisches Trompetensignal handelt,
mochte Rieu deren Charakter offenbar dadurch verstirken, dass er zusitzlich zu Streichern
und Blésern seines Orchesters noch ein ganzes Batallion an Trommeln und Schlagwerk auf-
fahren lésst. Das verleiht einer Melodie, die eigentlich ein Liebeslied mit lieblichen, roman-
tischen Tonen sein soll, einen unpassenden militarisch-kriegerischen Charakter. Somit gerét
das Stiick zu einem seltsam anmutenden musikalischen Zwittergebilde, das sich nicht recht
entscheiden kann, was es nun eigentlich sein will.
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Tontriger zu André Rieu (CD)

Universal/Polydor LC 00309: André Rieu im Wunderland (Doppel-CD, 2007)
e Schwanensee (Moderato)
o Fanfare

Universal/Polydor LC 476 7851: André Rieu: Roman Holiday (2015)
e Capriccio Italien

1.3 Louis Clark/Royal Philharmonic Orchestra: Hooked on Classics

Von 1981 bis 1983 erschienen zunichst in GroBbritannien drei Langspielplatten unter dem
Titel Hooked on Classics. Der Dirigent, Arrangeur und Multiinstrumentalist Louis Clark
(geb. 1947) dirigierte hierbei das renommierte Royal Philharmonic Orchestra, das schon
Jahre zuvor Erfahrungen in Zusammenarbeit mit Gro3en aus der Rock- und Popmusik ge-
sammelt und mit mehreren Aufnahmen immer wieder musikalische Grenzen iiberschritten
hatte. Im Laufe seiner Karriere arbeitete Clark im Popbereich u. a. mit dem Electric Light
Orchestra, mit Ozzy Osborne (lange Jahre Sénger der legenddren Gruppe Black Sabbath),
Roy Orbison und Phil Collins (lange Jahre Sianger der Gruppe Genesis) als Arrangeur von
Musikalben zusammen.

Die Reihe Hooked on Classics erkennt man beim Horen sofort am Grundprinzip, mog-
lichst viele unterschiedliche populdre Themen, Motive und Melodien aus der klassischen
Musik in moglichst kurzer Spielzeit in Form eines Medleys aneinanderzureihen. Dabei kann
es sich sowohl um Potpourris einzelner Ausschnitte aus Kompositionen nur eines bestimm-
ten Komponisten als auch um Medleys mit Musik von verschiedenen Komponisten inner-
halb eines Stiicks (oft sogar aus verschiedenen Musikepochen ohne erkennbaren Zusammen-
hang bunt durcheinandergewiirfelt) handeln. In Musikstiicken von meist 4 bis 7 Minuten
Linge werden bis zu 19 (sic!) Kurzausschnitte im Eiltempo aneinandergereiht. Zum Orche-
ster gesellen sich als Rhythmusunterstiitzung in der Regel Elektrobass sowie ein in der
Klangabmischung pragnant herausgehobenes Schlagzeug im 4/4-Takt. Dieser Effekt stellt
wohl eine Reminiszenz an die Anfang der Achtzigerjahre allméhlich abebbende Disco-
Welle in der Popmusik dar. Darauf weist auch die Tatsache hin, dass das Album Hooked on
Classics Vol. 1 bei der ersten Veroffentlichung in Deutschland den Titel Classic Disco er-
hielt.

Vor allem dieses erste von drei Alben war in den Charts vieler Lander erfolgreich und
enthélt den Titel Hooked on Tchaikovsky. In 5'> Minuten werden hier zwolf Werkausschnitte
des Komponisten durch den (musikalischen) Wolf gedreht. Unterlegt ist das Ganze mit dem
bereits erwédhnten penetranten monotonen Schlagzeugrhythmus im 4/4-Takt. Das Stiick be-
ginnt mit den Fanfaren des Capriccio Italien und endet mit den finalen Takten desselben
Werks. Dazwischen werden sozusagen im Sekundentakt zehn weitere Werkschnipsel von
Cajkovskij kurz angespielt, und zwar das ,,Schwanensee-Thema®, die im Andante-Tempo
stehende leidenschaftliche Sehnsuchtsmelodie vor der Durchfiihrung aus dem ersten Satz
der 6. Sinfonie (,,Pathétique®), der Beginn des 1. Klavierkonzerts sowie sechs Stiicke aus
der Nussknacker-Suite op. 71a (alle auBer dem Arabischen Tanz und dem Blumenwalzer).
Das peppig arrangierte Musikstiick konnte folglich genau so gut Capriccio Tchaikovsky hei-
Ben. Ob es der Horer fiir gelungen hélt oder aber eher schrecklich findet, bleibt indes Ge-
schmackssache.

Auf einem zweiten Titel des Albums namens Hooked on Classics Part 1 + 2 werden 17
klassische Werke bunt gemixt in 5 Minuten angedeutet, darunter wiederum drei Ausschnitte
aus Werken von Cajkovskij. Der Titel beginnt wie das oben erwihnte Stiick abermals mit
dem Anfang des 1. Klavierkonzerts. An 12. Stelle wird das Liebesthema aus der Ouvertiire

12



,,0 Freunde, nicht diese Tone!“ — Cajkovskij-Bearbeitungen in der Popmusik

Romeo und Julia platziert und an 17. Stelle als Abschluss finden sich die letzten Takte der
Ouvertiire 1812, allerdings ohne Kanonenschiisse. Dieser Klassik-Pop-Mix wurde weltweit
als Single verdffentlicht und war immerhin fiir einen Musikpreis nominiert, nimlich den
Grammy 1982 als ,,Best Pop Instumental Performance* und das ganze Album 1983 fiir den
gleichen Preis. Gewonnen hat Louis Clark keinen der beiden Preise. Vielleicht hétte er sich
besser um einen Eintrag ins Guinnes-Buch der Rekorde bewerben sollen, denn auf einem
Album von ca. 48 Minuten Spieldauer insgesamt 106 klassische Musikstiicke zu verarbeiten,
das muss ihm erst einmal jemand nachmachen.

Tontriger zu Louis Clark (CD)
High Grade 105.003-2 (Schweiz 1987): Louis Clark conducting the Royal Philharmonic Or-
chestra: Hooked on Classics 1
e Hooked on Tchaikovsky
e Hooked on Classics Part 1 + 2 [Beginn Klavierkonzert Nr. 1; Liebesthema Romeo
und Julia, Schlusstakte Ouvertiire 1812]

2. Bearbeitungen im Bereich der Rock-und Popmusik (instrumental und vokal)

Gegen Ende der 1960er Jahre begann in der Rock- und Popmusik eine Entwicklung, die zum
,Progressive Rock® (abgekiirzt ,Prog-Rock®) fiihrte. Musikstiicke einzelner Musiker und
Gruppen wurden lénger, komplexer und virtuoser. In ihnen dominierten oft ausgiebige In-
strumentalpassagen mit Solis einzelner Instrumente (Gitarre, Keyboard, Schlagzeug), in de-
nen Musiker ihr instrumentales Koénnen zu demonstrieren wussten. Etliche aus dieser Mu-
sikszene interessierten sich auch fiir klassische Musik und kannten sich in diesem Bereich
recht gut aus. Dies zeigt sich u. a. in der Verwendung von Formelementen der klassischen
Musik wie Rondo, Sonatenhauptsatzform, Strophenform etc. fiir den Aufbau ihrer Kompo-
sitionen. Dariiber hinaus bedienten sie sich gerne und hiufig bei Themen, Motiven sowie
Melodien aus dem Bereich der klassischen Musik vom Zeitalter des Barock bis ins 20. Jahr-
hundert. Diese spezielle Untergruppe der Stilrichtung ,Progressive Rock® wurde dann als
,Klassik-Rock* oder als ,Verpopte Klassik‘ bezeichnet. Einige Rockgruppen vor allem aus
Westeuropa spezialisierten sich hierauf und konnten mit diesem Konzept grof3e Erfolge fei-
ern. Einige Jahre lang war diese Musikrichtung sowohl fiir die Interpreten als auch fiir die
Konsumenten dieser Musik ein Gewinn, da beide Seiten fiir sich in Anspruch nehmen konn-
ten, die Rock- und Popmusik aus den primitiven Anfangsjahren weiterentwickelt und in
Richtung Kunstmusik bzw. in den Bereich des Intellektuellen gefiihrt zu haben. In der Tat
gehorten zu den Fans dieser Musik tiberwiegend junge Menschen aus den gebildeten Schich-
ten oft mit Abitur oder Hochschulabschluss. Allerdings war etwa Mitte der Siebzigerjahre
der Hohepunkt dieser Welle tiberschritten. Da viele Musikstiicke immer lédnger (z. T. liber
20 Minuten) und komplizierter wurden, wandte sich ein Teil des Musikpublikums davon ab,
und es entstand eine Gegenbewegung hin zu einfacheren Musikformen und kiirzeren Titeln,
die schlieBlich zur Punkbewegung und zur Punkmusik Ende der 1970er Jahre fiihrte. Der
Prog-Rock tiberlebte jedoch und hat bis heute seine treue Anhdngerschaft bewahrt so wie
zahlreiche andere Musikstile des Rock und Pop, die nach einer kurzen Welle (als fast jeder
diese Musikrichtung héren wollte bzw. zwangslaufig horen musste) wieder auf ein ‘norma-
les’ Mal} schrumpften.

Als Initialziindung fiir die Verarbeitung klassischer Themen in der Rock- und Popmusik
gilt fiir viele der im Mai 1967 veroffentlichte Song 4 Whiter Shade of Pale der britischen
Gruppe Procol Harum. Weltberiihmt wurde in dem bis heute viel im Rundfunk gespielten
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Musikstiick ein vom Gruppenmitglied Matthew Fisher in der Einleitung und in der Mitte des
Titels an Johann Sebastian Bachs Orchestersuite Nr. 3 (BWV 1068) angelehntes Solo auf
der Hammondorgel. Es wurde stilbildend fiir zahlreiche Gruppen und Interpreten, die in den
darauffolgenden Jahren diese Musikrichtung weiter entwickelten. Dominierend wurden vor
allem Tasteninstrumente wie Orgel, Klavier, Cembalo, Mellotron und andere. Mit der Zeit
hielten auch Synthesizer sowie weitere elektronische Instrumente Einzug in die Klangwelten
der progressiven Rockmusik sowie des Klassik-Rock.

2.1 Ekseption: Selected Ekseption (1999)

Die niederldndische Gruppe Ekseption war vor allem in den Jahren 1969-1973 im européi-
schen Musikraum populér. In dieser Zeit spielte sie unter der Federfiihrung des Keyboarders
Rick van der Linden (1946-2006) mehrere Alben ein, auf denen hauptséichlich rockige Be-
arbeitungen klassischer Musikwerke, Eigenkompositionen der Gruppe in klassische Musik
nachahmendem Stil sowie Jazz-Rock-Einfliisse zu finden sind. Die meisten Stiicke wurden
instrumental dargeboten, Gesang war nur selten zu horen. Neben der Standardbesetzung aus
Keyboard, Gitarre, Bass und Schlagzeug wurden auch Blasinstrumente wie Trompete, Sa-
xophon und Fl6te eingesetzt. Thren grofiten Erfolg konnte Ekseption mit einer Bearbeitung
des ersten Satzes von Beethovens 5. Sinfonie mit dem Titel The 5th feiern.

Auf ihrer zweiten Langspielplatte Beggar Julias Time Trip (erschienen 1970) befindet
sich als einzige Cajkovskij-Bearbeitung der Gruppe iiberhaupt unter dem schlichten Titel
Concerto ein knapp vierminiitiges Insrumentalstiick mit Ausziigen aus dem erstem Klavier-
konzert. Das Stiick von Ekseption beginnt mit den bekannten festlich klingenden Anfangs-
akkorden, die wie im Original von Blisern intoniert werden. Diesen folgen die beriihmten
Klavierakkorde des Einleitungsthemas, welches von der ganzen Band gespielt wird. Der
Mittelteil des Stiicks besteht aus von Rick van der Linden komponierten und arrangierten
Variationen zum Thema (inklusive einigen Originaltakten aus dem Adagio von Beethovens
Klaviersonate Nr. 8 op. 13 ,Pathétique quasi als langsamer Mittelsatz eines Konzerts),
wobei das Tempo dann méchtig anzieht und der Sound durch Hinzunahme der Hammond-
orgel wuchtig und rockig klingt. Der Schlussteil bringt eine Wiederaufnahme der Anfangs-
akkorde zunéchst fast unveridndert zum ersten Teil (Reprise), ehe das Stiick mit kraftigen
Schlussakkorden der Band endet, die sich an die finalen Akkorde des ersten Satzes des Kla-
vierkonzerts anlehnen. Das Concerto erweist sich somit als vom Aufbau und der Wirkung
her gesehen als durchaus interessante und effektvolle Bearbeitung eines Werks von Cajko-
vskij.

Tontriger zu Ekseption
Mercury Records 538724-2: Selected Ekseption (Doppel-CD, 1999)
e (Concerto

2.2 The Nice: Five Bridges (2009)

Der britische Keyboarder, Komponist und Bandleader Keith Emerson (1944-2016) iibte vor
allem mit den von ihm gegriindeten Bands The Nice und Emerson, Lake and Palmer grof3en
Einfluss auf die Klassikrock-Szene und die Progressive Rock-Bewegung als Ganzes aus. Als
profundem Kenner klassischer Musik und in oft mitreiBenden musikalischen Grenzgéngen
gelang es ihm, in den spiten Sechziger- und in den Siebzigerjahren durch Interpretationen
klassischer Musikwerke von Bach tiber Jean Sibelius bis zu Aaron Copland viele junge Men-
schen fiir klassische Musik zu interessieren und zu begeistern, denn sie wollten oft nach dem
Horen seiner Bearbeitungen dann auch die klassischen Originalmusikstiicke kennenlernen.
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Mancher entdeckte so mit der Zeit seinen oder seine Lieblingskomponisten. Emersons Vater
arbeitete als Amateurpianist, was zur Folge hatte, dass sein Sohn Keith ab dem achten Le-
bensjahr Klavierunterricht bekam. Einige Jahre spiter beschéftigte sich der junge Musiker
intensiv mit westlicher Klassik sowie mit Jazzmusik. In den Sechzigerjahren wurde neben
dem Klavier die Hammondorgel Emersons Hauptinstrument, deren Spiel und Klang er durch
Virtuositdt und Technik (z. B. das Stecken von Messern in die Tastatur zur Klangverfrem-
dung) revolutionierte.

Nach Auftritten in anderen Bands griindete er 1967 die Rockgruppe The Nice, die an-
fangs als Quartett (mit Gitarrist) noch als Begleitband fiir die Soulsdngerin P. P. Arnold
arbeitete, sich aber nach einiger Zeit verselbststindigte und nach der Verdffentlichung der
ersten LP zur Triobesetzung (Keyboard, Bass, Schlagzeug) schrumpfte. Emerson dominierte
die Gruppe immer stérker, wodurch auch die klassischen Einfliisse in deren Musik zunah-
men. Mit der Zeit wurde The Nice zu einer der fithrenden Gruppen im Bereich des Progres-
sive Rock bzw. des Klassik-Rock, wobei zusétzlich immer wieder Ausfliige in den Jazzbe-
reich (z. B. in ldngeren instrumentalen Improvisationen) stattfanden.

Am 17. Oktober 1969 fand in den Fairfield Halls in Croydon, einem Auflenbezirk der
Stadt London, ein denkwiirdiges Konzert statt, bei dem die Gruppe The Nice zusammen mit
dem Orchester Sinfonia of London unter der Leitung des Dirigenten Joseph Eger mehrere
Musikwerke fiir Rockgruppe und Orchester auffiihrte. Dieses Ereignis war eines der ersten
Beispiele fiir eine Zusammenarbeit von Rockmusikern mit einem klassisch besetzten Sinfo-
nieorchester. Es wurde vom Publikum ebenso enthusiastisch gefeiert wie von der Musik-
presse. Zur Auffilhrung kam zunichst die von der Gruppe komponierte viersétzige Five
Bridges Suite, danach schlossen sich Bearbeitungen einzelner Werke von Bach, Sibelius,
Sergej Prokof’ev und nicht zuletzt von Cajkovskij an. Von letzterem prisentierten Gruppe
und Orchester live eine Bearbeitung des dritten Satzes Allegro molto vivace aus seiner 6.
Sinfonie. Das Stiick unter dem Kurztitel Pathétique dauert mit gut 9 Minuten ungefahr so
lange wie die klassische Vorlage. Die ersten gut 3 Minuten spielt das Orchester den Satz
notengetreu im Original alleine in recht ziigigen Tempo, dann setzen Orgel, Bass und
Schlagzeug ohne das Orchester mit dem Marschthema (Hauptthema) fiir etwa eine Minute
ein. Fiir den Rest des Stiicks schaukeln sich die Band und das Orchester in immer neuen
Steigerungen teils allein, teils im Zusammenspiel gegenseitig hoch und folgen hierin einem
kompositorischen Prinzip des Originals. Dazwischen bleibt auch etwas Raum fiir von Keith
Emerson virtuos gespielte Improvisationen und Variationen zum Marschthema. Das alles
fiihrt zu einem fulminanten Finale, in dem vor den Schlusstakten von Band und Orchester
noch Platz fiir ein kurzes Schlagzeugsolo bleibt.

Eine zweite Version dieses Stiicks ohne Orchester — also nur in Triobesetzung — spielten
The Nice kurz vor Auflésung der Gruppe als Studioversion ein. Das siebenminiitige Stiick
wurde 1971 auf der Nachlass-LP Elegy verdffentlicht und zeigt die Band in Topform. Als
Folge des Wegfalls des Orchesters kann Emerson sich noch mehr auf seiner Hammondorgel
austoben und findet mehr Raum fiir Variationen und Improvisationen zum Hauptthema. Bass
und Schlagzeug iibernehmen hierbei gewissermafen die Rolle der Orchesterbegleitung (der
Bass spielt das Marschthema des Satzes auch einmal gut erkennbar an) und auch das Schlag-
zeugsolo findet seinen Platz kurz vor den finalen Takten wie in der ersten Version. Die
Schlussstretta wurde gegeniiber der Version mit Orchester verdndert, indem auf die An-
fangstakte des Marschthemas zuriickgegriffen wurde. In jedem Falle gehoren die beiden Be-
arbeitungen des 3. Satzes von Cajkovskijs 6. Sinfonie von der Gruppe The Nice auf Grund
des virtuosen, gut durchdachten Spiels und des Konnens aller beteiligten Musiker unstrittig
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zu den besten Bearbeitungen von Werken Cajkovskijs in der populdren Musik und sind mu-
sikalische Hohepunkte per se.

Tontriger zu The Nice

EMI Charisma CASCDR 1014:The Nice, Five Bridges (2009)
e Pathetique (Fassung mit Sinfonieorchester)

Virgin Records CASCD 1030: The Nice, Elegy (1990)

e Pathetique (Trio-Fassung)

2.3 Emerson, Lake and Palmer: Pictures at an Exhibition (2004)

Nach der Auflosung der Gruppe The Nice im Jahr 1970 griindete Keith Emerson noch im
gleichen Jahr als Nachfolgegruppe das Trio Emerson, Lake and Palmer (abgekiirzt ELP),
das international noch erfolgreicher werden sollte. Diese Besetzung mit Greg Lake (Gitarre,
Bassgitarre und Gesang) und Carl Palmer (Schlagzeug) bestand mit mehrjdhrigen Unterbre-
chungen und Pausen bis 1998. Emerson wurde zu einem der Pioniere beim effektvollen Ein-
satz des Moog Synthesizers und dessen spéteren Weiterentwicklungen. Mit der Mischung
aus Rockmusik, Klassik sowie Jazz- und Blues-Einfliissen feierte die Gruppe tiber viele Jah-
re weltweite Erfolge. Die musikalisch bedeutendsten Alben entstanden in den Jahren 1970
bis 1977. Wihrend dieser Periode wurden klassische Werke u. a. von Bach, Béla Bartok,
Chopin, Prokof’ev, Copland, Alberto Ginastera und natiirlich Cajkovskij bearbeitet oder
auszugsweise zitiert.

Auf mehreren Welttourneen brachte die Gruppe mit teilweise gigantischem organisato-
rischem Aufwand und zeitweise unter Hinzuziehung eines Sinfonieorchesters ihre artifiziel-
le und teilweise auch zu klanglichem Bombast neigende Musik dem staunenden und begei-
sterten Publikum zu Ohren. Schwieriger wurde es fiir die Band ab Ende der Siebzigerjahre,
als sich das Interesse der Musikkonsumenten in Richtung Punk und Discosound zu verlagern
begann.

Im Jahr 1971 erschien als drittes Album von ELP eine live eingespielte Bearbeitung von
Modest Musorgskijs vor allem in der Orchestrierung durch Maurice Ravel populdrem Kla-
vierzyklus Pictures of an Exhibition (Kartinki s vystavki; Bilder einer Ausstellung). Es brach-
te der Gruppe weltweite Anerkennung als ein bedeutendes Werk der Verbindung von Rock-
musik und Klassik. Nach der ca. 40 Minuten dauernden Darbietung dieses Werks folgt als
Zugabestiick der Nutrocker, eine Bearbeitung des Marsches aus Cajkovskijs Nussknacker-
Suite. An die Stelle der im Original das Marschthema anstimmenden Bldser und spéter Strei-
cher tritt das von der Musikinstrumentenfirma Hohner in der zweiten Hélfte der 1960er Jahre
gebaute elektronisch-mechanische Tasteninstrument mit 60 Tasten namens Clavinet, das
dhnlich klingt wie ein elektrisches Piano. Mit Hilfe dieses Instruments wird bei ELP aus dem
Nutrocker ein extrem schnell gespieltes rhythmisches Stiick Musik mit rasanten Bassldufen
und dem Boogie Woogie dhnelnden Klangeffekten. Mit gut 32 Minuten Spieldauer ist das
Stiick etwa eine Minute ldnger als das Original. Emerson nutzt dieses mehr an Zeit, um ei-
gene Variationen des Themas einzubringen und ihm einen verdnderten jazzigen Abschluss
zu geben. Dariiber hinaus bleibt noch Raum fiir ein kurzes Schlagzeugsolo. In dieser mitrei-
Benden Version stellt die Gruppe ein weiteres Mal ihr instrumentales Konnen unter Beweis.
Es muss an dieser Stelle noch vermerkt werden, dass der Nutrocker eigentlich keine originale
Komposition von ELP ist (nur die Art der Darbietung kann als original bezeichnet werden),
denn er stellt wie bereits in einem bei James Last erwidhnten Fall die Bearbeitung einer Be-
arbeitung dar. Hierzu nachfolgend ein Exkurs.
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Exkurs zum Nutrocker

Der Nutrocker war urspriinglich ein von dem aus den USA stammenden Sénger, Songwriter
und Plattenproduzenten Kim Fowley (1939-2015) fiir eine kleine Rockbandbesetzung (Kla-
vier, Bass, Gitarre, Schlagzeug) eingerichtetes Musikstiick. Es wurde von Studiomusikern
eingespielt, aber nach dem Erfolg einer Rockversion von Nikolaj Rimskij-Korsakovs Hum-
melflug in den US-Charts durch eine Tourneegruppe unter dem Namen B. Bumble and the
Stingers live gespielt. Nach der Plattenveroffentlichung im Februar 1962 erreichte der Nut-
rocker Platz 23 in den US-Charts und sogar Platz 1 der britischen Charts. Da weitere Erfolge
mit Klassikbearbeitungen fiir die Band ausblieben, 16ste sie sich 1963 wieder auf. Ihr Nutrok-
ker kam jedoch 1972 in England nochmals zu Hitparadenehren (Platz 19 im Juni), wohl nicht
zuletzt auf Grund des Erfolges, den ELP im Jahr zuvor damit gefeiert hatten.

Der Nutrocker selbst ist ein knapp 2 Minuten dauerndes Musikstiick. Nach zwei Kla-
viertakten wird Cajkovskijs Marschthema von Piano und Schlagzeug vorgestellt, worauf das
Stiick mit dem Honky Tonk Piano-Effekt schnell Fahrt aufnimmt und das Thema variiert
wird. Im Mittelteil gibt es eine weitere Variation des Themas zu horen und kurzzeitig gesellt
sich eine Gitarre zum Instrumentarium. Das kurze Stiick endet nach der Reprise des Marsch-
themas mit einigen schnellen Akkorden.

Tontriger zu Emerson, Lake and Palmer bzw. zum Nutrocker
Sanctuary Records SMR CD 057: Emerson, Lake and Palmer, Pictures of an Exhibition
(2004)

e Nutrocker
ace Records CDCHD 577: B. Bumble and the Stingers, Nutrocker, Bumble Boogie and all
the Classics (1995)

e  Nutrocker

2.4 Trans-Siberian Orchestra: Christmas Eve and other Stories (1996), Night Castle
(2009)
Das Trans-Siberian Orchestra ist ein monumentales Musikprojekt bestehend aus Rockband,
Orchesterelementen (elektrische Violinen) und diversen Sédngerinnen und Singern, wobei
das musikalische Personal im Laufe der Jahre stindigem Wechsel unterworfen war bzw. ist.
Gegriindet wurde es u. a. von den aus New Y ork stammenden Musikern Paul O’Neill (1956—
2017) und Jon Oliva (geb. 1960), die auch als Komponisten und Produzenten titig sind bzw.
waren. Das Projekt startete 1996 nach der Auflosung der Heavy Metal Band Savatage, in
der Oliva bis dahin mitgespielt hatte. Durch Hinzufligung neuer musikalischer Elemente aus
klassischer Musik, Jazz, Soul sowie aus Broadway-Musicals entstand eine Melange aus die-
sen musikalischen Stilrichtungen, die sich in mehreren Konzeptalben und sogenannten
Rockopern bis heute manifestierte. So gab es beispielsweise neben drei Alben mit weih-
nachtlicher Thematik ein Konzeptalbum iiber Beethoven (Beethovens last Night, erschienen
2000) sowie die Rockoper Night Castle im Jahr 2009. Livedarbietungen des Trans-Siberian
Orchestra bestanden oft aus gigantischen Multimediaspektakeln mit grofer Besetzung (bis
zu 60 Musiker) in riesigen Musikhallen. In den USA erreichten mehrere Alben die Charts,
und das Projekt erlangte auf Grund mehrerer Tourneen auch in den deutschsprachigen Lin-
dern einen gewissen Bekanntheitsgrad.

Auf dem ersten Album des Trans-Siberian Orchestra Christmas Eve and other Stories
befinden sich 17 weihnachtlich gepragte Musikstiicke. Davon sind fiinf Stiicke rein instru-
mental gehalten, zwei von diesen (auf der CD nacheinander platziert) haben Cajkovskijs
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Nussknacker-Suite als Thematik. Der erste Titel namens The silent Nutcracker ist ein Solo-
stiick fiir Akustikgitarre und kann als Ouvertiire oder Einleitung zum nachfolgenden Stiick
gelten, bei dem das ganze Ensemble spielt. Wihrend der gut 2 Minuten Spieldauer wird —
dhnlich wie beim Nutrocker — zunédchst das Marschthema angestimmt, worauf die Melodie
aus dem Tanz der Rohrfloten (Nr. 12¢) folgt, ehe in einem dritten Abschnitt noch das be-
kannte Weihnachtslied Stille Nacht (in englischer Sprache als Silent Night) intoniert wird,
auf das sich der Titel des Musikstiicks bezieht. Unmittelbar darauf folgt 4 mad Russian’s
Christmas, wobei unklar bleibt, ob mit dem genannten verriickten Russen moglicherweise
Cajkovskij gemeint sein konnte. Jedoch konnte diese Benennung einfach eine Anspielung
darauf sein, dass in Russland das Weihnachtsfest vielerorts durchaus auch feuchtfréhlich mit
Wodka oder anderen alkoholischen Getrinken gefeiert wird. Die ersten Akkorde aus dem
Marsch der Nussknacker-Suite werden zuniachst vom Klavier vorgestellt, danach von Heavy
Metal-Gitarren und Rhythmusinstrumenten aufgenommen bzw. verstarkt und variiert. Das
Stiick kommt voriibergehend zur Ruhe, und nach einer Pause folgt ein schnell gespielter
Teil, in dem in voller Lautstdrke von der Band Motive aus dem Marsch, dem Tanz der Rohr-
floten und dem Russischen Tanz (Trepak, Nr. 12d) verarbeitet werden. Nochmals bleibt die
Musik fast stehen, ehe mit der Wiederautnahme des Trepak ein wirbelndes, effektvolles Fi-
nale beginnt, das an den Schluss des Originals erinnert und das viereinhalbminiitige Stiick
beschlieft.

Als Bonustrack zur Rockoper Night Castle gibt es dreizehn Jahre spéter ein weiteres
Mal den Nutrocker zu horen, bei dem interessanterweise Greg Lake von ELP als Gaststar
den Bass spielt. Die Version des Trans-Siberian Orchestra bietet in 4 Minuten den gleichen
flotten Drive wie die bereits besprochenen Versionen, den gleichen Beginn mit Klavierak-
korden sowie den Honky Tonk Piano-Effekt durch Himmern auf die Tasten. Dazu kommen
neu die Heavy Metal-Gitarren und eine Hammondorgel, wodurch der progressive Charakter
des Stiicks unterstrichen werden soll. Das Marschthema der Nussknacker-Suite dominiert
das Geschehen und wird durch die verschiedenen Instrumente mehrfach zitiert und variiert.
Dazwischen wird im Jazzrockstil frei improvisiert, ehe man zum Schluss wieder zum
Marschthema zuriickkehrt. Uberbordende Spielfreude und ein hohes MaB an Lebendigkeit
zeichnen die gesamte Darbietung aus.

Tontriger zum Trans Siberian Orchestra
Warner Music Lava Records 7567-92736-2: Trans Siberian Orchestra, Christmas Eve and
other Stories (1996)
o The silent Nutcracker
o A mad Russian’s Christmas
Atlantic Records 520271-2: Trans Siberian Orchestra, Night Castle (2009) Doppel-CD
e The Nutrocker

2.5 Lindsay Stirling: Warmer in the Winter (2017)

Die aus Kalifornien stammende Violinvirtuosin Lindsey Stirling (geb. 1986) fillt nicht nur
durch exzentrische Bithnenoutfits bei Livekonzerten, sondern auch durch musikalische Viel-
seitigkeit auf, die von Anleihen an klassische Musik iiber Country Music bis zum Hip-Hop
reicht. Dariiber hinaus kann sie ein abgeschlossenes Universititsstudium vorweisen. Bereits
mit sechs Jahren begann sie, Geige zu spielen; seit ithrem 16. Lebensjahr komponiert sie
eigene Musikstiicke, die von ihr selbst Violin Rock Songs genannt werden. Tatig ist Stirling
sowohl als Ténzerin und Choreographin in eigenen Musikvideos, als auch als Interpretin in
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Wettbewerben und in aufwendigen Bithnenshows. Nach Veroffentlichung ihres ersten Al-
bums 2012 startete sie mehrere Tourneen durch die ganze Welt, die sie mit gro3en Erfolgen
—auch in Deutschland — absolvierte. In den Jahren 2014 und 2015 erhielt sie in Deutschland
je einen Klassik-Echo in der Kategorie Crossover national/international als Auszeichnung.
Je nach Musikstil spielt sie entweder akustische oder elektrische Violine.

Als flinftes Album der Kiinstlerin erschien im Herbst 2017 Warmer in the Winter als
Weihnachtsalbum, welches Bearbeitungen und Arrangements sowohl klassischer (Silent
Night) als auch moderner (Jingle Bells Rock) Winter- und Weihnachtslieder sowie auch drei
Eigenkompositionen enthilt. Zusétzlich zu den iiblichen Rockmusikinstrumenten ist noch
ein nicht ndher beschriebenes Hungarian Studio Orchestra zu horen. Eroffnet wird das Al-
bum mit dem Dance of the Sugar Plum Fairy, dem Tanz der Zuckerfee (Nr. 14) aus dem
Nussknacker-Ballett. Auf Fotos auf dem Albumcover und im Inneren des Booklets préasen-
tiert sich die Kiinstlerin passend dazu im Outfit einer Zuckerfee. Wihrend in Cajkovskijs
Original bekanntlich die Celesta im Mittelpunkt steht, ist es bei Lindsey Stirling ihr eigenes
Instrument, eben die Geige, welche die Grundmelodie spielt. Das zweieinhalbminiitige
Stiick ist in fiinf Abschnitte gegliedert, wobei das Hauptthema — auch variiert — in den Ab-
schnitten 1, 3 und 5 zu horen ist. Die Abschnitte 2 und 4 nutzt die Violinistin fiir virtuose
Soloimprovisationen. Das ganze Stiick ist mit harten Perkussionsrhythmen, gespielt mit dem
Drumcomputer im Stil des Hip-Hop, unterlegt. Moglicherweise soll damit die harte Seite
des Winters betont werden. Alles in allem ist das Musikstiick eine erfrischende Alternative
zu vielen eher weichgespiilten Cajkovskij-Adaptionen.

Tontriger zu Lindsey Stirling
Universal/Concord Records 0888072039520: Lindsey Stirling, Warmer in the Winter (2017)
e Dance of the Sugar Plum Fairy

2.6 David Garrett: Garrett vs Paganini (2013), Rock Revolution (2017)

Der als David Christian Bongartz geborene David Garrett (geb. 1980) ist als einer der popu-
larsten deutschen Geigenvirtuosen im klassischen Repertoire ebenso zu Hause wie im popu-
larmusikalischen Bereich und feiert etwa seit der Jahrtausendwende in beiden Sparten vor-
wiegend in Europa aber durchaus auch international beachtliche Erfolge. Auf Grund seines
Wirkens in zwei musikalischen Welten polarisiert Garrett jedoch auch. Vom Publikum ge-
feiert, wird er von Seiten der Kritiker teilweise geringgeschitzt und wegen seiner hiufigen
Auftritte im Medienbereich als ,Fernsehgeiger® abqualifiziert. Freilich kann Garrett als acht-
facher (!) Echo-Gewinner in den Kategorien Klassik und Pop sowie als Trager weiterer Aus-
zeichnungen mit derartigen Kritiken gut leben und umgehen. Er entstammt einem deutsch-
amerikanischen, von Musik gepriagtem Elternhaus (der Vater war u. a. Geigenlehrer, die
Mutter Primaballerina, die Schwester ist Sangerin) und lernte ab dem Alter von vier Jahren
Geige zu spielen. Bereits mit fiinf Jahren gewann er beim Wettbewerb Jugend musiziert
einen Preis. In New York studierte Garrett bei Itzhak Perlman an der Juilliard School, bekam
alsbald einen Plattenvertrag bei der Deutschen Grammophon, und alles schien zunéchst fiir
eine Karriere im Bereich der Klassik zu sprechen. Mitte der 2000er Jahre entwickelte der
Geiger dann jedoch ein Crossover-Konzept, um nach eigenen Angaben und Vorstellungen
eine Verbindung von klassischer Musik und Popmusik zu schaffen, die durch entsprechende
Arrangements die Jugend und auch andere Zielgruppen fiir Klassik interessieren sollen. Mit
Rockbandbesetzung und Orchestern in je nach Anlass verschieden groBer Besetzung tourte
er mehrfach um die Welt, stets seine geliebte Stradivari im Gepiack. Sein Repertoire umfasst

19



,,0 Freunde, nicht diese Tone!“ — Cajkovskij-Bearbeitungen in der Popmusik

inzwischen neben rockigen Bearbeitungen klassischer Musikstiicke auch Arrangements be-
kannter Rock- und Popsongs sowie populdre Filmmusiken. Das zeitweilige Image des ,Gei-
genrebellen® hat der Kiinstler inzwischen weitgehend abgelegt, lediglich die langen Haare
sowie die legere Kleidung, die er bei seinen Auftritten trégt erinnern noch daran.

Schon viele Jahre vor seinen Crossover-Bearbeitungen klassischer Musik hat David
Garrett sich mit Cajkovskijs Musik beschiftigt. Bereits im Oktober 1997 spielte er in Mos-
kau mit dem Russian National Orchestra und dem Dirigenten Michail Pletnev eine durchaus
beachtenswerte Aufnahme von Cajkovskijs Violinkonzert fiir die Deutsche Grammophon
ein, welche dann 2001 als CD veroffentlicht wurde. Darum verwundert es nicht, dass er bis
heute auf seinen Crossover-Alben bereits zwei Bearbeitungen von Werken des russischen
Komponisten vorgelegt hat — weitere Versuche in diese Richtung sind nicht ausgeschlossen.

Parallel zum Kinofilm Der Teufelsgeiger, in dem Garrett die Hauptrolle des Geigenvir-
tuosen Niccolo Paganini verkorpert, erschien 2013 das Album Garrett vs Paganini. Darauf
befindet sich als erste Cajkovskij-Bearbeitung das dreiminiitige Stiick Swan Lake Theme,
welches wie viele andere hier vorgestellte Musikstiicke das Hauptthema ,,Scene. Moderato*
aus dem Schwanensee-Ballett verarbeitet. Das Musikstiick beginnt mit Takten des Or-
chesters mitten aus der Partitur des Originals, was merkwiirdig anmutet, ehe das beriihmte
Schwanensee-Thema von Garretts Violine intoniert wird. Die Geige fiihrt quasi als Schwan
durch den weiteren Verlauf des Stiicks, wobei in etwa dem weiteren Ablauf der originalen
Vorlage gefolgt wird. Freilich lésst sich die exzessiv und liberdramatisch laut eingesetzte
Perkussion aus Pauken und weiterem Schlagzeug nicht iiberhoren, was dem Stiick offenbar
den Rockmusikcharakter verleihen soll. Bei genauem Hinhdren fillt weiterhin auf, dass der
Rhythmus der Perkussion an einigen Stellen zu dem des Violinthemas abgedndert bzw. ver-
schoben ist, was eine Art Verfremdungseffekt bewirkt. Gegen Ende deutet sich ein ruhiger
Ausklang durch die Violine an. Wenn der Horer glaubt, das Stiick sei nun zu Ende, wird er
jedoch mit einem lauten Schlussakkord durch volle Wucht des Orchesters und der Perkus-
sion aufgeschreckt. Garretts Version des Schwanensee-Themas soll offenbar die Dramatik
der Handlung wiedergeben und betonen, wirkt aber letztlich eher bombastisch und iiberla-
den. Weniger wire hier mehr gewesen.

Vier Jahre spiter versuchte sich Garrett ein zweites Mal an einer bekannten Cajkovskij-
Melodie. Auf seinem Album Rock Revolution transponierte er im Stiick Concerto No. I die
Noten des Klavierparts der Eroffnung des 1. Klavierkonzerts von Cajkovskij auf seine Vio-
line. Dieses Mal beginnt die Bearbeitung mit den originalen Orchesterakkorden des Kon-
zerts, ehe Garrett als Solist das Hauptthema spielt. Bei ebenfalls rund 3 Minuten Spielzeit
weist das Stiick einen dreiteiligen Aufbau auf, wobei der dritte Teil im Wesentlichen eine
Wiederholung des ersten darstellt. Im interessanten Mittelteil weicht der Kiinstler mit Va-
riationen zum Eingangsthema vom Original ab, wobei er in eine tiefere Tonlage und andere
Tonart wechselt, was authorchen lésst. Die rockmusikartige Perkussion ist auch hier zu ho-
ren, jedoch ist die Lautstdrke im Vergleich zum Swan Lake Theme hier reduziert worden, so
dass sich das Ganze weniger martialisch ausnimmt. Auch wenn Garrett sich am Ende einige
harte Akkordschlidge nicht verkneifen kann, wirkt seine zweite Cajkovskij-Bearbeitung
schliissiger und ausgereifter als die erste. Sollte er weitere Stiicke des Komponisten bearbei-
ten wollen, kdnnte man ihm raten bzw. vorschlagen, vorzugsweise am Tanz orientierte Vor-
lagen (z. B. Walzer, Tidnze aus Balletten und Opern) auszuwéhlen und stattdessen weniger
auf Dramatik zu setzen. Auf anderen Stiicken seiner Crossover-Alben beweist er ndmlich,
dass er mit seinem geliebten Instrument auch tinzerischer und leichtfiiiger aufspielen kann.
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Tontriger zu David Garrett
Universal/Decca 3751819: David Garrett, Garrett vs Paganini (2013)
o  Swan Lake Theme
Universal/Decca 00602557764413: David Garrett, Rock Revolution (2017)

e (Concerto No. 1

2.7 Madness: The very best of (2007)

Die 1976 in London gegriindete Gruppe Madness existiert nach einer mehrjihrigen Pause,
die von 19861992 wihrte, unter stets wechselnden Besetzungen, aber immer inklusive der
Griindungsmitglieder bis zum heutigen Tage. Kennzeichnend fiir ihren Musikstil ist eine
Mischung aus Ska/Reggae, Punk und Popmusik. In vielen Musikstiicken glédnzt die Band
durch Ausgelassenheit und derbe Frohlichkeit, weshalb man ihr auch das Pradikat ,,Nutty
Sound* zuerkannte. Zur Erzeugung dieses Sounds wurden neben der klassischen Rockband-
besetzung (Gitarre, Bass, Schlagzeug, Keyboard) auch Blasinstrumente (Saxophon, Trom-
pete) eingesetzt. Nach zahlreichen Erfolgen in den britischen Singlecharts erreichte ihr Welt-
hit Our House 1983 auch die deutschen Hitparaden im oberen Bereich. Bereits auf dem De-
biitalbum der Gruppe One Step beyond (1979) befindet sich das instrumentale Swan Lake
nach Cajkovskijs Schwanensee-Thema. Hierbei handelt es sich um eine Bearbeitung von
einer Version des sehr raren und nur schwer erhéltlichen gleichnamigen Stiicks der engli-
schen Reggae-Band The Cats (nicht zu verwechseln mit der gleichnamigen Gesangsgruppe
aus den Niederlanden) durch den Keyboarder Mike Barson. Mit 22 Minuten ist das Stiick
etwa genau so lang wie das Original ,,Scene. Moderato* und folgt diesem weitgehend in der
Ausgestaltung. Das Thema wird von einem elektrischen Piano eingefiihrt, spdter durch Ham-
mondorgel und Saxophon verstérkt. Der kréftige Rhythmus im 4/4-Takt mit Reggae-An-
klangen sowie einfallsreich gespieltem Schlagzeug vermittelt eine eher heitere und frohliche
Grundstimmung, was dem Schwanensee-Thema die Schwere und Dramatik nimmt und da-
durch eine erfrischend andere Sichtweise darstellt, die das Zuhoren zum Vergniigen macht.
Die letzten Takte werden ausschlieBlich vom elektrischen Piano dargeboten und bringen das
Stiick zu einem ruhigen Abschluss.

Tontriager zu Madness
Union Square Music /Metro Select METRSL 080: Madness, The very best of (2014) (Dop-
pel-CD)

e  Swan Lake

2.8 The Rapsody: Ouverture/Hip-Hop meets Classic (1997)

Das Album The Rapsody ist keine Veroffentlichung einer einzelnen Musikgruppe, sondern
das Musikprojekt der aus Deutschland stammenden Briider Klaus und Achim Voelker
(Voelker Brothers) mit verschiedenen Interpreten aus der Rapper-Szene, also gewisserma-
Ben ein Sampler mit einem libergeordneten Thema. Der Name des Projekts ist offensichtlich
eine Anspielung auf den Begriff ,Rhapsodie aus der klassischen Musik. In diesem Album
treffen amerikanische Rapper auf européische Opernsianger(innen) und performen englische
Texte zu Elementen aus Rap-Musik und Klassik. Die klassischen Musikelemente auf den
Musiktiteln werden vom Budapest Film Orchestra beigesteuert, einem 1992 gegriindeten
Studioorchester, das sich auf Filmmusik und Begleitung diverser Musikprojekte spezialisiert
hat. In den deutschen Singlecharts war aus diesem Album der Titel Prince Igor des Rappers
Warren G. im Duett mit der norwegischen Sopranistin Sissel Kyrkjebo mit Musik nach den
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Polowetzer Tinzen (Poloveckie pljaski) des russischen Komponisten Aleksandr Borodin er-
folgreich.

Das Cajkovskij betreffende Musikstiick Schwanensee wird vom schwarzen Rapper
Scoota interpretiert. Erneut geht es hierbei um das obligatorische Schwanensee-Thema
»Scene. Moderato.* Es beginnt unerwartet mit akustischen Gitarren, worauf kurze Zeit spa-
ter Beatbox und Sprechgesang einsetzen. Der gesprochene Text und die Musik haben mit
Cajkovskijs Vorlage zunichst keine Beriihrungspunkte, d. h. die Musik basiert anfangs nicht
auf der klassischen Vorlage. Im Text geht es allgemein um Liebe und eine Mann/Frau-Be-
ziehung. Erst nach der ersten der insgesamt 3 Minuten des Songs wird das Schwanensee-
Motiv kurz vom Orchester angespielt. Daraufthin wird wieder ohne Bezug zu Cajkovskijs
Musik gerappt, ehe das Orchester ein zweites Mal das Schwanensee-Thema aufnimmt. Paral-
lel dazu sduselt eine Frauenstimme mehrmals ,,I wanna make love to you®, ehe die akusti-
schen Gitarren vom Anfang das Stiick zu Ende bringen. Mit Cajkovskijs Musik hat das Gan-
ze nur sehr wenig zu tun und stellt deshalb einerseits einen Grenzfall fiir Cajkovskij-Bear-
beitungen in der Popmusik dar und ist andererseits auch grenzwertig in der musikalischen
Ausfiihrung.

Tontriger zu The Rapsody
Polygram/Mercury 536-515-2: The Rapsody: Ouverture. Hip-Hop meets Classic (1997)
e Schwanensee

2.9 Jeanette Biedermann: Delicious (2001) — Sing meinen Song: Das Tauschkonzert Vol.
6 (2019)

Bei Jeanette Biedermann (geb. 1980 nahe Berlin) handelt es sich um eine bis heute erfolg-
reiche Popséngerin, Schauspielerin und Synchronsprecherin. Sie begann in jungen Jahren
eine Friseurlehre bei Starfriseur Udo Walz in Berlin, wechselte dann mit achtzehn Jahren ins
Musikfach und nahm 1999 am deutschen Vorentscheid zum Eurovision Song Contest teil
(4. Platz). Parallel hierzu begann im gleichen Jahr ihre Karriere als Schauspielerin im Fern-
sehen (spiter auch im Boulevardtheater) mit Rollen in Soap Operas, Serien und Unterhal-
tungsspielfilmen. Im Musikbereich bewies sie in deutscher und englischer Sprache gesang-
liches Talent und probierte mit den Jahren mehrere Stilrichtungen aus. Vom Schlager fiihrte
sie ihr Weg iiber Teenpop zur Rocklady (Rock my Life) und weiter iiber Elektropop zum
Deutschrock mit der eigenen Band Ewig. Seit 2019 tritt die Sidngerin wieder als Solistin
unter eigenem Namen mit {iberwiegend deutschsprachigen und meist selbst komponierten
Titeln auf.

Auf ihrem zweiten Album Delicious zeigte sich Jeanette Biedermann 2001 als Popsén-
gerin, die sich an beriihmten Vorbildern wie Britney Spears oder Christina Aguilera orien-
tierte und damit ein eher jugendliches Publikum ansprach. In diesem Jahr erhielt sie den
Musikpreis ,,Echo Pop beste Kiinstlerin national®, welcher nur eine von insgesamt rund 30
Auszeichnungen im Laufe ihrer Karriere in den Bereichen Musik und Schauspiel sein sollte.
Auf genanntem Album, das sich 23 Wochen in den deutschen LP-Charts hielt, befindet sich
als erster Titel How it’s got to be, welcher eine weitere Bearbeitung des Schwanensee-The-
mas darstellt und als Singleauskopplung Cajkovskij gewissermaBen in die deutschen Single-
charts katapultierte, ndmlich bis auf den 7. Platz. Den Text des Titels verfasste die Sédngerin
mit einem gewissen Wonderbra, was einen Rapper suggeriert. Freilich verbirgt sich hinter
diesem Pseudonym niemand Geringeres als Kristina Bach (geb. 1962), die als Schlagersén-
gerin, Komponistin (Atemlos durch die Nacht fir Helene Fischer) und Produzentin seit vie-
len Jahren groBe Erfolge feiert. Dass die Musik bzw. die tragende Melodie auf Cajkovskij
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zuriickgeht, wird seltsamerweise unterschlagen, denn sein Name wird nicht genannt. Das
Musikstiick beginnt mit einigen Streicher imitierenden Keyboardtakten, ehe die Sidngerin
mit dem Text und dem Schwanensee-Thema als Hauptmelodie einsetzt. Der Gesang wird
durch Variationen in der Stimmfiihrung aufgelockert und stellenweise von der Originalmelo-
die weggefiihrt. Der Rhythmus ist von elektronischen Keyboard, Bass und Schlagzeug ge-
prigt (Gitarren kommen nicht vor) und im Rap-Stil gehalten, dies jedoch passend und nicht
zu aufdringlich. Die Textzeile ,,How it’s got to be* fiihrt quasi als Leitmotiv durch den drei-
miniitigen Song und steht sowohl am Beginn als auch am Ende, wo sie mit einem Echonach-
hall als Ausleitung dient. Das Stiick beginnt also mit dem Refrain statt mit der Strophe, was
in der Popmusik nicht so oft iiblich ist. Durch die Instrumentation, die variable Stimmfiih-
rung der Séngerin und die mehrfache Wiederholung der Schwanensee-Melodie erweist sich
das abwechslungsreiche Musikstiick als echter Ohrwurm, der zeigt, dass es im Vergleich
zum Cajkovskij-Rap von Scoota (s. 2.8) deutlich bessere Ansitze gibt. Es passiert recht viel
in den 3 Minuten.

Im Jahr 2018 traf sich Jeanette Biedermann in Siidafrika in einer Art Musikcamp mit
sechs anderen Musikern aus Deutschland und Europa fiir die Aufzeichnung der Fernsehpro-
duktion des Senders VOX Sing meinen Song — das Tauschkonzert. Seit 2014 wird bis heute
(2024) diese Sendereihe jedes Jahr mit jeweils mehreren Folgen bei diesem Sender abends
zur Hauptsendezeit ausgestrahlt. Das Konzept der Sendung besteht darin, dass eine Gruppe
verschiedener Musiker beiderlei Geschlechts abends in anheimelnder und exotischer Umge-
bung zusammensitzt, {iber die eigene und die Musik der anderen Kiinstler lobend spricht und
dazwischen jeder Musiker jeweils einen Song des Musikers singt, der in der jeweiligen Folge
der aktuellen Sendung im Mittelpunkt steht. Man tauscht die Musikstiicke untereinander aus,
daher der Name Tauschkonzert. Dabei werden die Songs, die man von einem anderen
Kiinstler spielt bzw. singt, nicht einfach moglichst nahe am Original nachgespielt, sondern
diirfen individuell in Stil, Instrumentation und Art der Darbietung so weit verdndert werden,
dass man einerseits den Song noch erkennen konnen soll. Andererseits diirfen ihm jedoch
durchaus neue kreative verdndernde Aspekte zugefligt werden. Unterstiitzt werden die
Kiinstler durch eine eigens fiir die jeweilige Staffel der Sendereihe zusammengestellte Be-
gleitband, die alle verdnderten Songs der Musiker einstudiert hat und dem jeweiligen Inter-
preten fiir seinen Auftritt zur Verfligung steht.

So geschah es, dass bei der Sendung, in der Jeanette Biedermann und ihre Songs im
Mittelpunkt standen, von der am Tauschkonzert 2019 teilnehmenden Sangerin Jennifer Ha-
ben der Song How it’s got to be ausgewihlt und somit einmal mehr eine Bearbeitung von
einer Bearbeitung eines Musikstiicks Cajkovskijs kreiert wurde. Jennifer Haben (geb. 1995)
spielt seit ihrem sechsten Lebensjahr diverse Musikinstrumente und griindete als Viertklass-
lerin die Schiilerband Speed mit ihrem Bruder, gewann mehrere Musikwettbewerbe fiir Kin-
der und Jugendliche und hatte auch mehrere TV-Auftritte in Musiksendungen. 2010/11 war
sie eines von vier Mitgliedern der Girlgroup Saphir, die auch ein Album verdffentlichte.
Jennifer Haben hatte zunéchst iiberwiegend deutsch gesungen, nach der Trennung von der
Gruppe wechselte sie zur englischen Sprache. Im Jahr 2014 wurde sie Mitbegriinderin und
Leadsdngerin der Band Beyond the Black, die bis heute recht erfolgreich besteht und sinfo-
nisch gepréigten Hard Rock/Heavy Metal teilweise mit Orchesterbegleitung, also ,Sympho-
nic Metal® spielt. Das zeigt sich auch in der dreiminiitigen Live-Version von How it’s got to
be, die sie librigens anders als Jeanette Biedermann mit der ersten von drei Strophen und
nicht mit dem Refrain beginnt. Der Songtext handelt von den Bedingungen, die eine junge
Frau einem jungen Mann stellt, damit er ihr Partner sein oder werden kann, und hat mit
Cajkovskij somit wenig zu tun. Die Musik des Titels verdndert sich bei Jennifer Haben und
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der Begleitband vom Popsong mit Rap-Elementen hin zum Hardrock-Titel mit Heavy Metal-
Gitarrenkldngen. Der 4/4-Takt des Stiicks wird durch Bass, Schlagzeug und schwere E-Gi-
tarrenklange kréftig verstiarkt und auch eingeleitet, Keyboards bleiben im Hintergrund. Nach
zweimaligem Durchsingen von Strophe und Refrain folgt eine kurze Solopassage der E-
Gitarren, ehe der Titel nach der Wiederholung des Refrains durch mehrmaliges Shouten (d.i.
ein im Hardrock tibliches lautstarkes Singen bis hin zum Schrei) zu Ende gebracht wird. Der
urspriingliche Song bleibt bei dieser gelungenen Version gut erkennbar und es ldsst sich
feststellen: Cajkovskij goes Metal!

Tontriger zu Jeanette Biedermann/Sing meinen Song
Universal/Polydor 589 093-2: Jeanette: Delicious (2001)
e Howit’s got to be
IP Deutschland/Music for Millions 74503: Sing meinen Song: Das Tauschkonzert Vol. 6, de
Luxe Doppel-CD (2019)

e Howit’s got to be

2.10 Blackmore’s Night: Shadow of the Moon (1997)
Ritchie Blackmore (geb. 1945) ist ein britischer Gitarrist und Songschreiber, dessen virtuo-
ses Gitarrenspiel stilbildend fiir die Entwicklung der Rockmusikrichtungen Hard Rock und
Heavy Metal wurde. Mit elf Jahren erhielt er Unterricht auf der klassischen Gitarre, was ihn
befdhigte, seine Spielweise variabler, d. h. nicht nur in eine Stilrichtung zu gestalten. Welt-
berithmt wurde er als Gitarrist der Gruppe Deep Purple, der er mit Unterbrechungen von
ihrer Griindung 1968 an bis 1993 angehdrte. Diese Rockgruppe war zusammen mit der be-
reits erwdhnten Gruppe The Nice eine der ersten, die ernsthaft und erfolgreich versuchten,
klassische Musik und Rockmusik miteinander zu verbinden und hatte mit dem Keyboarder
Jon Lord (1941-2012) einen &hnlich charismatischen Musiker wie Keith Emerson vorzu-
weisen. Um 1970 entwickelte Deep Purple den Stil Hard Rock/Heavy Metal etwa zeitgleich
mit der ebenfalls weltweit erfolgreichen Gruppe Led Zeppelin mal3geblich mit, und ihr Al-
bum Deep Purple in Rock (1970) wurde zu einem Meilenstein des Genres. Nachdem Black-
more die Gruppe wegen musikalischer Differenzen verlassen hatte, spielte er mit seiner
selbst gegriindeten Gruppe Rainbow erfolgreich iiberwiegend Hardrock, ehe er nach einigen
Jahren das Musikgenre wechselte. Anfang der Neunzigerjahre hatte er die Séngerin Candice
Knight (geb. 1971 in Long Island, New York) kennengelernt, die zunéchst Backgroundséin-
gerin bei Rainbow wurde. In sie verliebte er sich und heiratete sie 2008. Candice Knight
brachte eine Vorliebe fiir die Epoche des Mittelalters sowie mittelalterliche Musik/Folklore
mit. Blackmore lief3 sich davon anstecken und erinnerte sich an seine Ausbildung und Kennt-
nisse an der klassischen Gitarre. Mit Candice Knight als Leadséngerin griindete er 1997 die
Mittelalter-Folk-Rock-Gruppe Blackmore’s Night, mit der er zahlreiche erfolgreiche Tour-
neen auch in Deutschland durchgefiihrt hat, wobei gerne Burgen und Schldsser als Auftritts-
orte gewdhlt wurden. Die Gruppe hat bis jetzt rund ein Dutzend Alben ver6ffentlicht, das
bisher letzte erst im Jahr 2021. Die Musikstiicke der Gruppe bestehen aus Eigenkompositio-
nen, bearbeiteten Traditionals der englisch-irischen Folklore, Instrumentalstiicken mit z. T.
klassischen Einfliissen sowie einigen wenigen bearbeiteten Fremdkompositionen. Meistens
spielt Blackmore zu den mittelalterlichen Instrumenten seiner Band akustische Gitarre/Kon-
zertgitarre, hin und wieder packt er jedoch auch zusitzlich seine Rockgitarre aus.

Gleich auf ihrem ersten Album Shadow of the Moon widmete sich Blackmore’s Night
Cajkovskijs Schwanensee-Thema unter dem Titel Writing on the Wall. In diesem Stiick setzt
Ritchie Blackmore die gerade erwéhnte elektrische Rockgitarre ein, womit klar wird, dass
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es sich bei diesem Stiick nicht um ein von mittelalterlichen Kldngen geprégtes Folklorestiick
handeln kann. Es beginnt mit dem von Streichern intonierten Schwanensee-Thema. Darauf
setzt ein schneller 4/4-Takt mit Keyboard ein, zu dem Candice Knight eine eigene Melodie
in zwei Strophen singt, die zwar nicht von Cajkovskij stammt, aber #hnlich klingt wie eine
Melodie von ihm. Es folgt der Refrain, dessen Melodie das Schwanensee-Thema ist, worauf
Blackmore erstmals im Stiick ein paar Tone mit seiner E-Gitarre beisteuert. Nach der dritten
Strophe und dem Refrain wiederholt sich dies. Es folgen die vierte Strophe und nochmals
der Refrain. SchlieBlich klingt das Stiick mit einer Instrumentalpassage aus, wobei Black-
more seine Gitarrenkiinste auf einem etwas lingeren Solo demonstrieren kann. Nach 4'5
Minuten endet es ohne erkennbaren Abschluss, indem die Musik immer leiser und schlief3-
lich ausgeblendet wird. Cajkovskijs Musik wird durchaus passend in eine Eigenkomposition
integriert und sein Beitrag hierzu auch nicht verschwiegen. Im Booklet in der Rubrik Credits
bedankt man sich ausdriicklich bei ,,Tchaikovsky for helping us* bei Writing on the Wall.
Der Text schildert die Zweifel und Zerrissenheit einer Frau, die sich nicht sicher ist, wie der
Mann den sie liebt, zu ihr steht, und passt somit durchaus in die Gefiihlswelt des Schwanen-
see-Balletts und seiner Protagonisten. Im Refrain findet sich die Textzeile ,,Like a swan that
was lost at sea I lost all of me to you...“, welche dem aufmerksamen Zuhorer einen Bezug
zu Schwanensee liefert.

Tontriger zu Blackmore’s Night
Sony Music/Edel 0099022: WHE Blackmore’s Night: Shadow of the Moon (1997)
e Writing on the Wall

3. Bearbeitungen im Bereich der Jazzmusik

Wihrend Rock- und Popmusiker ab Ende der 1960er Jahre die klassische Musik fiir sich
entdeckten und mit ihren Bearbeitungen begannen, war es dagegen im Verhéltnis zwischen
Klassik und Jazz eher umgekehrt. Klassische Komponisten entdeckten schon im friihen 20.
Jahrhundert den Jazz als Integrationsmoglichkeit fiir ihre Kompositionen. Komponisten aus
Amerika (Gershwin, Copland) und Europa (Ravel, Igor’ Stravinskij) verarbeiteten Jazzele-
mente in mehreren ihrer Werke. Bearbeitungen klassischer Werke im Jazzbereich fanden
erst im Laufe der Vierzigerjahre statt, wobei die zunehmende Verbreitung von Schallplatten,
welche fiir breite Horerschichten mit der Zeit erschwinglicher wurden, ein {ibriges tat. In den
Fiinfzigerjahren wurden eine Adaption des Concerto de Aranjuez von Joaquin Rodrigo so-
wie ab 1959 die Reihe Play Bach des franzosischen Pianisten Jaques Loussier mit Bearbei-
tungen von Werken Johann Sebastian Bachs zu Meilensteinen des Genres. Im Falle Cajko-
vskijs erfreut sich bei Jazzmusikern insbesondere die Nussknacker-Suite grofler Beliebtheit,
weshalb sie mindestens dreimal komplett (und noch wesentlich hiufiger in Ausziigen) als
Bearbeitung eingespielt wurde (diese Versionen werden behandelt unter 3.1 bis 3.4). Da die
Jazzinterpreten bei den hier vorgestellten Tontrdgern dazu tendieren, grof3e Teile eines Al-
bums oder gar ein solches komplett diesem Komponisten zu widmen, werden die nachfol-
genden Alben als Ganzes vorgestellt. Jedes einzelne der enthaltenen Musikstiicke detailliert
zu besprechen, wiirde Rahmen und Umfang der vorliegenden Arbeit sprengen. AuB3erdem
wiirde eine Einzelbetrachtung jedes Musikstiicks zwangslaufig viele Wiederholungen mit
sich bringen. Auf einige erwéhnenswerte Besonderheiten in einzelnen Musikstiicken soll
gleichwohl hingewiesen werden.
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3.1 Les Brown and his Band of Reknown: Concert Modern (1958/2021)

Der in Pennsylvania geborene Bandleader und Saxophonist Lester ,Les‘ Raymond Brown
(1912-2001) gilt als amerikanische Jazz-Legende. Schon als Zehnjdhriger spielte er zusam-
men mit seinem Vater auf lokalen Tanzveranstaltungen. Mitte der DreiBigerjahre zog er nach
New York und griindete dort 1938 eine Big Band, die spiter den Namen Band of Reknown
erhielt. Im Laufe seiner Jahrzehnte andauernden musikalischen Aktivitdten spielten Brown
und seine Band auf Biihnen, im Radio und im Fernsehen mit zahlreichen Gro3en aus dem
Musik-, Film- und Showbereich. Hierzu gehdrten beispielsweise Doris Day als Sidngerin
(mit ihr hatte Brown 1945 den Welthit Sentimental Journey eingespielt), Bob Hope, Tony
Bennett, Jerry Lewis, Dean Martin, Frank Sinatra sowie Ella Fitzgerald und Nat King Cole.
Nach seinem Tod 2001 fiihrte sein 1940 geborener Sohn Les Brown Jr. sein Werk fort und
iibernahm die Leitung der Big Band.

Im Jahr 1958 veroffentlichte die Band die Schallplatte Concert Modern auf dem Label
Capitol Records. Darauf befinden sich insgesamt fiinf Bearbeitungen fiir Big Band aus dem
Bereich klassischer Musik, davon drei nach Werken von George Gershwin, eine nach einer
Ballettmusik des amerikanischen Musicalkomponisten Richard Rodgers (bekannt als Mit-
glied des Teams Rodgers and Hammerstein) sowie eine nach der sowohl vom Musikpubli-
kum als auch von den Klassikinterpreten in Nordamerika heiflgeliebten Nussknacker-Suite
von Cajkovskij. Die genannte Schallplatte ist in Deutschland bzw. Europa nur schwer be-
schaftbar, jedoch wurde The Nutcracker Suite von Les Brown gliicklicherweise vom riihri-
gen deutschen auf Rarititen spezialisierten Label Bear Family Records als Nummer 22 eines
29 Titel umfassenden Weihnachtssamplers auf CD veroffentlicht und damit zugénglich ge-
macht.

Es handelt sich hierbei um eine durchaus lohnenswerte Entdeckung. Mit einer recht gro-
Ben Band von ca. zwanzig Musikern gelingt es Les Brown und seinen Mitspielern, sich in
6% Minuten durch die gesamte Nussknacker-Suite zu swingen. Alle acht Sitze der Suite
werden in originaler Reihenfolge berticksichtigt und das jeweilige Hauptthema jedes Satzes
wird so angespielt, dass der Horer zweifelsfrei erkennen kann, in welchem Satz der Suite er
sich gerade befindet. Die Ubergiinge zwischen den Sitzen werden durch sehr kurze Uberlei-
tungen — verbunden mit Rhythmuswechseln — gestaltet. Man kann auf Grund dieser Struktur
des einsitzigen Stiicks durchaus von einem Nussknacker-Medley bzw. einem Nussknacker-
Potpourri sprechen. Die Hauptthemen der einzelnen Sitze der Suite werden meist von einer
Bléasergruppe (Trompete, Posaunen, Saxophone) prasentiert und oft durch eine einfallsreiche
Perkussion verstirkt (z. B. Einsatz eines Xylophons statt der Celesta im Tanz der Zuckerfee),
so dass das Musikstiick duBlerst abwechslungsreich gerdt und das Zuhdren bei dieser kom-
petenten Umsetzung eines Cajkovskij-Werkes zu einem ungetriibten Vergniigen wird. Am
Ende wird der Blumenwalzer in den letzten 45 Sekunden statt in wiegendem 3/4-Takt in
einem wahren Hollentempo dargeboten; er endet mit einer pompdsen Coda.

Tontriger zu Les Brown and his Band of Reknown
Capitol ST 959: Les Brown, Concert Modern (LP, 1958)
e The Nutcracker Suite
BCD 17619 (Bear Family Records): Here comes Santa Claus: 29 Swinging Chestnuts (CD
Sampler, 2021)
o The Nutcracker Suite
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3.2 The Glenn Miller Orchestra: In the Nutcracker Mood (1997)

Von Ende der 1920er bis Ende der 1940er Jahre war der Swing als tanzbare Stilform der
Jazzmusik in den USA weit verbreitet. Die Swing-Welle erfasste dann auch schnell Europa.
Der Swing galt vor allem bei der Jugend als modern und zeitgemiB, bis er Anfang der Fiinf-
zigerjahre vom Rhythm and Blues sowie vom Rock’n Roll verdrangt wurde. Charakteri-
stisch fiir den Swing war die personelle Erweiterung der Jazzband zu einem kleinen Orche-
ster, der Big Band. Sie bestand in ihrer klassischen Form hauptsichlich aus Blisern (Saxo-
phone, Trompeten, Posaunen, evtl. auch Klarinetten und Querfléten). Diese meist mehrfach
besetzten Instrumentengruppen wurden zusétzlich von der Rhythmusgruppe (Gitarre, Kla-
vier, Kontrabass, Schlagzeug) begleitet.

Zu einer legendéren Big Band wurde das Orchester von Glenn Miller (1904—1944), der
viel zu friih kurz vor Weihnachten 1944 bei einem Flugzeugabsturz {iber dem Armelkanal
ums Leben kam. Weltberithmt sind Titel wie In the Mood oder die Moonlight Serenade, die
unzdhlige Male von anderen Musikern gecovert wurden. Als Markenzeichen fiir seinen
Sound fiihrte Miller die Klarinette als Leitinstrument fiir den Saxophonsatz ein, wiahrend er
selbst in der Band Posaune spielte. Nach seinem Tod formierten sich unter verschiedenen
Bandleadern weitere Big Bands, die bis heute den Namen Glenn Miller Orchestra filihren.
Dies geschah auch auBlerhalb der USA u. a. in Europa (England, Skandinavien), wobei die
Lizenzen hierfiir von den Glenn Miller Productions in den USA verwaltet werden.

Die Aufnahme Tchaikovsky’s Nutcracker Suite wurde vom amerikanischen Glenn Mil-
ler Orchestra unter Leitung des Posaunisten Larry O’Brien eingespielt. Sie enthélt alle acht
Sétze der originalen Nussknacker-Suite in der vom Komponisten vorgegebenen Reihen-
folge. Bei der musikalischen Umsetzung hélt sich die Big Band weitgehend an den Notentext
des Originals. Die klangliche Gestaltung liegt, wie nicht anders erwartbar, hauptséchlich bei
den Bldsern, da ja keine Streicher zum Einsatz kommen. So hdrt man die Vorlage in jedem
Stiick gut heraus. Der Reiz dieser Einspielung liegt vor allem in der Variabilitit, in der die
Blasinstrumentegruppen sowie gelegentlich einzelne Instrumente in Solopassagen Themen
und Melodien innerhalb der Suite wiedergeben und interpretieren. Auch die Rhythmusgrup-
pe setzt pointierte Akzente, indem sie gelegentlich den Musikfluss durch kurze Soloeinlagen
unterbricht bzw. bereichert. So kommt beispielsweise in der Ouvertiire ein kurzes Schlag-
zeugsolo vor. Beim Tanz der Zuckerfee wird die Celesta durch ein Metallophon (Glocken-
spiel) ersetzt. Kurze Soloeinlagen einzelner Blasinstrumente sorgen in mehreren Sétzen fiir
musikalische Kurzweil und gehen dadurch iiber ein bloBes Nachspielen von Cajkovskijs
Vorlage hinaus. Der optimistische Grundton der Vorlage wird gewahrt und dem Glenn Mil-
ler Orchestra macht es horbar Spal3, die Nussknacker-Suite zum Swingen zu bringen.

Exkurs zum Glenn Miller Orchestra

Neben der Nussknacker-Suite existiert unter dem Titel Tchaikovsky’s Piano Concerto noch
eine gut 3 Minuten lange Bearbeitung des Beginns von Cajkovskijs erstem Klavierkonzert.
Bei dieser nicht genau datierbaren Aufnahme (ca. 1941) hat Glenn Miller wohl selbst noch
mitgewirkt. Arrangiert wurde sie vom Pianisten und Orchestermitglied Bill Finegan. Hierzu
muss angemerkt werden, dass Miller in der Regel seine Musikstiicke nicht selbst arrangiert
hat, diese Arbeiten erledigten fiir ihn etliche Mitarbeiter. Vom genannten Stiick gibt es eine
live gespielte Aufnahme vom 8. November 1941, die auf Tontrdgern nur schwer erhiltlich
ist. Man kann sie jedoch auf YouTube anhdren. Das Stiick beginnt zunédchst mit Klavier, den
Blisern und einer Melodie, die nicht von Cajkovskij stammt. Nach einer halben Minute in-
tonieren die Bldser die bekannte pompdse Einleitung des Klavierkonzerts Nr. 1. Im Mittelteil
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spielt die Big Band Improvisationen, ehe man schlielich wieder zum urspriinglichen Ein-
leitungsthema des Konzerts zuriickkehrt. Das eingesetzte Klavier spielt nur eine untergeord-
nete Rolle, es dominieren Blidser und Rhythmusgruppe. Eine Klarinette als Soloinstrument
fiihrt mit der Melodie der Einleitung das Stiick zu seinem Abschluss.

Tontriger zum Glenn Miller Orchestra

Delta Music/Laserlight 12953: The Glenn Miller Orchestra: In the Nutcracker Mood (1997)
e Tchaikovsky’s Nutcracker Suite

SR International/Club exclusiv 307702: Glenn Miller: Moonlight Serenade (1985)

e Tchaikovsky’s Piano Concerto

3.3 Duke Ellington: Three Suites (1990)

Zu einem der einflussreichsten Jazzmusiker der USA und weltweit wurde Duke Ellington
(1899-1974). Er war Pianist, Bandleader und Komponist in einer Person. Wihrend sein Va-
ter in seiner Geburtsstadt Washington zeitweise als Butler im Weillen Haus arbeitete, zog es
Duke Ellington schon frith zum Klavier und damit zur Musik. Den Namen Duke erhielt er,
der eigentlich Edward Kennedy mit Vornamen hie3, von Schulkameraden wegen seiner gu-
ten Manieren und seines vornehmen Auftretens. Ab seinem 17. Lebensjahr spielte er zu-
nichst Tanzmusik, reifte dann in den Folgejahren zum Bandleader seiner eigenen Band The
Washingtonians und siedelte mit ihr nach New York um. Anfang der 1930er Jahre entwik-
kelte sich diese allmidhlich zu einer Big Band namens Duke Ellington Orchestra, in der zu-
nehmend Swing gespielt wurde. Dieser Jazzmusikstil blieb bis Ende der Vierzigerjahre po-
pulér. Ellington tourte in dieser Zeit mit seiner Band erfolgreich in der ganzen Welt, ehe er
Anfang der Fiinfzigerjahre einen Karriereknick hinnehmen musste, weil sein Musikstil als
tiberholt galt. Er gab jedoch nicht auf, sondern wandte sich neuen musikalischen Formen zu
— unter anderem auch der Klassik — und komponierte zunehmend auch langere Musikstiicke
(z. B. Suiten). Die Teilnahme am Newport Jazz Festival im Juli 1956 bescherte Ellington
ein furioses Comeback. Mit seinem Orchester spielte er nunmehr seine zunehmend komple-
xeren Kompositionen (dabei auch Musik fiir Film und Theater), ging immer wieder auf Tour,
nahm Platten auf und gab Live-Konzerte bis zum Jahr vor seinem Tode. Duke Ellington
erhielt auch zahlreiche Ehrungen und Auszeichnungen — einige davon noch posthum — wie
z. B. vierzehn Grammys, die Ehrendoktorwiirde fiir Musik am Berkeley College of Music
(1971), den Pulitzer Sonderpreis (1999). Gedenkmiinzen, Briefmarken, Denkmaéler und Ge-
denkstitten erinnern an ihn.

Im Jahr 1960 erschien Ellingtons Bearbeitung von Cajkovskijs Nussknacker-Suite unter
dem Titel Tchaikovsky: The Nutcracker Suite auf Schallplatte. Sie wurde in Los Angeles
unter Mitwirkung des Musikers und Arrangeurs Billy Strayhorn (1915-1967) aufgenom-
men. Dieser arbeitete viele Jahre mit Ellington in der Band als Instrumentalist, Arrangeur
und Co-Autor von dessen Musikstiicken zusammen. Von ihm stammt z. B. das beriithmte
Jazzstandardstiick Take the A Train, von dem es unzihlige Versionen gibt. Die Nutcracker-
Suite, in der Duke Ellington selbst das Piano spielt, besteht aus allen acht Sétzen der Origi-
nalsuite plus einem zusétzlichen kurzen neunten Stiick genannt Entr’acte, in dem Teile der
Ouvertiire variiert werden. Aus nicht ermittelbaren Griinden wurde die Reihenfolge der Sit-
ze wie folgt umgestellt: Ouvertiire — Tanz der Rohrfloten — Marsch — Tanz der Zuckerfee —
Entr’acte — Russischer Tanz (Trepak) — Chinesischer Tanz — Blumenwalzer — Arabischer
Tanz. Mit gut 30 Minuten dauert Ellingtons Suite einige Minuten ldnger als das Original,
was daran liegt, dass es immer wieder zu kurzen Improvisationen sowie Variationen von
Melodien und Themen durch einzelne Instrumente kommt. Dynamisch gespielte Passagen
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stehen neben zarten und lyrischen Abschnitten, so dass die jeweilige Stimmung der Origi-
nalmusik stets aufgenommen und wiedergegeben wird. Die Besetzung ist die der klassischen
Big Band mit 5 Saxophonen, 4 Trompeten, 4 Posaunen, Bass, Schlagzeug und (selten zu
horendem) Klavier. Abschlieend lésst sich sagen, dass es sich bei Ellingtons Nutcracker
Suite auf Grund der komplexen, abwechslungsreichen und raffinierten Arrangements um ein
zeitloses Meisterwerk der Jazzmusik handelt, das heute noch so frisch klingt wie zur Zeit
seiner Entstehung.

Tontriger zu Duke Ellington
Columbia Records/CBS CK 46825: Duke Ellington: Three Suites (1990)!7
o Tchaikovsky: The Nutcracker Suite

3.4 The Classical Jazz Quartet: Tchaikovsky’s The Nutcracker (2001)

Im Vergleich mit den Nussknacker-Bearbeitungen des Glenn Miller Orchestra und des Duke
Ellington Orchestra verfolgt das amerikanische Classical Jazz Quartet einen etwas anderen
Ansatz. Das zeigt sich u. a. darin, dass auf Blasinstrumente ganz verzichtet wird. Die zwi-
schen den Jahren 2000 und 2010 zeitweise immer mal wieder existierende Gruppe spielte in
der Besetzung mit Stefon Harris (Vibraphon, Marimba), Kenny Barron (Piano), Ron Carter
(Bass) und Lewis Nash (Drums) insgesamt vier Alben ein. Bei den anderen drei Alben han-
delt es sich um Bearbeitungen von Musik Johann Sebastian Bachs, Sergej Rachmaninovs
sowie um ein Weihnachtsalbum. Mit etwas iiber 50 Minuten Spielzeit ist die CD mit dem
Titel Tchaikovsky’s The Nutcracker in ihrer Ginze dem Werk des Komponisten gewidmet
und mit dieser Spieldauer mehr als doppelt so lang wie die originale Nussknacker-Suite. Das
riihrt daher, dass die acht Titel des Albums, die die originale Satzreihenfolge beibehalten,
von den vier Musikern mit Variationen von Melodien und Themen, mit Improvisationen
sowie Soli der einzelnen Instrumente signifikant erweitert werden. Dabei beherrschen die
Interpreten die ganze Bandbreite musikalischer Ausdrucksformen, die von treibenden und
pulsierenden Rhythmen bis zu filigranen und dezenten Tonen reichen. So entsteht eine Mi-
schung aus Cajkovskij und exzellentem Jazz mit eigenen musikalischen Anteilen der Band.
Die Eigensténdigkeit wird dadurch noch unterstrichen, dass fiir jeden Satz der Suite ein ge-
sonderter Name, der das Musikstiick zusitzlich genauer charakterisieren soll, vorangestellt
wird. The swingin’ Nut erscheint so als ergdnzender Titel fiir die Ouvertiire, Blues a la Russe
fiir den Trepak oder Beduin Dreams fiir den Arabischen Tanz. Durch den Einbau weiterer
Stilelemente wie Blues oder Samba entsteht musikalische Vielfalt, die beispielsweise durch
den Einsatz von Vibraphon und Marimba neben dem Klavier zur Melodiefiihrung sogar an
mehreren Stellen karibisches Flair zu vermitteln vermag. Somit handelt es sich bei dieser
Nussknacker-Bearbeitung um eine kompetente, stilsichere, abwechslungsreiche und trotz ih-
rer Lange gut durchhorbare Auseinandersetzung mit Cajkovskijs Komposition.

Tontriger zu The Classical Jazz Quartet
Recording Arts/vertical jazz 5507-2: The Classical Jazz Quartet, Tchaikovsky’s The Nut-
cracker (2001)

o The Swingin’ Nut (Ouverture miniature)

e Marche Toche (March)

e Groove of the Sugar Plum Fairy (Dance of the Sugar Plum Fairy)

17 Die CD enthilt als weitere Bearbeitungen die Titel Grieg: Peer Gynt Suites Nos 1 and 2
sowie Suite Thursday (komponiert von Ellington/Strayhorn).

29



,,0 Freunde, nicht diese Tone!“ — Cajkovskij-Bearbeitungen in der Popmusik

Blues a la Russe (Russian Dance Trepack)
Bedouin Dreams (Arabian Dance)

Oriental Rhythm (Chinese Dance)
Mirlitonova (Dance of the Reeds)

Vaunce of the Flowers (Waltz of the Flowers)

3.5 Eugen Cicero: Swinging the Classics (2006)

Mit Bearbeitungen von Musik aus der Rokoko-Epoche und von Werken Chopins begann
1965 die Karriere des ruminischen Jazzpianisten Eugen Cicero (1940—1997). Er war auch
der Vater des viel zu friih verstorbenen Jazz- und Popsédngers Roger Cicero (1970-2016).
Eugen Ciceros Vater wiederum war orthodoxer Priester, seine ungarische Mutter professio-
nelle Chorsédngerin. Seit dem elften Lebensjahr erhielt er Klavierunterricht, studierte an der
Musikhochschule Bukarest und wurde 1962 Hochschulprofessor fiir Musik. Kurze Zeit spa-
ter kehrte er wahrend einer Konzerttournee nicht mehr hinter den Eisernen Vorhang zuriick,
sondern blieb in West-Berlin, wo er den Grof3teil seines weiteren Lebens verbrachte. In den
Folgejahren spielte Cicero bei mehreren populdren und klassischen Orchestern, verdffent-
lichte erfolgreich zahlreiche Schallplatten und trat auch als Solist auf. Trotz seiner herausra-
genden Fahigkeiten als klassischer Pianist und Jazzpianist blieb ihm der grof3e internationale
Durchbruch versagt.

Im Jahr 1966 erschien Eugen Ciceros Schallplatte Swinging Tschaikowsky, die 2006
zusammen mit anderen Alben in einer Box mit drei CDs erstmals nach vierzig Jahren wie-
derveroftentlicht wurde. Darauf befinden sich sechs Musikstiicke mit einer Spieldauer zwi-
schen knapp 5 und 8 Minuten. Alle weisen im Aufbau die gleiche Grundstruktur auf: Zu-
nichst wird das Hauptthema bzw. die Grundmelodie vom Klavier notengetreu vorgestellt,
dann folgen langere Passagen mit Variationen hierzu sowie freie Improvisationen des Piani-
sten, ehe gegen Endes des Stiicks wieder zu Thema/Melodie des Anfangs zuriickgekehrt
wird. Dieses einfach erscheinende ABA-bzw. (bei leichten Verdnderungen am Ende) ABA’-
Schema wird freilich komplexer durch mehrfachen Tempo- und Rhythmuswechsel inner-
halb der Titel. Dabei beherrschen Eugen Cicero und seine beiden musikalischen Mitstreiter
Peter Witte (Bass) und Charly Antolini (Drums) die volle Palette der zu transportierenden
Gefiihle und Rhythmen von dezent bis kraftvoll, von zuriickhaltend bis auftrumpfend per-
fekt, so dass fiir musikalische Abwechslung gesorgt ist, obwohl es sich lediglich um eine
Triobesetzung handelt, bei der in allen Stiicken ausschlieBlich das Klavier die Melodiefiih-
rung vorgibt und bestimmt. Diese Jazztriobesetzung lisst sich als weiterentwickelte und ak-
tualisierte Form des klassischen Klaviertrios fiir den Jazzbereich ansehen.

Fiir die sechs Musikstiicke des Albums hat Eugen Cicero vier Nummern aus Cajkovskijs
Balletten ausgewdhlt. Die erste Seite der Schallplatte mit drei Titeln ist ganz dem Schwa-
nensee-Ballett gewidmet. Hier bearbeitet der Kiinstler die Introduction aus dem 1. Akt, das
Pini mosso aus dem Pas d’action bzw. Tanz der Schwdine des 2. Akts (Nr. 13) sowie das
»Andante und Thema* ebenfalls aus dem 2. Akt. Die zweite Plattenseite beginnt mit der
Bearbeitung der Ouverture miniature aus der Nussknacker-Suite, bei der auch Raum fiir kur-
ze Soloeinlagen des Schlagzeugers bleibt. Die beiden letzten Stiicke der Platte stellen in-
sofern eine Besonderheit dar, als es sich um weniger bekannte Werke aus dem Fundus von
Cajkovskijs Klaviermusik handelt. Hier hat Cicero zwei kurze Klavierstiicke aus dem Kin-
deralbum (Detskij al’bom) op. 39 ausgewihlt, nimlich die Mélodie antique francaise (Altes
franzésisches Liedchen/Starinnaja francuzskaja pesenka, Nr. 16) und das Chanson napoli-
taine (Neapolitanisches Liedchen/Neapolitanskaja pesenka, Nr. 17). Im Original dauern die-
se beiden Stiicke jeweils weniger als eine Minute, bei Cicero werden daraus 8 (Mélodie)
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bzw. 5% Minuten (Chanson). Daran kann man sehen, wie entscheidend es fiir die Qualitit
einer Bearbeitung ist, dass der Bearbeiter eines Werkes aus dem ihm vorliegenden musika-
lischen Material etwas ,macht‘, d. h. in kreativer Weise damit umgeht, ohne das Original zu
demontieren oder weitgehend unkenntlich zu machen. In diesem Sinne ist es Eugen Cicero
hervorragend gelungen, den Geist der Vorlagen Cajkovskijs in seinen Bearbeitungen zu be-
wahren und seine Musik ,swingen‘ zu lassen.

Tontriger zu Eugen Cicero
Universal Music Classic + Jazz MPS 15087: Eugen Cicero, Swinging Tschaikowsky (LP,
1966)
Universal Music Classic + Jazz 00289 4762788: Eugen Cicero, Swinging the Classics on
MPS (3 CD Box, 2006)
e Introduction from Swan Lake, Act I, Op. 20
Pitt mosso from Swan Lake, Act 11, Op. 20
Andante and Theme from Swan Lake, Act 11, Op. 20
Ouverture Miniature from the Nutcracker Suite, Op. 71 a
Meélodie antique frangaise

Chanson napolitaine

3.6 Jean-Paul Brodbeck: Song of Tchaikovsky: None but the lonely heart (2007)

Der 1974 in Basel geborene Schweizer Jazzpianist Jean-Paul Brodbeck lernte ab dem elften
Lebensjahr Klavier spielen und studierte von 1991 bis 1995 in seiner Geburtsstadt am Kon-
servatorium. Bereits mit zwolf Jahren spielte er in einer von ihm selbst gegriindeten Band,
spater in mehreren anderen Gruppen und zusammen mit einzelnen bekannten Jazzmusikern.
An der Musikhochschule Basel wurde er Dozent. Seit 2002 spielte Brodbeck in verschiede-
nen Besetzungen mehrere Alben unter seinem eigenen Namen ein. Das Album Song of
Tchaikovsky entstand 2007 in Triobesetzung mit Fabian Gisler (Kontrabass) und Samuel
Rohrer (Drums). Es enthilt dreizehn Instrumentalstiicke, von denen zwolf auf Liedern Caj-
kovskijs basieren und beginnt — quasi als Ouvertiire — mit einer kurzen Bearbeitung des er-
sten Themas aus dem Adagio lamentoso der 6. Sinfonie (Theme from Pathétique).

Die zwolf anderen Stiicke sind Bearbeitungen aus der Liedergruppe der Romanzen. So
werden z. B. alle sechs Lieder der Romanzen op. 6 interpretiert, beginnend jedoch mit dem
vierten Lied des Zyklus. Dazu kommen weitere Songs, die auf Romanzen aus den Zyklen
op. 16, op. 25, op. 28 und op. 38 beruhen. Bei der Vielzahl der Lieder Cajkovskijs war es
nicht einfach, die einzelnen Titel zu ermitteln, da sie auf der Riickseite der CD nur in engli-
scher Sprache angegeben sind, ohne irgendwelche Hinweise, aus welchem Liedzyklus sie
stammen. Da es zudem keine offiziellen Ubersetzungen der Liedtitel aus der russischen Ori-
ginalsprache gibt und englische oder deutsche Ubersetzungen oft aus sprachlichen Griinden
nicht wortwortlich erfolgen kdnnen bzw. von ihr abweichen miissen, artet die Identifizierung
einzelner Lieder zu einer Art Detektivarbeit aus, die ein zeitraubendes vergleichendes Horen
erforderlich macht. Das Ergebnis dieser Recherche findet sich in der Ubersicht der einzelnen
Titel zu diesem Tontréger (s. unten).

Im Vergleich und im Gegensatz zu den Bearbeitungen von Werken Cajkovskijs fiir ein
Klaviertrio durch Eugen Cicero geht es beim Trio von Brodbeck sehr ruhig und eher melan-
cholisch zu (was in der Natur der Sache liegt). Die allermeisten Lieder des Komponisten
besitzen einen elegischen, traurigen, nachdenklichen, griibelnden, mitunter auch leiden-
schaftlichen Charakter. Frohliche, optimistische, lebensbejahende oder heitere Lieder finden
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sich eher selten. Nicht zuletzt ist dies auch auf die Liedtextauswahl Cajkovskijs zuriickzu-
fithren, der gerne auf Gedichte und Liedtexte russischer (Aleksej Tolstoj, Aleksandr Puskin)
und deutscher Dichter (Goethe, Heinrich Heine) zuriickgriff. Einige Texte steuerte der Kom-
ponist auch selbst bei. Nach dem ruhigen Auftakt mit dem 4. Satz der 6. Sinfonie geht es bei
Brodbeck bei den zwolf eingespielten Liedbearbeitungen in einem einheitlichen Stil weiter.
Man muss hierzu bedenken und beachten, dass es sich bei Cajkovskijs Liedern um an-
spruchsvolle Kunstlieder handelt, die im Vergleich mit populdren Volksliedern nicht jene
ziindenden Melodien besitzen, die dem Horer im Gehorgang hingen bleiben. Auf Grund der
Auswahl vieler dhnlich klingender und in schleppendem Tempo durch Brodbeck und seine
Begleitung gespielter Lieder macht sich eine gewisse Eintonigkeit bemerkbar. Wiirde man
einem Liebhaber von Jazzmusik die Stiicke der CD vorspielen, ohne dass dieser wiisste, dass
es sich um Cajkovskij-Bearbeitungen handelt, diirfte er sie als solche wohl nicht erkennen,
sondern sie einfach als Balladen-Jazz oder sogenannten ,Bar-Jazz‘ (den man nebenbei horen
kann, weil er nicht stort) bezeichnen. Tatsdchlich kdnnte man sich dabei gut vorstellen, wie
Cajkovskij nach Feierabend lissig an einem Bartresen lehnt, eine Zigarette raucht, an einem
Glas mit Wodka nippt, nebenbei die Stiicke des Brodbeck-Trios mit Bearbeitungen seiner
Lieder hort, aber vielleicht doch Schwierigkeiten hat, das eine oder andere Musikstiick ein-
deutig zu erkennen bzw. seinen Kompositionen zuzuordnen.

Tontriger zu Jean-Paul Brodbeck
Unit Records UTR 4194: Jean-Paul Brodbeck, Song of Tchaikovsky — None but the lonely
heart (2007)
o Theme from Pathetique
The Jealous Tears in Thy Dear Eyes are Hiding [Sleza droZzit, op. 6, Nr. 4]
The first Spring Days [To bylo ranneju vesnoj, op. 38, Nr. 2]
None but the lonely Heart [Net, tol ko tot kto znal, op. 6, Nr. 6]
O, would that for One Moment [O, esli b ty mogla, op. 38, Nr. 4]
Doubt not, O Friend [Ne ver’, moj drug, op. 6, Nr. 1]
At the Ball [Sred’ sumnogo bala, op. 38, Nr. 3]
Linger yet [Pogodi, op. 16, Nr. 2]
O Sorrow, O Sweetness [I bol'no, i sladko, op. 6, Nr. 3]
Mignons’s Song [Pesn’ Min’ony, op. 25, Nr. 3]
Why? [Otcego?, op. 6, Nr. 5]
Speak not, O Beloved [Ni otzyva, ni slova, ni priveta, op. 28, Nr. 5]
No Word from Thee [Ni slova, o drug moj, op. 6, Nr. 2]

3.7 Sergey Zhilin’s Trio: Tchaikovsky in Jazz (2008/2014)

Wer vermutet oder glaubt, dass Russland und Jazzmusik nicht zusammenpassen, unterliegt
einem Irrtum. Der russische Jazzpianist, Bandleader, Arrangeur, Komponist und Pddagoge
Sergey Zhilin (Sergej Zilin, geb. 1966) aus Moskau zeigt mit seinen Aufnahmen in verschie-
denen Bandbesetzungen (vom Trio bis zum Sextett und noch groBer bis hin zum vollen Or-
chester), dass russischer Jazz internationales Format besitzen kann und sich vor Jazzforma-
tionen aus dem Mutterland des Jazz (USA) nicht verstecken muss. Zhilin hatte urspriinglich
Elektrotechnik studiert, ehe er zur Jazzmusik kam. Seine erste Musikgruppe im Jahr 1983
trug den Namen Phonograph (Fonograf), der in den Folgejahren zum Markennamen fiir die
verschiedenen Bandbesetzungen wurde ( z. B. Phonograph Jazz Sextett, Phonograph Big
Band etc.). In den Neunzigerjahren wurde der Musiker populér, trat auch mit beriihmten
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Jazzmusikern aus aller Welt auf und ging weltweit auf Tournee. So kam es 1994 zu einem
denkwiirdigen Auftritt mit dem ehemaligen US-Préisidenten Bill Clinton, der Saxophon
spielte. Seit 2005 trat Sergey Zhilin mit dem Phonograph-Sympho-Jazz-Orchester haufig als
musikalische Begleitung bei Musik- und Tanzshows auf. Im selben Jahr wurde er zum Eh-
renkiinstler der Russischen Foderation ernannt, 2019 folgte als weiterer Staatspreis die Aus-
zeichnung als Volkskiinstler der Russischen Foderation.

Bereits 2008 wurde das Album Tchaikovsky in Jazz unter dem Interpretennamen Pho-
nograph Jazz Trio in Russland verdffentlicht. Eine Neuauflage hiervon — offenbar auch fiir
den internationalen Markt gedacht — erschien 2014 unter dem Namen Sergey Zhilin’s Trio.
Das Album enthilt insgesamt 9 Musikstiicke mit Bearbeitungen von Werken Cajkovskijs
von unterschiedlicher Spieldauer zwischen 2 und 10 Minuten. Hiervon stammen 8 Stiicke
aus dem Klavierzyklus Die Jahreszeiten (Vremena goda, op. 37°%). In dem rund 40-miniiti-
gen Werk wird bekanntlich jedem der zwolf Monate eines Jahres ein Klavierstiick zugeord-
net.'® Bei Zhilins Version wurden die Stiicke fiir die Monate Mai, Juli, August und Septem-
ber weggelassen. Dass die Titel fiir die restlichen Monate nicht in der tatsdchlichen Reihen-
folge gespielt werden, hat vermutlich damit zu tun, dass musikalische Kontraste zwischen
ruhigeren und lebhafteren Stiicken geschaffen werden sollten. Immerhin ergibt sich insge-
samt doch der Eindruck eines Jahresablaufs, da der erste Titel den Dezember und der letzte
Titel den November als Uberschrift trigt. Die Hauptthemen und Melodien der Jahreszeiten-
stiicke werden abwechselnd von der Band oder vom Klavier allein vorgestellt, in der Barca-
rolle, dem Juni-Stiick, einmal auch vom Kontrabass. Danach wird in der Regel vom Trio
virtuos variiert und improvisiert, ehe man gegen Ende des Stiicks wieder zum Thema des
Anfangs zuriickkehrt. Bei den Improvisationen gibt es immer wieder kurze und iiberraschen-
de Ausfliige in andere Musikstile wie Blues, Samba, Popmusik (im mit 10 Minuten ldangsten
Stiick Juni erkennt der versierte Horer sogar eine Fuge), so dass die gut 50 Minuten der CD
im Fluge vergehen, selbst wenn man diese ohne Unterbrechung anhort.

Als besondere Uberraschung erweist sich die Bearbeitung des bis jetzt noch nicht er-
wiahnten neunten Stiicks, denn es handelt sich um den Blumenwalzer aus der Nussknacker-
Suite, der an siebter Stelle des Albums steht. Neben Walzerklédngen zeichnet sich dieser Titel
durch unerwartete hdufige Tempowechsel, markante Rhythmen, Elemente aus der Pop- und
Rockmusik sowie Boogie-Woogie-Effekte beim Klavier aus — insgesamt ein spektakuldres
Horerlebnis. Das uneingeschrinkt horenswerte Album beginnt im ersten Stiick Dezember
ruhig mit der Originalmelodie des Komponisten auf dem Soloklavier, ehe es die Rhythmus-
gruppe in Schwung bringt. Der letzte Titel November wird von Anfang an sehr lebhaft an-
gegangen, und die Schlittenfahrt 7roika findet nicht im Schnee statt, sondern offenbar eher
im Griinen bei deftigen Sambarhythmen, ehe es in den letzten Takten zu einem fast orches-
tralen Abschluss wie bei einer Coda in einer von Cajkovskijs Sinfonien kommt. Diese beiden
Stiicke bilden sozusagen die musikalische Klammer um ein an Uberraschungen reiches Al-
bum.

Tontriger zu Sergey Zhilin’s Trio

Melodia Russia MEL CD 6001647: Sergey Zhilin’s Trio: Tchaikovsky in Jazz (2014)
e December, Christmas
o January, At the Fireside
e June, Barcarolle

'8 Siehe zu den einzelnen Stiicken und ihren Motti, Reinhard Lauer, Literarisierung der Musik — Cajkovskijs
,,Jahreszeiten “, in: Mitteilungen 14 (2007), S. 12-27.
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March, Song of the Lark

October, the Autumn Song

April, a Snowdrop

Waltz of the Flowers from the Nutcracker
February, Carnival

November, Troika

3.8 Viktoria Tolstoy: My Russian Soul (2008)

Der Familienname der schwedischen Jazz- und Jazzpopsédngerin Viktoria Tolstoy (geb.
1974) ist kein Zufall und auch kein Kiinstlername. Es handelt sich bei ihr tatsédchlich um die
Ururenkelin des beriihmten russischen Dichters Lev Tolstoj (1828—1910). Das kiinstlerische
Talent diirfte bei ihr auf Vererbung beruhen, denn auch ohne musikalische Gesangsausbil-
dung brachte sie es zu einer der bekanntesten skandinavischen Sdangerinnen im Grenzbereich
zwischen Jazz- und Popmusik. Bis 2020 hat sie ein Dutzend Alben verdffentlicht, teilweise
in Kooperation mit auch international bekannten Jazzinterpreten wie z. B. dem schwedischen
Posaunisten Nils Landgren. Durch mehrere erfolgreiche Tourneen erlangte sie auch in
Deutschland einen gewissen Bekanntheitsgrad. Die Séngerin spielt selbst kein Instrument,
sondern ldsst sich von wechselnden Musikern begleiten.

Im Jahr 2008 besann sich Viktoria Tolstoy auf ihre russischen Wurzeln und nahm das
Album My Russian Soul auf, in dem sie in zwdlf in englischer Sprache gesungenen Musik-
stiicken sowohl Bearbeitungen klassischer Werke russischer Komponisten (neben Cajkov-
skij noch von Borodin und Rachmaninov), als auch russische Volkslieder prasentierte. Be-
gleitet wurde sie von einer sechskopfigen Band mit Piano, Keyboard, Bass, Schlagzeug, Sa-
xophon, Posaune und Akkordeon (arrangiert von Jacob Karlzon) sowie auf einigen Titeln
von einer Streichergruppe (arrangiert von Joakim Milder). Fiinf der zwolf Musikstiicke sind
Bearbeitungen von Werken Cajkovskijs. Die Texte hierzu bzw. simtlicher zwolf Titel stam-
men von der schwedischen Songschreiberin Anna Alerstedst, sind leider nicht in einem Book-
let zum Album abgedruckt und waren auch im Internet trotz intensiver Recherche nicht zu
finden.

Stattdessen gibt es jedoch auf dem Klappentext der CD ein paar einfithrende Sitze von
Viktoria Tolstoy, in denen sie einiges iiber ihre Motivation und die Hintergriinde zur Entste-
hung des Albums erzihlt. Darin berichtet sie, dass sie Stolz iiber die Kraft der Musik russi-
scher Komponisten empfindet und ihre Suche nach dafiir geeigneten Musikstiicken ihr Freu-
de und Inspiration brachte. Uber Cajkovskij vermerkt sie: I totally fell in love with Tchai-
kovsky’s music.* Hierbei hat sie wohl hauptsichlich Orchesterwerke des Komponisten ge-
hort, denn vier der fiinf Bearbeitungen basieren auf solchen Werken. In Home wird das erste
Thema des 2. Satzes Andante cantabile der 5. Sinfonie vom Klavier eingeleitet und von der
Posaune vorgestellt, ehe Viktoria Tolstoy hierzu eine getragene, wehmiitig-elegische Stro-
phe singt. Weitere Instrumente gibt es hier nicht zu horen.

Der Titel Word by Word basiert auf dem Arabischen Tanz der Nussknacker-Suite. Das
Stiick beginnt sofort mit der Melodie des Tanzes und Tolstoys Gesang, begleitet von der
Rhythmusgruppe. Im Mittelteil gibt es eine ldngere Improvisation des Klaviers, ehe der sich
immer leidenschaftlicher steigernde Gesang zuriickkehrt und es zu einem instrumentalen
Ausklang kommt.

Ein zweites Mal steht ein Sinfoniesatz Cajkovskijs im Stiick Silent Rhapsody im Mittel-
punkt. In diesem Fall handelt es sich um die gro3e, sehnsuchtsvolle Melodie vor der Durch-
fiihrung im ersten Satz der 6. Sinfonie ,,Pathétique®, die als Grundlage des mit 6 Minuten
dauernden liangsten der fiinf Songs nach Cajkovskij dient. Das ungewohnliche Musikstiick
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ist von Anfang bis Ende mit einer flirrenden an Hip-Hop erinnernden Perkussion unterlegt,
die dem ansonsten ruhigen und melancholischen Gesang der Kiinstlerin eine beunruhigende
Note verleiht. Man konnte hier vermuten, dass auf diese Weise die Bedrohung fliichtiger
Gliicksmomente im Leben mit modernen Stilmitteln ganz im Sinne Cajkovskijs dargestellt
werden soll. Am Ende wird das Stiick immer leiser gespielt und verschwindet im Nichts.

Aftermath beendet das Album mit harten Drums und leidenschaftlichem Gesang nach
dem Schwanensee-Thema aus der gleichnamigen Suite und atmet hierdurch die Dramatik,
die an vielen Stellen des originalen Balletts vorherrscht. Zusétzlich ist der Titel mit Strei-
chern unterlegt. Eine méichtige Steigerung gegen Ende ldsst dann eine geradezu bedrohliche
Stimmung entstehen.

Besonders aus dem Rahmen fillt der knapp zweieinhalb Minuten dauernde Song The
Curtain falls. Hierfiir lieB sich Viktoria Tolstoy von Cajkovskijs Oper lolanta inspirieren.
Als Vorlage fiir die Melodie wihlte sie die von Popmusikern sonst nie verwendete, wenig
bekannte Introduktion sowie die sich an das Orchestervorspiel anschlieBende Szene und
Arioso der lolanthe (Nr. 1) aus. Im Original préasentiert sich dem Horer eine wundervolle,
getragene, von Streichern gespielte Melodie, ehe der Gesang der Iolanta einsetzt. In Tolstoys
Version wird hieraus eine Ballade mit variationsreichem Gesang, bei der als musikalische
Unterstiitzung in diesem Fall nicht die Band, sondern nur die Streichergruppe sowie ein So-
pransaxophon mitwirken, was der Musik groB3e Intensitdt verleiht. Allein die fiinf Songs
nach Cajkovskij machen das Album My Russian Soul hérenswert, da man die Ernsthaftigkeit
von Tolstoys musikalischen Bemiihungen und Interpretationen, mit der sie versucht, Cajko-
vskijs Musik und ihren Gefiihlslagen moglichst nahe zu kommen, aus jedem Stiick heraus-
horen kann. Fiir weitere musikalische Entdeckungen sorgen die restlichen Songs der CD, die
jedoch nicht mehr in den thematischen Rahmen der vorliegenden Darstellung gehoren.

Tontriger zu Viktoria Tolstoy
ACT Music Germany ACT 9721-2: Viktoria Tolstoy, My Russian Soul (2008)

e Home

o  Word by Word

o The Curtain falls
e Silent Rhapsody
o Aftermath

4. Bearbeitungen im Bereich der Populiiren Klassik

Unter der Bezeichnung ,Populére Klassik® finden sich Werke oder in den meisten Fillen nur
Ausschnitte oder einzelne Sitze aus Werken klassischer Musik, die einem breiten Horer-
kreis, der tiber die Klassikhorer als spezielle Gruppe hinausreicht, bekannt sind. Diese Mu-
sikform, die fiir die Breitenwirkung klassischer Musik eine nicht zu unterschétzende Rolle
spielt, findet sich in unterschiedlichster Gestalt wieder: auf Samplern unter bestimmten The-
menschwerpunkten (z. B. Klassik zum Trdumen, Klassik zur Entspannung, Festliche Klassik
etc.), in Werbespots, als Klingeltone auf Handys, als Hintergrundmusik im Supermarkt, bei
Wunschkonzerten in Rundfunk und Fernsehen (dort auch live in vielféltiger Weise aufge-
fiihrt) oder auch bei Livekonzerten, auf Festen oder sogar im Bierzelt. Gelegentlich werden
die oftmals aus dem groBeren musikalischen Zusammenhang herausgerissenen Einzelsitze
noch im Original dargeboten in Gestalt der sogenannten ,Héppchenklassik®, beispielsweise
beim etablierten Radiosender Klassik Radio.
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Vielfach wurden und werden diese Originalstiicke jedoch von den Interpreten selbst
oder von Arrangeuren verschiedener Musikrichtungen bearbeitet. Genau genommen geho-
ren auch die weiter oben bereits behandelten Bearbeitungen klassischer Stiicke durch die
Unterhaltungsorchester (s. Abschnitt 1) in diesen Bereich. Der Ubersichtlichkeit halber wur-
de der rein instrumentale Bereich der Unterhaltungsorchester in dieser Darstellung vom hier
nun folgenden vokalen Bereich abgekoppelt. Nachfolgend werden also Séngerinnen und
Sénger vorgestellt, die im Bereich zwischen Klassik und Popmusik agieren. Es handelt sich
dabei um Interpreten, die meistens ein Gesangsstudium oder zumindest eine Gesangsausbil-
dung vorweisen konnen und nationalen oder sogar internationalen Erfolg erlangen konnten.
Neben dem Bereich der Populédren Klassik reicht ihr Repertoire immer auch in andere Mu-
sikgenres wie Schlager, Volksmusik/Folklore, Popmusik u. a. hinein. Ob ihre Motivation,
populére Klassikwerke zu singen, darin besteht, ihren Zuhdrern oder Fans klassische Musik
ndherzubringen, oder ob sie dies zur Steigerung ihrer eigenen Popularitdt durch ErschlieBung
neuer Horerschichten tun, kann und soll hier nicht beurteilt werden. Im besten Fall gelingt
ihnen beides, denn entsprechende stimmliche Qualitdten bringen die Sdngerstars hierfiir je-
denfalls in der Regel mit.

4.1 Peter Orloff und der Schwarzmeer Kosaken-Chor: Das Wolgalied (2004) — Teure
Heimat (2019)

In zwei musikalischen Welten lebt der viterlicherseits russischstimmige Singer, Kompo-
nist, Liedtexter und Musikproduzent Peter Orloff (geb. 1944). Einerseits feierte er in den
eben genannten Berufen seit {iber flinfzig Jahren musikalische Erfolge, andererseits sind ihm
seit fast dreilig Jahren auch die Auftritte mit dem Schwarzmeer Kosaken-Chor, den sein
Vater mitbegriindet hatte und in dem Orloff sowohl als Sdanger mitwirkt als auch als kiinst-
lerischer Leiter fungiert, ans Herz gewachsen. Bereits als Jugendlicher sang er im Chor mit,
erhielt Gesangsunterricht und wollte urspriinglich Opernsanger werden. Ab 1967 wandte er
sich jedoch zundchst dem Deutschen Schlager zu, erzielte in diesem Bereich etliche Hits und
trat oft mit seinen Titeln in der ZDF-Hitparade von Dieter Thomas Heck auf. Orloff entwik-
kelte zudem Talent als Komponist und Textdichter fiir zahlreiche Schlagergroflen der Sieb-
zigerjahre und versuchte sich auch mit Erfolg im Genre der Filmmusikkomposition mit sei-
nem eigenen Peter Orloff Sound Orchester. Versuche als Schauspieler gab er nach der Mit-
wirkung in zwei Komddien in den Siebzigerjahren wieder auf. Seit Anfang der Neunziger-
jahre verstdrkte sich Orloffs Interesse fiir Klassik, osteuropdische und russische Folklore
sowie sakrale Musik und er kehrte nach den Schlagerjahren zum Schwarzmeer Kosaken-
Chor zuriick. Nach dem Tod seines Vaters (1990) iibernahm er dessen Leitung und absol-
vierte mit ihm zahlreiche Tourneen meist mit Auftritten in Kirchen oder im Fernsehen. In
diesem Chor présentiert sich der Kiinstler nicht als Starsénger, sondern als Ensemblemit-
glied, welches zusétzlich noch die Aufgabe des Chorleiters wahrnimmt. Folgerichtig stellt
er in vielen Musikstiicken des Chores nicht seine Solostimme in den Vordergrund, sondern
tiberldsst diese oft den ausgebildeten Opernsidngern im Chor, die durchweg vom Schwarzen
Meer, aus Russland oder der Ukraine stammen. Oftmals wird der Chor von einigen Instru-
mentalisten und deren authentischen russischen Instrumenten (Bajan, Domra, Balalaika) be-
gleitet.

Cajkovskijs Schwanensee-Thema hat auch Peter Orloff inspiriert, so dass es gleich
zweimal von ihm bearbeitet wurde. Die éltere Aufhahme Schwanensee: Das Lied vom
Schwan stammt aus dem Jahr 2004 oder davor. Orloff hat dem Lied einen deutschen Text
verliehen. Mit méchtiger, wohl drei Oktaven umfassender Stimme beschwdrt Chorsénger
Toni Tchakaroff die Geheimnisse der Liebe. Der Gesang setzt gleich mit dem Beginn des
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Stiicks ein und findet sein Ende in einer dramatischen Schlusssteigerung. Der Sénger wird
von einem nicht ndher benannten Orchester begleitet, welches die Szene Nr. 10 aus dem II.
Akt praktisch originalgetreu spielt. Auch der passable Text des Liedes besitzt einen Bezug
zum Ballett, heilit es doch im Refrain: ,,Nur wenn du weil3t, was Liebe ist, verstehst auch du
das Lied vom Schwan.*

Ganz anders priasentiert sich die Auftnahme Schwanensee von 2015. Hier wird das The-
ma von den traditionellen Instrumenten Bajan, Domra und Balalaika zunichst vorgestellt,
ehe es vom ganzen Chor zusammen mit dieser Begleitung in einer textlosen Vokalise ver-
starkt wird. Weitere rein instrumentale und chorische Abschnitte wechseln miteinander ab,
ehe der Solist Fjodor Kunitzky als Abschluss eine Textzeile in russischer Sprache singt (ver-
mutlich den Refrain der dlteren Fassung, siche oben).

Bereits von 1994 stammt die Umsetzung der Einleitung der Ouvertiire 1812, welche
gelegentlich auch schon in der klassischen Version mit Chor aufgenommen wurde (z. B. von
Herbert von Karajan und den Berliner Philharmonikern in der Aufnahme von 1967 mit dem
Don Kosaken-Chor unter Serge Jaroff), auch wenn bekanntlich Cajkovskij diesen Anfang
nicht selbst so eingerichtet hat. Orloffs Titel ,,Rette o Herr, Dein Volk* (Bittgesang des rus-
sischen Volkes vor dem Angriff der Truppen Kaiser Napoleons auf Moskau) beginnt mit
dem russisch singenden Chor. Die Melodie wird in dem 52 Minuten dauernden Stiick mehr-
fach wiederholt bei gleichzeitiger Steigerung der musikalischen Mittel. Zunéchst dient eine
leise gespielte Orgel als Unterstiitzung, die mit zunehmender Lautstirke des flehenden Cho-
res ebenfalls lauter wird. Es folgen Kirchenglocken, Posaunen und Trompeten, dann Becken
und Schlagzeug. Alle diese Instrumente werden nicht effekthascherisch eingesetzt, so dass
der feierliche und ernsthafte Charakter des Stiicks, welches zugleich sehr ,russisch® klingt,
gewahrt wird. Sicher handelt es sich vor allem bei diesem Stiick um einen musikalischen
Grenzfall, bei dem man sich fragen kann, ob das Resultat eher als bearbeitete klassische
Musik einzustufen ist oder ob man es mit einer Popmusikbearbeitung zu tun hat. Da Peter
Orloff jedoch ein Musiker ist, dessen grofite Erfolge im Popbereich liegen und der sich mit
seinem Schwarzmeer Kosaken-Chor um die Popularisierung russischer Musik verdient ge-
macht hat, darf und soll diese gelungene Umsetzung von Cajkovskijs Musik hier keinesfalls
unerwihnt und unbesprochen bleiben.

Tontriger zu Peter Orloff und der Schwarzmeer Kosaken-Chor
Weltbild Music 701342: Das Wolgalied (Doppel-CD, 2004)
o Schwanensee: Das Lied vom Schwan
Telamo 405380420754: Teure Heimat. Die Gold Edition, (5 CDs, 2019)
o Schwanensee
e  Rette o Herr, Dein Volk*

4.2 Ronny Weiland

Die markante Bassstimme des in Jena geborenen Sangers Ronny Weiland (geb. 1975) erin-
nert sehr an die des 2008 verstorbenen, durch Interpretationen russischer und osteuropai-
scher Folklore beriihmt gewordenen Ivan Rebroff (1931-2008) alias Hans Rolf Rippert. Bei-
de Sanger verbindet nicht nur ein dhnliches Repertoire; Weiland tourte tatsdchlich nach Re-
broffs Tod mit dessen Musikensemble auf Gedenkkonzerten zu Ehren seines Vorbilds und
trat dabei in einem &hnlichen Kostiim wie Rebroff auf. Somit kann und darf Weiland sich
mit gewissem Recht als Rebroffs musikalischer Erbe betrachten. Rebroff soll {ibrigens auf
Konzerten Lieder von Cajkovskij interpretiert haben (zur Bestitigung miisste man Zeitzeu-
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gen finden, die dessen Konzerte besucht haben), Aufnahmen auf Tontrdgern hierzu sind je-
doch nicht bekannt. Ronny Weiland ist eigentlich ausgebildeter Steinmetz. Ab 2004 gewann
seine Liebe zur Musik jedoch die Oberhand und er nahm Gesangsunterricht in Weimar. So-
lokonzerte und Auftritte mit den Wolgakosaken — einem mit Peter Orloffs Schwarzmeerko-
saken vergleichbaren Chor — folgten seit 2005. Erfolge feierte er vor allem in den ostdeut-
schen Bundesldndern. Er ist auch 6fter in Musiksendungen des mdr-Fernsehens zu sehen.

Mit seinem Album Russische Seele und dessen musikalischer Zusammenstellung zollt
er der russischen Folklore und Ivan Rebroff Tribut. Darauf findet sich — wieder einmal — ein
Titel unter dem Namen Schwanensee nach dem bekannten Thema. Das Lied beginnt mit
einer Oboen-Einleitung, darauf singt Weiland einen Text des Songschreibers Bernd Mei-
nunger, der vor allem durch die Zusammenarbeit mit Ralph Siegel fiir den Eurovision Song
Contest bekannt wurde. Die vergleichsweise dezente Orchesterbegleitung folgt im Wesent-
lichen der Originalmusik Cajkovskijs. Weiland singt gefiihlvoll, eher zuriickhaltend und ver-
meidet eine Uberdramatisierung, der andere Interpreten dieses Stiicks gern verfallen, indem
er seine Stimme bewusst nicht in hochste Oktavlagen schraubt. Der Titel klingt wider Er-
warten sanft und ruhig aus und ist — obwohl kein groB3es musikalisches Kunstwerk — gefillig
und angenehm anzuhdren. Der Text handelt von einem Paar, das sich das gemeinsame Leben
bis ins hohe Alter in Liebe und Treue teilt. Im Refrain heif3it es: ,,Wie Schwine, die auf der
Welt nichts trennen kann, so bleiben wir uns immer treu.*

Tontriger zu Ronny Weiland
Sony Music / Ariola 88691924242: Ronny Weiland, Russische Seele (Premium Edition
2012)

e Schwanensee

4.3 Karel Gott: Schiitze der Vergangenheit

Schitzungsweise mehr als fiinfzig Millionen Tontréger hat die ,Goldene Stimme aus Prag®,
d. 1. der tschechische Sanger Karel Gott (1939-2019) auf rund dreihundert Tontrdgern ver-
kauft. Bereits zu Lebzeiten wurde er zur Legende. Geboren in Pilsen (Plzeil), zog er mit
seinen Eltern als Sechsjdhriger nach Prag, wo er spiter das Gymnasium besuchte. Er wollte
eigentlich Kunstmaler werden, scheiterte jedoch an der Prager Kunstakademie und machte
stattdessen eine Ausbildung zum Starkstromelektriker. Seit 1958 sang Gott in Tanzcafés,
fiel durch seine klare Stimme auf und studierte schlieBlich drei Jahre lang Gesang am Kon-
servatorium in Prag. Auf seinen ersten Plattenaufnahmen sang er in englischer und tschechi-
scher Sprache und zeigte Interesse fiir verschiedene Musikrichtungen (Schlager, Popmusik,
Folklore, Klassik, internationale Hits, Evergreens, Filmmusik). Gelegentlich komponierte er
auch eigene Lieder. 1967 erhielt er einen Plattenvertrag mit der Firma Polydor/Deutsche
Grammophon, der tiber Jahrzehnte bestehen bleiben sollte. Er sang nun zunehmend auch in
deutscher Sprache. Sein erster grofer Erfolg war der Titel Weifst Du wohin (,Schiwago-Me-
lodie‘ aus dem weltweit erfolgreichen Film Doktor Schiwago). Die Fernsehmelodie Die Bie-
ne Maja zur gleichnamigen Trickfilmserie von 1977 machte Karel Gott (nicht nur) in
Deutschland zur Legende — der Song geniefit bis heute Kultstatus. In Deutschland wurde
Karel Gott leider iiberwiegend nur als Sdnger von Schlagern wahrgenommen, was durch
unzdhlige Fernsehauftritte in Hitparaden forciert wurde. Dabei wurde iibersehen, dass sein
Repertoire wesentlich grofler und vielféltiger war und von Pop tiber Jazz bis zur Klassik
reichte. Verschiedene Auszeichnungen und Preise von der Goldenen Stimmgabel bis zur
Tschechischen Verdienstmedaille 1. Stufe spiegeln européische und internationale Anerken-
nung wieder. Der Tag seines Begrébnisses am 12. Oktober 2019 wurde in Tschechien zum
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Staatstrauertag erklirt. In seinen letzten Lebensjahren entdeckte der Kiinstler iiberdies sein
Talent fiir das Malen wieder und konnte seine Arbeiten in mehreren europédischen GrofBstid-
ten erfolgreich ausstellen.

Im Jahr 1972 erschien das Album Schdtze der Vergangenheit, auf dem der Sdnger zwolf
Bearbeitungen aus dem klassischen Musikbereich zum Besten gibt, zwei davon nach Cajko-
vskij. Dieses hierzulande eher unbekannte Werk kann man lediglich als Schallplatte anti-
quarisch erwerben oder aber in der nach des Kiinstlers Tod zeitnah ver6ffentlichten CD-Box
Danke Karel (s. unten). Es verwundert nicht, dass dort auch Schwanensee vertreten ist. Zu
einem deutschen Text von Christian Heilburg singt Gott das Schwanensee-Thema. Es wird
ein Stimmungsbild mit Mitteln der Naturlyrik gezeichnet, in dem ein beobachtender Mensch
an einem einsamen See im Wald zuerst das Dunkel der Nacht erlebt. Ein Schwan oder andere
Tiere kommen nicht vor. Nach kurzem Orchesterauftakt besingt Gott mit dem Schwanensee-
Thema seine Eindriicke von der Nacht und ihren Geheimnissen. Nach einem instrumentalen
Zwischenspiel des Orchesters, das der Originalmusik Cajkovskijs ziemlich genau folgt, be-
griit Karel Gott den wieder anbrechenden Tag, der die Schatten der Nacht ausloscht, so
dass nichts mehr an sie erinnert. Das Musikstiick ist durchweg ruhig gehalten und weist nicht
die Dramatik des Originals auf, wobei der Sénger mit seiner Stimme gefiihlvoll und zurtick-
haltend die Stimmung unterstiitzt.

Ganz anders zeigt sich der zweite Song mit dem Titel Kennst Du meine geheimen Trdu-
me nach einem Text von Bert Olden. Hier wird Cajkovskijs Serenade fiir Streicher op. 48
verarbeitet und mit Jazzelementen angereichert. Nach einer Einleitung durch ein Streichor-
chester, die identisch mit dem Beginn des ersten Satzes der Serenade ist, spielt ein Pianotrio
als Begleitung zu Karel Gotts Gesang die Walzermelodie aus dem 2. Satz der Serenade. Ein
instrumentaler Teil bringt dann Variationen und Improvisationen zum Walzer, wobei das
Trio mit verspielten Jazzrhythmen aufwartet. Auch die Streicher werden darin mit einbezo-
gen. Noch einmal singt Karel Gott in Wiederholung seinen Text, der Wiinsche und Sehn-
siichte zweier Liebender schildert, deren Sehnsuchtsort ein Phantasieland ist, in dem die
Sternblumen blithen. Das vierminiitige Musikstiick endet, wie es begann, mit der Einleitung
zum 1. Satz der Serenade nur mit den Streichern. Es ist ein wenig experimentell und musi-
kalisch nicht uninteressant gestaltet, wirkt durch die Vermischung der Musikstile jedoch un-
einheitlich, fast zerrissen. Dazu kommt, dass der Text zu viele schlagerhafte Clichés auf-
greift ebenso wie der Gesang Karel Gotts. Somit ist das Ganze — wie eine bekannte Redensart
besagt — weder Fisch noch Fleisch.

Tontriger zu Karel Gott

Universal Music 06025 0843617: Karel Gott, Danke Karel (5 CD Box, 2019)
e Schwanensee
o Kennst Du meine geheimen Trdiume

4.4 Helmut Lotti: Helmut Lotti goes Classic (1997) — Helmut Lotti goes Classic / Final
Edition (1998) — Helmut Lotti goes Classic: The Castle Album (2003)

Ein Paradebeispiel fiir einen Crossover-Singer ist der belgische Tenor Helmut Lotti (geb.
1969). Nach eigener Angabe singt er einfach alles, genauer nur die (seiner Ansicht nach)
schonsten Melodien, ohne sein Publikum zu einer bestimmten Musikrichtung bekehren zu
wollen. Kein anderer Sénger aus Flandern ist mit {iber 13 Millionen verkauften Tontrdgern
so erfolgreich wie er. Sein Vater war ebenfalls Tenor, sein Grovater Operndirektor, d. h.
das kiinstlerische Talent wurde ihm in die Wiege gelegt. Freilich rdumt Lotti ein, nie eine
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klassische Gesangsausbildung durchlaufen zu haben, weshalb er gelegentlich geringschét-
zend als ,Poptenor‘ bezeichnet wurde, was ihn jedoch nicht daran hinderte, sich in musika-
lischer Stilvielfalt zu prasentieren. Schon als Kind begeisterte er sich fiir Elvis Presley, aber
auch fiir Sdnger aus dem Bereich des sogenannten ,Easy listening*. Hierzu zdhlen meist In-
terpreten ménnlichen Geschlechts mit weichen balladesken Stimmen wie Bing Crosby, Dean
Martin oder Frank Sinatra.

Nach einigen Jahren mit flimischen und englischen Popsongs wandte Lotti sich Mitte
der 90er Jahre der populdren Klassik zu und verdffentlichte 1995 als erstes Album in dieser
Richtung und als Beginn einer Reihe Helmut Lotti goes Classic, dem drei dhnliche Alben
mit leicht verdnderten Titeln folgen sollten. Zwei Jahre spéter wurde der Sénger durch die
Veroffentlichung des ersten Albums in Deutschland auch hierzulande und in anderen euro-
pdischen Liandern populér. In den Folgejahren wurden die genannten Alben teilweise unter
anderen Namen und mit z. T. ausgetauschten Musiktiteln verdffentlicht, was den Uberblick
iber sein Schaffen merklich erschwert und hier nicht weiter thematisiert werden kann. Nach
seiner Klassik-Phase ging Helmut Lotti dazu iiber, sogenannte Themenalben aufzunehmen
und damit auch zu touren, die einen geographischen Raum mit dessen typischer Musik (Out
of Africa 1999, Latino Classics 2000, From Russia with Love 2004) oder eine bestimmte
Musikrichtung (My Tribute to the King [d.i. Elvis Presley] 2002, Pop Classics in Symphony
2003, Time to Swing 2008) aufgriffen. In den Jahren dieser Alben war Lotti am erfolgreich-
sten und auch oft im Fernsehen zu sehen. Hin und wieder steuerte er Texte oder Musik zu
einzelnen Titeln bei (z. B. den Titelsong From Russia with Love, offenbar eine Anspielung
auf den gleichnamigen James Bond-Filmtitel von 1963), meistens sang er jedoch Coverver-
sionen oder Fremdkompositionen. Erwdhnenswert sind noch seine Zusammenarbeit in Du-
etten mit zahlreichen renommierten Kiinstlern aus dem Pop- und Klassikbereich von Cliff
Richard bis Montserrat Caballé, sowie liber zwanzig musikgenreiibergreifende Auszeich-
nungen (u. a. zwei Echos, Goldene Stimmgabel).

Zweimal hat Helmut Lotti sich von Cajkovskijs Musik inspirieren lassen, und wie fast
nicht anders zu erwarten, auch vom Schwanensee-Thema. Unter dem Titel Why? findet sich
das diesbeziigliche Musikstiick, das von ihm selbst getextet und von seinem Hauptarrangeur
Wim Bohet eingerichtet wurde. Es schildert in dramatischer Weise die Angste, Gefiihle und
Note eines Mannes, der von seiner Geliebten verlassen wurde. So beginnt der Refrain mit
den Worten: “Why did you leave me all alone and crying in a silent night?* Von seinem
Golden Symphonic Orchestra begleitet, welches weitgehend Cajkovskijs Originalmusik
folgt, steigert Lotti sich nach verhaltenem Beginn wihrend der zwei Strophen und des drei-
maligen Refrains im dramatischen Gesang immer mehr. Bei der Klimax gegen Ende des
Stiicks trumpfen die Pauken derart laut auf, dass sie den Rest des Orchesters beinahe {iber-
tonen. In den hochsten Gesangstonen seiner dreieinhalb Oktaven umfassenden Stimme endet
der Sénger mit einem lang gehaltenen Spitzenton. Da der Kiinstler dieses liberdramatisie-
rende Verfahren ofter anwendet, wurde es von Kritikern als Effekthascherei beurteilt. Unter
dem Titel Sag gibt es von diesem Stiick auch eine deutschsprachige Version mit praktisch
identischer musikalischer Begleitung. Der Gesang wird hier in der Dramatik und Lautstirke
nochmals gesteigert, so dass das Zuhoren fast Schmerzen verursacht.

Weitaus angenehmer klingt der zweite Titel nach Cajkovskij, der unter dem Namen Auf
der Liebe Fliigel [sic] den Blumenwalzer aus dem Nussknacker-Ballett wiedergibt. Hier singt
Lotti zu seiner Orchesterbegleitung, die dem Original ziemlich genau folgt, eher zuriickhal-
tend, einschmeichelnd und beschwingt im Walzertakt, so dass der Horer leicht glauben
konnte, er habe es mit einem Musikstiick des ,Walzerkonigs® Johann Straul3 zu tun. Der
deutsche Text stammt von Dagmar Alexander, die zusammen mit Lotti auch den Text zu
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Sag ins Deutsche mitiibersetzt hat. Als optimistisches Gegenstlick zum Schwanensee schil-
dert das Lied das Gliick eines Liebespaares, das barfuf3 iiber die Frithlingswiesen springt und
sich des gemeinsamen Lebens freut. Mit 32 Minuten ist das Musikstiick deutlich kiirzer als
der Originalwalzer, wodurch keine unnétigen Langen entstehen. So lésst es sich angenehm
horen und kann durchaus als gelungen gelten. Alle drei Titel sind im tibrigen Live-Aufnah-
men.

Tontriger zu Helmut Lotti

EMI Electrola 7243 556561 24: Helmut Lotti goes Classic (1997)
o Sag

Polydor 5594182: Helmut Lotti goes Classic: Final Edition (1998)
o Aufder Liebe Fliigel

Capitol Records EMI 72435 94941 28: Helmut Lotti goes Classic. The Castle Album (2003)
o Why?

4.5 Kriemhild Maria Siegel: Schwanensee/Swan Lake — die schonsten Lieder (2011)

In der Zeit als Ehefrau des Komponisten und Produzenten Ralph Siegel, mit dem sie von
2006 bis 2016 verheiratet war, wurde Kriemhild Maria Siegel (geb. 1972) einem breiteren
Publikum bekannt. Nach threm Abitur studierte sie am Mozarteum Salzburg Gesang in ver-
schiedenen Bereichen (Lied, Musical, Operette, Oper) und erhielt den Robert Stolz Preis als
beste Nachwuchssidngerin. Ersten Erfolg brachte ihr das Album Mozart Premiere (2006),
auf dem sie zu Themen und Melodien aus bekannten Werken Mozarts eigens fiir sie verfasste
Liedtexte in neuen Arrangements vortrug. Unter dem Titel Eine Nacht in Venedig wurde das
Album fiir das Fernsehen aufwéndig verfilmt und nach der Ausstrahlung auch als DVD ver-
kauft.

Als eine Art ,Best of*-CD mit einigen neu produzierten Titeln erschien dann 2011 das
Album Schwanensee / Swan Lake, das die schonsten Lieder der Sdngerin prasentiert. Darauf
sind drei Stiicke zu finden, die auf Musik Cajkovskijs basieren. Streng genommen sind es
nur zwei verschiedene Nummern, denn den Titel Swan Lake / Schwanensee mit dem belieb-
ten Schwanensee-Thema gibt es sowohl in deutscher als auch in englischer Sprache bei glei-
cher musikalischer Gestaltung. Dabei wird in diesen Stiicken nicht nur gesungen, sondern
auch gesprochen. Hierzu wurde als Sprecher kein Geringerer als der Schauspieler Maximi-
lian Schell (1930-2014) fiir die Produktion eingeladen. Die Séngerin und ihr Ehemann un-
ternehmen hier den bemerkenswerten Versuch, die dramatische Geschichte des mehr als
zweistiindigen Balletts auf 5(!) Minuten komprimiert darzustellen. Am Anfang, in der Mitte
und am Ende des Musikstiicks unterrichtet Schell als Erzdhler den Horer iiber des Stand des
Geschehens, wihrend Siegel sich durch viel Text singt und 6fter dem Schwan beteuert:
,»Ewige Liebe schwor ich dir...“ und ,,Ein Leben lang gehor ich dir und niemals lass ich dich
allein.* Die refrainartig wiederkehrenden Zeilen verwenden das Schwanensee-Thema. Das
Stiick beginnt mit einer kurzen Orchestereinleitung, danach erklart Schell kurz die Aus-
gangslage, ehe Siegels Gesang einsetzt. Das Ganze wird von einem mit dezentem Bass und
Schlagzeug kombinierten Studioorchester begleitet. An den dramatischen Klimaxstellen
schraubt sich die Stimme der Singerin in unangenehmer Weise in die Hohe. Ob diese wenig
erbauliche Bearbeitung wirklich Cajkovskijs Ballett wiirdigt, darf bezweifelt werden. Da
hilft auch die zufillige Assoziation zur Nibelungensage (Siegfried — Kriemhild) nichts, eben-
sowenig dndert sich etwas an der Einschitzung durch die englisch gesungene und gespro-
chene Fassung als ,,Swan Lake* am Ende des Albums.
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Da Kriemhild Siegel im Begleittext des Booklets zur CD fiir Cajkovskij lobende Worte
findet, verwundert es nicht, dass es auf dem Album als weitere Bearbeitung — diesmal des 1.
Klavierkonzerts des Komponisten — noch den Titel Die schonsten Lieder in mir gibt. Dieser
eroffnet das Album und fiir ihn hat Ralph Siegel selbst den Text verfasst, wihrend der Text
zum ,,Schwanensee / Swan Lake® von einem Autorenteam geschrieben wurde. Wie meistens
wird auch hier nur die Einleitung des Konzerts verwendet. Beim Orchester dominiert ein
kréftiger, mit Schlagzeug unterlegter Rhythmus, nur selten ist im Hintergrund ein Klavier
zu horen. Dazu gesellt sich in der zweiten Hélfte des Titels ein mit vielen Sdngerinnen und
Sangern bestiickter Chor, so dass das Musikstiick zu einer bombastischen Hymne aufge-
bauscht wird. Wiederum erklimmt die Stimme der Séngerin gegen Ende geféhrliche Hohen.
Natiirlich muss man einrdumen, das die Anfangstakte des Klavierkonzerts festlich und auf-
trumpfend wie fiir einen Tastenldwen gemacht sind. Wenn man dies nochmals zu iiberbieten
versucht, muss man sich den Vorwurf der Effekthascherei gefallen lassen. Als Fazit fiir alle
drei Bearbeitungen gilt somit wieder einmal, dass weniger hier mehr gewesen wiére.

Tontriger zu Kriemhild Maria Siegel
Sony Music 88679 95317-2: Schwanensee / Swan Lake — Die schonsten Lieder von Kriem-
hild Maria Siegel

e Swan Lake / Schwanensee

e Die schonsten Lieder in mir

4.6 Mireille Mathieu: Mes Classiques (2018)
Die 1946 in Avignon geborene Siangerin Mireille Mathieu erkennt man unzweifelhaft auer
an ihrer unverwechselbaren Stimme auch an ihrer markanten Frisur. Wie ihr grof3es Vorbild
Edith Piaf (1915-1963) wuchs sie in eher &rmlichen Verhéltnissen und ohne Schulabschluss
auf, hatte jedoch eine weit weniger dramatische Kindheit zu bewiltigen als Piaf. Im Jahr
1964 begann mit dem Gewinn eines Gesangswettbewerbs in Avignon mit dem Chanson La
vie en rose Mathieus musikalische Lautbahn zunéchst in Frankreich und weitete sich Ende
der Sechzigerjahre zu einer internationalen Karriere aus. Seit 1967 wurde Mathieu auch in
Deutschland bekannt, ging hier auf Tournee und begann, Schlager in deutscher Sprache zu
singen, in denen sich die Vorstellungen bzw. auch Klischees der Deutschen von und tiber
Frankreich widerspiegelten (Liebe, Paris und andere franzosische Orte, franzdsische Kultur
etc.). Mit Titeln wie Hinter den Kulissen von Paris oder An einem Sonntag in Avignon er-
oberte die Séngerin die Herzen des deutschen Publikums und muss bei Fernsehauftritten in
Deutschland solche Titel bis zum heutigen Tag zumindest in Gestalt eines Medleys darbie-
ten. Im Laufe ihrer jahrzehntelangen Karriere sang sie Titel in einem Dutzend Sprachen,
nahm Duette mit europdischen und internationalen Kiinstlern von Rang auf, kehrte jedoch
immer wieder zu ihrer Muttersprache zuriick. Auf Schlager darf man die Kiinstlerin jedoch
keinesfalls reduzieren. Mit rund 190 Millionen Tontridgern weltweit ist sie Teil des nationa-
len Kulturerbes Frankreichs und zusammen mit der im franzdsischsprachigen Teil Kanadas
(Quebec) geborenen Sangerin Céline Dion die weltweit erfolgreichste franzosischsprachige
Interpretin. Davon zeugen auch zahlreiche Ehrungen wie das Deutsche Bundesverdienst-
kreuz, die Ehrendoktorwiirde der Universitit Moskau sowie die Ernennung zum Ritter und
Offizier der Ehrenlegion in Frankreich.

Auf dem 2018 erschienenen Album Mes Classiques interpretiert Mireille Mathieu auf
thre Weise ihre Lieblingsmelodien von dreizehn klassischen Komponisten aus unterschied-
lichen Epochen in mehreren Sprachen unter der Orchesterbegleitung des Prague Symphonic
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Ensemble geleitet von Jerome Kuhn. Fiir Cajkovskij hat sie sich den Beginn des 1. Klavier-
konzerts ausgesucht. Das Musikstiick tragt den Titel Le premier regard d’amour und ist der
einzige der achtzehn Titel auf der CD, den die Séngerin zweimal (bei gleichem musikali-
schem Arrangement) singt, ndmlich in franzosischer und russischer Sprache. Moglicherwei-
se ist die russische Version als Dankeschon fiir das russische Publikum gedacht, denn auf
personliche Einladung des russischen Préisidenten Vladimir Putin erhielt sie seit 2005 mehr-
mals die Moglichkeit, in verschiedenen russischen Stadten aufzutreten. Im Songtext geht es
um die Liebe der Eltern zu einem neugeborenen Kind und das Wunder des Lebens allgemein.
Nach einer kurzen — nicht auf Cajkovskij zuriickgehenden — Klaviereinleitung singt Mathieu
die auf die Anfangsakkorde des Konzerts folgende Melodie insgesamt viermal hintereinan-
der durch mit jeweils etwas verdnderter Orchesterbegleitung. Nach dem ersten Durchgang
erklingt tiberraschend kurz der Originalbeginn des Konzerts durch Schlagzeug verstérkt, ehe
es mit den Strophen weitergeht. Mit ihrem unverwechselbaren Timbre singt die Kiinstlerin
den Text mit voller, nobler und festlich klingender Stimme bei Steigerungen am Ende der
Strophen, ohne jedoch zu sehr ins Pathetische abzudriften. Das Stiick endet ruhig ohne ef-
fektheischende Schlusssteigerung. Der Titel erweist sich zwar nicht als groes Kunstwerk
oder musikalische Offenbarung, aber man nimmt Mireille Mathieu durchaus ab, was sie dem
Horer in den 3 Cajkovskij gewidmeten Minuten sagen will. In Frankreich wurde er iibrigens
auch als Single ausgekoppelt und die Sdngerin priasentierte ihn live in der Adventsshow von
Florian Silbereisen im deutschen Fernsehen im Dezember 2018.

Tontriger zu Mireille Mathieu
Sony Music 1907 5862 432. Mireille Mathieu, Mes Classiques (2018)

e Le premier regard d’amour

5. Bearbeitungen im Bereich Schlager / Volkstiimliche Musik

Beim Stichwort ,Schlager stellen sich viele Musikkritiker auf einen Ausflug in musikali-
sche Niederungen ein. Dabei kann der Schlager auf eine rund hundert Jahre wahrende Ver-
weildauer in der Musikhistorie verweisen. Der Begriff ,Schlager® bezeichnet nach einem
Ausdruck aus dem Wienerischen einen blitzartigen durchschlagenden Erfolg eines musika-
lisch leichten und eingéngigen relativ kurzen Musikstiicks mit Gesang und instrumentaler
Begleitung. Der Ursprung liegt wohl in der Bezeichnung fiir populdre Operettenmelodien
gegen Ende des 19. Jahrhunderts. Oft finden sich in Schlagern Taktarten wie der 3/4-Takt
oder der 4/4-Takt wieder, nach denen man gut und leicht tanzen kann. Der Schlager hat unter
anderem so lange liberlebt, weil er Gemeinschaft stiftet und gerne in Gruppen oder auf Partys
gehort wird. Man kann zu seinen Melodien mitsummen, mitsingen, mittanzen, mitfeiern und
sich an schone Ereignisse der Jugend und iiberhaupt des eigenen Lebens nostalgisch erin-
nern.

Durch Assimilation und Integration in verschiedene Musikstile der populdren Kultur hat
der Schlager sich immer wieder verdndert. Obwohl oft totgesagt, genie3t er heute in der
Jugendkultur einen besseren Ruf als etwa vor filinfzig Jahren, so dass Konsumenten und Fans
des Schlagers stetig nachwachsen. Wer hitte beispielsweise den Weg vom traditionellen,
von Unterhaltungsorchestern begleiteten Schlagern zum modernen Techno-Pop-Schlager,
den die junge Generation heute feiert, vorauszusagen gewagt? Natiirlich gibt es beim Schla-
ger auch Qualitdtsunterschiede, die von besonders auf der Lieblingsinsel der Deutschen Mal-
lorca verbreiteten ,Partyschlagern® einfachster Machart bis zu textlich und musikalisch an-
spruchsvollen Schlagern in Richtung von Chansons und Songs von Liedermachern (z. B.
Reinhard Mey) reichen. FlieBend ist auch der Ubergang zur sogenannten ,volkstiimlichen
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Musik*, die im Gegensatz zur authentischen Volksmusik und Folklore mit heimatlich ge-
priagten Themen und oft kitschigen, biederen und sentimentalen Melodien aufwartet. Freilich
gibt es auch in diesem Bereich in den letzten Jahren eine Weiterentwicklung, die sich vor
allem in der Verbindung mit Rockmusik zeigt, beispielsweise zum ,Alpenrock®, wofiir als
Paradebeispiel der Osterreichische Séanger Andreas Gabalier stehen kann.

5.1 Vicky Leandros: Ich glaub an Dich (1969)

Die oft Jahrzehnte andauernde Karriere zahlreicher Interpreten ist nicht selten mit einem
ganz bestimmten Musiktitel verbunden, der als deren Markenzeichen gilt, oft ihr grofter
Erfolg war und den sie praktisch bis ans Ende ihrer musikalischen Laufbahn oder gar bis
zum Lebensende immer wieder singen miissen. Im Falle der deutsch-griechischen Siangerin
Vicky Leandros (geb. 1952) ist es der Hit Theo, wir fahr’n nach Lodz. Dass sie jedoch nicht
auf Schlager reduziert werden wollte, zeigte sie bereits auf ihrer ersten LP Songs und Folk-
lore (1966), auf der sie in vier Sprachen Schlager, Folksongs und internationale Popsongs
interpretierte. Als Produzent fungierte liber viele Jahre ihr Vater Leo Leandros, ebenfalls
Musiker und Komponist, bei dem Vicky nach dessen Scheidung seit 1958 in Hamburg lebte.
International bekannt wurde die Sangerin nach zwei Auftritten beim Grand Prix de la Chan-
son (heute Eurovision Song Contest), wo sie zweimal fiir Luxemburg antrat und 1967 den
4. Platz sowie 1972 den 1. Platz erreichte. Wie Mireille Mathieu singt die Kiinstlerin in
vielen Sprachen, wobei sie neben der deutschen die englische, die franzdsische und natiirlich
die griechische Sprache bevorzugt. Ahnlich vielseitig wie bei der franzosischen Séngerin ist
auch ihr Repertoire mit Schlagern, Chansons, Folklore, Popsongs und internationalen Hits.
Beispielsweise feierte sie einen riesigen Erfolg mit der deutschen Version des Titelsongs aus
dem Film Titanic von 1997 (im Original von Céline Dion gesungen) unter dem deutschen
Titel Weil mein Herz dich nie mehr vergisst. Vicky Leandros wagte auch immer wieder mu-
sikalische Experimente, vor allem nach 2000 (z. B. Hip-Hop und Soul mit Xavier Naidoo
oder Rave und Techno mit der Band Scooter). Als anspruchsvollstes und kiinstlerisch iiber-
zeugendstes Album kann Vicky Leandros singt Mikis Theodorakis (2003) gelten, fiir das sie
mit dem griechischen Komponisten personlich zusammenarbeitete. Weltweit hat sie bis
heute rund 55 Millionen Tontrager verkauft und hilt wohl einen Rekord, was die Zahl ver-
schiedener Verdffentlichungen betrifft. Z&hlt man zu den Originalalben noch alle Varianten
hiervon und alle Zusammenstellungen von Hits (Kompilationen als ,Best of*) zusammen, so
kommt man auf weit iiber 400 Alben. Wie Mireille Mathieu erhielt sie im Laufe ihrer iiber
fiinfzigjéhrigen Karriere zahlreiche Ehrungen und Preise — vor allem in Deutschland und
Griechenland — wie zweimal die Goldene Europa, die Goldene Stimmgabel und 2015 das
Bundesverdienstkreuz am Bande. Im Bereich ehrenamtlicher Tatigkeit setzt sie sich fiir Kin-
der in Afrika und die Aidshilfe ein.

Im Jahr 1969 erschien das Album Ich glaub an Dich, das neben Schlagern auch Cover-
versionen anspruchsvoller Chansons und internationaler Poptitel enthilt mit Musikstiicken
ausschlieBlich in deutscher Sprache. Zwei deutsche Komponisten, Arrangeure und Dirigen-
ten, die zu dieser Zeit in und fiir Unterhaltungs- sowie Tanzorchester arbeiteten, nimlich
Arno Flor (1925-2008) und Klaus Munro (1927-2013), richteten fiir die Sédngerin eine Be-
arbeitung des Schwanensee-Themas unter dem Titel Wie die wilden Schwine ein. Vicky Le-
andros singt nach einer kurzen Orchestereinleitung einen fiir Schlagerverhiltnisse recht poe-
tischen und durchaus ansprechenden Text, der sich allgemein um das Schicksal, die Sehn-
sucht nach und die Traume von einem anderen Leben dreht. Diese Motive werden mit dem
Bild von fliegenden Schwinen verkniipft. Das Schwanensee-Thema wird mit den Worten
des Refrains, der am Anfang steht, eingeleitet: ,,Schau, wie die wilden Schwéne ziehn, den
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Weg den nur die Sehnsucht kennt, als wollten sie unsrer engen Welt entfliehn, hinauf zum
blauen Firmament.*“ Die Séngerin tragt den Titel zu durchgehender Orchesterbegleitung, mit
dezentem Schlagzeug, mit engagierter Stimme vor, die hohere Tone und Steigerungen nicht
vermeidet, aber nie schrill oder iibertrieben wirkt. In der Mitte des Stiicks sorgt ein kurzer
Instrumentalpart des Orchesters, welches im iibrigen weitgehend Cajkovskijs Vorlage folgt,
fiir einen eigenen Akzent. Im Vergleich mit allen anderen nachfolgend noch dargestellten
Schlagerbearbeitungen von Musik des Komponisten ist diese in jedem Fall die beste. Der
Song ist nur unter Schwierigkeiten aufzutreiben, da er nicht als Single ausgekoppelt und
nicht auf Kompilationen veroffentlicht wurde. Somit gab es ihn lange Jahre nur auf der ori-
ginalen LP, bis er erstmals wieder auf einer CD-Box mit den ersten Alben der Kiinstlerin
wiederverdftentlicht wurde.

Tontriger zu Vicky Leandros
Philips 844 386: Vicky: Ich glaub an dich (LP, 1969)
o Wie die wilden Schwine
Koch / Universal 0600753 396 803: Vicky: A Taste of the Sixties (4-CD Box, 2012)

o Wie die wilden Schwdine

5.2 Katja Ebstein: In Petersburg ist Pferdemarkt (1976)

Die beiden Séngerinnen Vicky Leandros und Katja Ebstein (geb. 1945) verbinden einige
Gemeinsamkeiten. Die Musikkarriere beider begann um das Jahr 1965. Beide nahmen er-
folgreiche Titel in mehreren Sprachen auf. Beide verfiigen iiber ein breit gefiachertes Reper-
toire, das weit liber Schlager hinausreicht, obwohl sie gerade in diesem Genre am erfolg-
reichsten waren bzw. noch sind. Beide nahmen mehr als einmal am Grand Prix de la Chan-
son/Eurovision Song Contest teil und erreichten dort vordere Plitze. Und schlieBlich ver-
kauften beide Millionen Tontrager, Katja Ebstein dabei weniger als ihre Kollegin, was wohl
daran liegt, dass sie sich stirker auf den deutschen als auf den internationalen Markt kon-
zentriert. Erwéhnt sei noch, dass beide dhnliche Musikpreise wie z. B. die Goldene Stimm-
gabel gewannen, beiden das Bundesverdienstkreuz verliechen wurde und sich beide sowohl
politisch als auch im karitativen Bereich u. a. fiir Kinder in Afrika engagieren. Fiir Katja
Ebstein ist neben dem Schlager ein weiterer wichtiges Wirkungsfeld das Rezitieren und Sin-
gen lyrischer und auch politischer Texte von deutschen Schriftstellern der Vergangenheit
und Gegenwart. Dieser Bereich ihres Schaffens nahm seinen Anfang mit dem Album Katja
Ebstein singt Heinrich Heine (1975). Unmittelbar darauf nahm sie ein Jahr spéter die eher
am Schlager orientierte LP In Petersburg ist Pferdemarkt auf. Produziert wurde dieses Al-
bum von ihrem damaligen Ehemann Christian Bruhn (geb. 1934), der auch als Komponist
vor allem in den Sechziger- und Siebzigerjahren groe Erfolge verbuchen konnte und auch
fiir Ebsteins Grand Prix-Erfolg Wunder gibt es immer wieder (Platz 3 im Jahr 1970) verant-
wortlich war.

Als dritter Titel auf genannter Schallplatte findet sich mit Dort, wo die wilden Schwdine
ziehn erneut eine Bearbeitung von Cajkovskijs Schwanensee-Thema. Nicht zufillig erinnert
dies an Wie die wilden Schwdne von Vicky Leandros, denn in der Tat ist die musikalische
Ahnlichkeit beider Stiicke groB. Da Bruhn die sieben Jahre iltere Vorlage sicher gekannt
hat, konnte man fast von einer Kopie sprechen, wire da nicht der andere Text von Christian
Bruhn und Michael Kunze (ein weiterer bekannter Liedtexter und Ubersetzer von Musical-
texten). Er handelt vom Aufenthalt eines Paares an einem einsamen See, einem Boot, mit
dem man aufs Wasser hinausfahren kann, vom Zauber der Natur, vom fliichtigen Gliick und
der vagen Hoffnung, dass es eine gemeinsame Zukunft geben konnte. Dieser Text ist gar
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nicht mal so weit entfernt von Cajkovskijs oft in die Vergangenheit gerichteten Gedanken,
bezieht sich freilich nicht auf den Inhalt des Balletts. Nach kurzer Einleitung mit akustischen
Gitarren setzt Katja Ebsteins Gesang unmittelbar mit dem Schwanensee-Thema ein, wozu
sie folgende Zeilen singt: ,,Dort, wo die wilden Schwine ziehn, da steht ein Haus an einem
See. Dort seh ich es noch heut vor mir, wenn ich durch meine Trdume geh. Wie bei dem
entsprechenden Song von Vicky Leandros findet sich auch hier eine vom Schlagzeug durch-
gehend unterstiitzte Orchesterbegleitung, welche ansonsten weitgehend der Originalmusik
des Komponisten folgt. Katja Ebstein trifft mit Gesang und Stimme den im Prinzip melan-
cholischen, etwas wehmiitigen aber stellenweise auch leidenschaftlichen Grundton des
Stiicks in angemessener Weise und steigert sich am Ende mit einigen hohen Ténen in einen
dramatischen Schluss. Ob man ihrer Version im Vergleich mit der von Vicky Leandros den
Vorzug gibt oder nicht, bleibt eher eine Frage des personlichen Geschmacks. Als letztes
bleibt noch zu vermerken, dass bei den Credits zum Titel, d. h. den Angaben zum Kompo-
nisten der Name Cajkovskij verschwiegen wird und stattdessen ,, Traditional* als Herkunft
der Musik vermerkt wird.

Tontriger zu Katja Ebstein
EMI Electrola / Universal 06025 57806328: Katja Ebstein, Originale: In Petersburg ist Pfer-
demarkt / Liebe (2 Alben auf 1 CD, 2017)

e Dort, wo die wilden Schwine ziehn

5.3 Freddy Breck: Die grofien Erfolge | Star Gold (ca. 1993)

Der in Thiiringen geborene Gerhard Breker alias Freddy Breck (1942-2008) war neben sei-
ner Karriere als Schlagersidnger auch in den Bereichen Komposition, Musikproduktion und
Moderation tétig. Vor allem die auf Grundlagen klassischer Melodien produzierten Schlager
machten ihn in den Siebzigerjahren populdr und erfolgreich. Einen ersten groen Hit konnte
er mit dem Titel Uberall auf der Welt scheint die Sonne nach dem Gefangenenchor aus Giu-
seppe Verdis Oper Nabucco verbuchen. Seine Erfolgstitel nahm der Sanger auch in mehre-
ren anderen Sprachen auf und konnte damit sowohl in mehreren europdischen Léndern als
auch in Ubersee (Japan, Siidafrika, Kanada) Erfolge erzielen. In den Achtzigerjahren ver-
legte Breck sich auf das Komponieren fiir volkstiimliche Interpreten, ehe er sich in den
Neunzigerjahren mit seiner Ehefrau als Duo Astrid und Freddy Breck wieder mehr dem Sin-
gen widmete. Freddy Breck brachte es im Laufe seiner Karriere insgesamt auf 31 goldene
Schallplatten sowie mehrere deutsche Musikpreise bzw. andere Auszeichnungen.

Zunichst als Single, spéter dann auf zahlreichen Kompilationen, erschien 1973 unter
dem Titel Bianca die Bearbeitung der vom Komponisten in den Mittelteil seines Capriccio
Italien op. 45 integrierten italienischen Volksweise Bella ragazza dalle trecce bionde. Der
Frauenname ,Bianca‘ stammt passend zum urspriinglichen Stiick aus dem Italienischen und
bedeutet ,die Weille® oder auch ,die Reine‘. Der Song beginnt zunéchst mit der einleitenden
Fanfare des Originalwerks. Dann folgt unmittelbar der Gesang nach der genannten Volks-
weise mit dem Text von Kurt Feltz und dem Arrangement von Dave Cumberland. Freddy
Breck beginnt mit folgenden Worten: ,,Du bist die schonste der Welt fiir mich, Bianca. Durch
jedes Feuer geh’ ich fiir dich, Bianca.* Der Text geht in dieser Art weiter, was schon einiges
tiber die Qualitdt des Titels aussagt. Die Musik ist mit Orchester, Schlagzeug und Hinter-
grundchor dick aufgetragen. Kurz gesagt, Cajkovskijs Orchesterwerk wurde zu einem sen-
timentalen, volkstiimlich klingenden Schunkelschlager im Walzertakt degradiert. Zwar
konnte man einwenden, es handle sich ja um ein Volkslied, das man dann auch in volkstiim-
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licher Weise bearbeiten darf (in der Tat ist bei den Credits nicht Cajkovskij, sondern ,,italie-
nische Volksweise als Herkunft der Melodie angegeben). Dazu muss jedoch angemerkt
werden, dass dieses Volkslied wohl nur in Italien selbst als solches bekannt sein diirfte und
die Melodie ansonsten iiberall auf der Welt mit Cajkovskij in Verbindung gebracht wird. So
stellt der deutsche Schlagertext keinesfalls eine auch nur annihernde Ubersetzung des ita-
lienischen Textes dar. Auch die Verwendung der Anfangsfanfare in Bianca lasst darauf
schlieBen, dass man sich bei der Bearbeitung nicht beim Volkslied, sondern einfach bei
Cajkovskij bedient hat, ohne diesen zu erwihnen. Der Song war iibrigens trotz dieser
Schwachpunkte im Verdffentlichungsjahr 25 Wochen lang in der deutschen Hitparade und
schaffte es bis auf den 2. Platz.

Eine zweite Bearbeitung nach Cajkovskij entstand bereits 1972 mit dem selben Auto-
renteam unter dem Titel Wo ist die Straf3e zu dir. Daflir musste als Vorlage das 1. Klavier-
konzert des Komponisten bzw. wie so oft nur der Beginn desselben herhalten. Am Anfang
des Stiicks erklingt im Prinzip die originale Einleitung des Werks mit Klavier und Orchester
in etwas ausgediinntem Sound. Dann setzt ein Chor zusammen mit Freddy Brecks Stimme
ein, die sich vom Chor jedoch kaum abhebt, so dass das Ganze eher wie ein Stiick fiir Chor
und Orchester wirkt. Der Eingangsteil des Konzertes wird mit etwas verdndertem Text dann
noch zweimal wiederholt, beim zweiten Mal verkiirzt mit einer kleinen Schlusssteigerung in
Lautstirke und Stimmhdhe. Das musikalische Arrangement wirkt etwas ertraglicher als das-
jenige der Bianca, dafiir prisentiert sich der Songtext auf niedrigstem Niveau. Breck und der
Chor beginnen so: ,,Wo ist die Stra3e zu dir, wo ist der Weg, sag es mir. Ich geh durch Holle
und Nacht, bis einst mir deine Sonne lacht.“ In diesem kaum ertréglichen Stil geht der Text
weiter. Mit diesen beiden Titeln hat man Cajkovskij und jedem halbwegs anspruchsvollen
Musikhdrer sicherlich keinen Gefallen getan.

Tontriger zu Freddy Breck

Spectrum / Polydor 517 624 — 2 Star Gold: Freddy Breck: Die grofsen Erfolge (0.J., ca. 1993)
e Bianca
o Wo ist die Strafse zu dir

5.4 Heino: Es ist nie zu spiit. Melodien von Mozart bis Tschaikowsky (2008)
Laut Umfragen kennen fast hundert Prozent der deutschen Bevdlkerung Heinz Georg
Kramm alias Heino (geb. 1938). Damit ist der Sanger populérer und bekannter als ein Grof3-
teil der deutschen Politiker. Auch der Erfolg des blonden, wegen eines Augenleidens stets
sonnenbebrillten Baritons mit weit iiber 50 Millionen verkauften Tontrdgern spricht Binde.
Nach unruhiger Kindheit als Halbwaise (der Vater war 1941 im Zweiten Weltkrieg gefallen)
erlernte er zunichst das Biackerhandwerk, ehe sich die Liebe zu Musik und Gesang durch-
setzte. Der bekannte Musikproduzent und Schlagersidnger Ralf Bendix (1924-2014) verhalf
Heino 1965 zu seinem ersten Erfolg mit dem nicht unumstrittenen Volkslied Jenseits des
Tales (Fortsetzung: ,,standen ihre Zelte*), das besonders wihrend der NS-Zeit beliebt war.
Nach vielen Jahren und unzihligen Erfolgen mit Schlagern und im Schlagerstil arran-
gierten Volksliedern erschloss sich der Sanger neue musikalische Bereiche und erfand sich
so immer wieder neu. So begann er sich — warum auch immer — fiir klassische Musik und
Kirchenmusik zu interessieren. Das oben genannte Album bildete den Auftakt zu zwei wei-
teren Alben unter dem Titel Die Himmel riihmen — Festliche Lieder mit Heino 1 + 2
(2009/2010). Aus diesen Alben wurde ein Programm zusammengestellt, mit dem Heino in
Kirchen und Konzertsélen gehobener Art auf Tourneen ging. Neben einer Rap-Version von
Schwarzbraun ist die Haselnuss (1989) fiel der Sénger seit 2013 in weitaus spektakuldrerer
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Weise auf, als er in schwarzem Rockeroutfit bekannte deutsche Rock- und Popsongs in ei-
nem aktuellen Stilmix présentierte, der bis zum Heavy Metal-Sound reichte und seinen Ho-
hepunkt in einem Auftritt beim Wacken Open Air (dem beriihmtesten deutschen Metal-Fest)
fand. Im Jahr 2019 verkiindete Heino nach einer Tournee, bei der er sich wieder auf musi-
kalisch konventionellerem Terrain (d. h. Interpretationen seiner grof3ten Hits) bewegte, sei-
nen Abschied von der groflen Biihne, liberlegte es sich jedoch bald anders. So wollte er 2020
eine weitere Tournee mit einem klassischen Orchester als Begleitung starten, was jedoch
durch die Corona-Pandemie verhindert wurde. Inzwischen wurde sie nachgeholt. Erwéh-
nenswert ist noch, dass der Sanger mehr als dreiBlig Preise und Auszeichnungen im musika-
lischen und auBBermusikalischen Bereich sein Eigen nennen darf und seit vielen Jahren eh-
renamtlich die Deutsche Krebshilfe unterstiitzt.

Gleich im ersten Titel des ersten Albums seiner Klassik-Trilogie beschéftigt Heino sich
mit Cajkovskijs 1. Klavierkonzert bzw. mit dessen Erdffnung. Der daraus entstandene Song
Mein Lied fiir Dich wurde vom Jazzmusiker und Arrangeur Erich Becht (1926-2017) mit
kleinem Studioorchester und kleinem Chor musikalisch eingerichtet. Nach einer kurzen Ein-
leitung durch Klavier, Orchester und Chor, die nicht auf Cajkovskijs Musik zuriickgeht, aber
seinem Stil dhnelt, beginnt Heino das nach den Anfangsakkorden des Konzerts erklingende
bekannte Thema gleich im Refrain zu singen. Dabei ist stindig die Vokalise des Chores im
Hintergrund zu horen. Es folgen drei Strophen, in denen man mit einer Art Variation zum
Thema tiberrascht wird, die ebenfalls nicht vom Komponisten stammt, jedoch an seine mu-
sikalische Sprache angelehnt ist. Es folgt zum zweiten Mal der Refrain, was dem Lied eine
Bogenform verleiht, ehe wie bei einer Coda nach der Wiederholung der ersten Strophe Chor
und Orchester ohne Heinos Gesang das Musikstiick zu einem ruhigen Abschluss bringen.
Heino singt seinen Text um Erhabenheit bemiiht, dabei unaufgeregt und ohne Pathos und
Dramatik, stimmlich ohne gro3e Schwankungen bei Intonierung und Lautstirke. Das ver-
leiht dem Song eine gewisse Feierlichkeit und Festlichkeit. Musikalisch ist das Ganze durch-
aus akzeptabel, wihrend der von Andy Feder verfasste Text den Gesamteindruck durch seine
Banalitit triibt. Bereits der Refrain am Anfang ldsst den Fortgang erahnen, denn Heino singt:
»Das ist mein Lied nur fiir dich, denn nur mit dir ganz allein spiir’ ich die Liebe erbliihn,
kann nur mit dir gliicklich sein.” Heinos Fans macht man freilich mit diesem Song ganz
bestimmt gliicklich.

Tontriger zu Heino
Sony Music / BMG 8869733 4592: Heino, Es ist nie zu spdt — Melodien von Mozart bis
Tschaikowsky (2008)

e Mein Lied fiir Dich

5.5 DJ Otzi: Es ist Zeit (2013)

Der osterreichische Sanger und Entertainer Gerhard ,Gerry* Friedle (geb. 1971) ist besser
bekannt unter dem Kiinstlernamen DJ Otzi. Uber 16 Millionen verkaufte Tontréiger zeugen
von seiner Popularitit im deutschsprachigen Raum. Da er von seiner Mutter zu Pflegeeltern
gegeben und spéter von seinen Grofeltern aufgezogen wurde, kann man ihm durchaus eine
schwierige Kindheit zugestehen. Als Beruf lernte er zunédchst Koch. Sein Gesangstalent wur-
de bei einem Karaoke-Wettbewerb entdeckt und verschaffte ihm Arbeit als Sanger, DJ und
Animateur in bekannten Urlaubsgebieten (Tiirkei, Mallorca u. a.). Mit dem Hit Anton aus
Tirol schaffte er 1999 den Durchbruch als Interpret mit einem Musikstil, der eine Mischung
aus volkstiimlicher Musik, Schlager, Pop und Partysong darstellt und zudem tanzbar und
leicht mitsingbar ist. Titel wie Hey Baby, Ein Stern der deinen Namen trégt oder Geboren
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um dich zu lieben (die beiden letztgenannten als Duette mit dem Autor der Songs Nik P.)
wurden in den Folgejahren zu Megasellern und zogen erfolgreiche Tourneen und zahlreiche
Fernsehauftritte nach sich. Friedle wollte mit der Zeit jedoch nicht ausschlielich auf die
Rolle des Partymachers und Partyséngers festgelegt werden und verdffentlichte darum auch
ein paar Balladen und Songs mit eher nachdenklichen Texten. Dass es aber durchaus nicht
einfach ist, einer einmal angenommenen Rolle zu entkommen, zeigt das 2019 verdftentlichte
Album 20 Jahre DJ Otzi — Party ohne Ende. Die Erfolge dieser zwanzig Jahre spiegeln sich
natiirlich auch in zahlreichen Preisen und Auszeichnungen wieder, die der Sidnger haupt-
sichlich im Bereich Schlager/Volksmusik in Deutschland und Osterreich erhielt. Darunter
findet sich auch das Ehrenzeichen seines Geburtslandes Tirol, das er 2020 erhielt und das
die hochste Auszeichnung dieses Bundeslandes darstellt.

Als siebter Titel seines Albums Es ist Zeit findet sich DJ Otzis Version des ersten Kla-
vierkonzerts Cajkovskijs als Bearbeitung unter dem Titel Und wenn das Schicksal (es will).
Als Komponisten und Texter werden Hartmut Krech, Mark Nissen und MS Urmel angege-
ben. Cajkovskijs Rolle als Komponist der Vorlage wird demnach wie schon im Falle von
Freddy Brecks Bianca verschwiegen (vgl. 5.3). Der als Autor angefiihrte MS Urmel ent-
puppte sich nach einigen Recherchen als Verfasser und Texter von Tanz- und Bewegungs-
liedern fiir Kinder mit Titeln wie Heia, heia, bubu. Das ldsst fiir die Lyrics des Cajkovskij-
Songs nichts Gutes ahnen. Und in der Tat konnte es den Horer erschaudern lassen, wenn er
DJ Otzi zum Anfangsthema des Klavierkonzerts singen héren muss: ,,Und wenn das Schick-
sal es will, dann wird ein Wunder geschehn, denn diese Welt ist so schon. Wann werden wir
uns wiedersehn?* In stark iiberzogenem Tempo und zum wummernden Rhythmus von Bass
und Schlagzeug klimpert ein Klavier die Anfangstakte des Einleitungsthemas, ehe es dann
im 4/4-Takt nach dem Muster Strophe—Refrain—Strophe—Refrain—kurze Instrumentaleinlage
(mit schepperndem Klavier)-Refrain weitergeht. Der unterlegte Techno-Beat soll das Ganze
dann noch tanzbar machen.

Seine Erstauffiihrung erlebte der Titel am 30. November 2013 beim sogenannten ,Ad-
ventsfest der 100000 Lichter* mit Florian Silbereisen. Dort beendete er die Sendung mit
einer Art ,All Star-Prdsentation‘, bei der in kurzen Soloauftritten zahlreiche Schlagerbe-
rihmtheiten (u. a. Andrea Berg, Helene Fischer, Maite Kelly, Semino Rossi, Karel Gott)
gemeinsam mit DJ Otzi Textzeilen vortrugen. Der Refrain wurde dann von nahezu allen
Mitwirkenden der Sendung gesungen, so dass das Stiick eher zur Chorversion geriet. Da man
fiir eine solche Vorweihnachtssendung auch mal beide Augen zudriicken darf, kann man als
Fazit konstatieren, dass diese Live-Version ertraglicher ist als die Studioversion. Fiir letztere
gilt jedoch: Das im Songtext heraufbeschworene Schicksal (librigens das einzige Wort im
Text, das einen Bezug zu Cajkovskij erkennen lisst) hitte dem Musikhorer dieses Stiick
besser ersparen sollen.

Tontriger zu DJ Otzi )
Universal Music / Polydor: DJ Otzi: Es ist Zeit (2013)
e Und wenn das Schicksal

6. Rarititen und Kuriositaten

Wie bei Musikstiicken allgemein gibt es auch im Bereich der musikalischen Bearbeitung
Werke, die sich nicht eindeutig in eine Musikrichtung einordnen lassen, da sie Elemente
zweier oder mehrerer Stilrichtungen verwenden und in das jeweilige Musikstlick integrieren.
Dabei findet manches zusammen, was auf den ersten Blick vielleicht nicht zusammenzupas-
sen scheint, nach genauerem Zuhoren dann aber doch stimmig klingt. Musikstiicke dieser
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Art werden nachfolgend als ,Kuriositdten® gefiihrt. Dariiber hinaus existieren einige Bear-
beitungen von Werken Cajkovskijs im popularmusikalischen Bereich, die sich einer eindeu-
tigen Kategorisierung entziehen, die dazu noch sehr selten gehort, in entsprechenden Medien
so gut wie nie gespielt oder gar aufgefiihrt werden und die zudem auf Tontrédgern sehr schwer
und oft nur fiir betrachtliche Geldsummen erwerbbar sind. Stiicke, die diesen Kriterien ent-
sprechen, werden im vorliegenden Abschnitt als Rarititen vermerkt. Auch wenn es sich um
Sonderfalle handelt, wire ohne diese in sich heterogene Gruppe das Gesamtbild der Bear-
beitungen von Werken Cajkovskijs in der Popmusik nicht vollstindig.

6.1 Spike Jones and his City Slickers: Spiking the Classics (2005)

Spike Jones — eigentlich Lindley Armstrong Jones (1911-1965) war ein amerikanischer Mu-
siker, Arrangeur und Komdodiant, der zundchst in Radiosendungen und Features, spéter auch
im Fernsehen und im Kino Musik und Comedy miteinander zu verbinden wusste. Er begann
seine Karriere als Perkussionist in Jazzbands, griindete dann 1940 mit den City Slickers seine
eigene Band. Seine Radioshows wurden in den Vierziger- und Fiinfzigerjahren durch eine
Mischung aus Musik, Gesang, gesprochenen Texten sowie Gerduschcollagen (z. T. auch mit
dem Einsatz exotischer Instrumente und verschiedensten Alltagsgegenstinden, mit denen
sich Tone erzeugen lassen) zu groen Erfolgen. In der Spike Jones Show bei Sendern wie
NBC und CBS empfing er als Géste zahlreiche Prominente jener Tage, darunter auch Frank
Sinatra. In den spéten Fiinfzigern und Anfang der Sechzigerjahre spielte Spike Jones auch
live in den Casinos von Las Vegas und Lake Tahoe. Besonders bekannt und beliebt wurden
seine humorvollen, urkomischen Bearbeitungen populédrer klassischer Werke aus den Jahren
1945 bis 1950, zu denen neben Werken Cajkovskijs auch Werke von Gioacchino Rossini
(Ouvertiire zur Oper Wilhelm Tell) oder Georges Bizet (Ausschnitte aus der Oper Carmen)
gehoren, die spater gesammelt unter dem selbstverstindlich ironisch gemeinten Motto Mur-
dering the Classics erschienen.

Ende September 1945 nahm Jones mit Band, mehreren Séngern und Sprechern seine
Version der Nufsknacker Suite auf. Diese Version besteht aus dreizehn teilweise unter einer
Minute dauernden Sitzen und kommt insgesamt auf eine Spieldauer von knapp 20 Minuten.
Damit ist sie noch fast 3 Minuten kiirzer als die Originalsuite des Komponisten, die bekannt-
lich acht Sétze umfasst. Daraus folgt zwangsldufig, dass nur Ausschnitte aus der klassischen
Suite Verwendung finden, denn in die restlichen fiinf Sétze hat Spike Jones eigene musika-
lische Einfille eingebracht. Das Werk présentiert sich als eine Art Collage aus instrumenta-
len Teilen, Gesang (Soli, Chor), Sprechtexten, Umweltgerduschen und mit zahlreichen z. T.
ungewOhnlichen Musikinstrumenten erzeugten Kldngen, Tonen und Gerduschen. In den Vo-
kalteilen wird in bunter Reihenfolge pseudo-ernsthaft, lustig oder komisch und manchmal
absichtlich sentimental gesungen. Dazu wird immer wieder gerufen, geklatscht, gepfiffen.
Das alles erweckt Assoziationen, die eher an ein Horspiel mit Musik erinnern. Die instru-
mentalen Teile bestreitet ein kleines Orchester, das in seiner Besetzung mit dominierenden
Blédsern und Perkussion an eine Jazzcombo erinnert. Trotz aller komischen und parodisti-
schen Elemente gewinnt der Horer nicht den Eindruck, dass man sich iiber Cajkovskij und
seine Komposition lustig machen wolle. AbschlieBend lésst sich zu dieser musikalischen
Kuriositdt noch anmerken, dass man sie am ehesten als eine Art komisches Musical, einen
musikalischen Spaf, auffassen konnte.

Noch verriickter prisentiert sich die auf der CD Spiking the Classics enthaltene Cajkov-
skij-Zugabe in Gestalt des dreiminiitigen Stiicks None but the lonely Heart (A Soaperetta),
das am Jahresende 1947 eingespielt wurde. Des Komponisten beriihmteste Romanze Nur
wer die Sehnsucht kennt (Net, tol’ko tot, kto znal, op. 6 Nr. 6) nach Mignons Lied aus Johann
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Wolfgang von Goethes Roman Wilhelm Meisters Lehrjahre®,"” die im Original ernst und
melancholisch klingt,?® wird hier gnadenlos parodiert. Der Liedtext wurde véllig verindert
und anstatt um Liebesleid geht es hier — in humorvoller Art und Weise dargeboten — um
Beziehungsprobleme zwischen Mann und Frau sowie um gegenseitige Vorhaltungen und
Missverstidndnisse, auBerdem noch um die komplizierten Verwandtschaftsverhiltnisse nach
der Trennung und Wiederverheiratung des jeweiligen Ehepartners. Nach einer kurzen Ein-
leitung von Violine und Klavier nach der Melodie von Cajkovskijs Lied folgt ein Monolog
(weiterhin mit der Musik unterlegt) der Frau zu den genannten Themen. Danach gibt es einen
rasanten Mittelteil, der von einer Jazzcombo gespielt und mit komischen vokalen Soundef-
fekten angereichert wird. Es folgt der Monolog eines Mannes, der fast dasselbe wie die Frau,
jedoch nun aus seiner Sicht erzéhlt. Auch dieser Monolog ist mit der von Violine und Klavier
dargebotenen Melodie des Liedes unterlegt. Das alles miindet in einen kurzen Dialog zwi-
schen Mann und Frau, ehe wenige Takte der Jazzcombo das schwierig zu beschreibende
Stiick beschlieBen. Von Cajkovskijs Musik kommt hier abgesehen von Teilen der zitierten
Romanzenmelodie nur sehr wenig vor.

Tontriger zu Spike Jones and his City Slickers

Naxos Nostalgia 8.120834: Spike Jones and his City Slickers: Spiking the Classics (2005)
o None but the lonely Heart (A Soaperetta)
o The Nutcracker Suite

6.2 Chet Atkins: Mister Guitar (1959)

Malgebliche Bedeutung fiir die Entwicklung der Popmusik hatten die Erfindung und die
Verwendung der elektrischen Gitarre (E-Gitarre) als Leitinstrument in Songs und iiberhaupt
in Musikstiicken aller Art. Einer der Pioniere im Bereich der E-Gitarren war Chet Atkins
(1924-2011), ein amerikanischer Gitarrist, Country-Musiker, Produzent, Mitentwickler von
zukunftsweisenden Gitarrenmodellen, bekannt als Mitbegriinder des sogenannten ,Nashville
Sound‘, der durch den Einsatz von E-Gitarren Elemente der Rock- und Popmusik in die
Country Music brachte. Mehr als hundert Alben, vierzehn Grammys, zahlreiche weitere
Auszeichnungen sowie die Aufnahme in die Country Music Hall of Fame und die Rock and
Roll Hall of Fame bezeugen seine Bedeutung als Musiker. Dariiber hinaus erreichte er auf
einer Liste der weltbesten Gitarristen in der Musikzeitschrift Rolling Stone Platz 21. Cha-
rakteristisch fiir seine Spielweise auf der Gitarre ist der ,Fingerpicking Style‘, bei dem Dau-
men, Zeigefinger und Ringfinger zum Greifen und Zupfen eingesetzt werden.

Diesen Stil hort und erkennt man auch auf der Oktober 1959 ver6ffentlichten LP Mister
Guitar (dieser Titel wurde auch zum Spitznamen von Chet Atkins) und auf der dort als
letztem Stiick befindlichen Bearbeitung des Beginns von Cajkovskijs erstem Klavierkonzert
Piano Concerto in B-Flat Minor. Das 2'> Minuten dauernde Stiick weist Country- und Jazz-
elemente auf und bietet die beriihmten ersten Takte des Konzerts in einer Trio-Besetzung
von E-Gitarre, Kontrabass und sehr dezentem Schlagzeug (das wohl mit dem Jazzbesen be-
dient wird) dar. Wihrend der Bass einen gemiitlichen 4/4-Takt vorgibt, setzt die Gitarre so-
fort mit dem Thema bzw. der Melodie des Klaviers im Original ein. Das Thema wird insge-
samt dreimal durchgespielt. Beim zweiten Durchgang tritt zusétzlich zum Instrumententrio

19 Vgl. zur Rezeption dieses frithen, immer wieder edierten, aufgefiihrten und fiir andere Instrumente bearbei-
teten ,Hits*, der Cajkovskijs Ruhm nach Westeuropa brachte, Lucinde Braun, ,, La terre promise “ — Frankreich
im Leben und Schaffen C’ajkovskijs, Mainz 2014 (CSt 15), S. 8688, 97-99, 124-126, 144—146.
20 Vgl. zur typischen Rezeption zu Lebzeiten des Komponisten, Lucinde Braun, ,, Pleines d’amour et de lar-
mes*“ — Cajkovskijs Romanzen im franzosischen Salon, in: Mitteilungen 22 (2015), S. 197-206.
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noch ein Klavier hinzu, welches die Melodie parallel zur Gitarre spielt. Im dritten Abschnitt
variieren Klavier und Gitarre das Thema, dann bringt eine Basslinie das Stiick zum Ab-
schluss. Das Stiick wird unaufgeregt und entspannt gespielt und ist ein positives Beispiel
dafiir, dass der Anfang dieses Klavierkonzerts nicht unbedingt immer pompds und bombas-
tisch présentiert werden muss.

Tontriger zu Chet Atkins
RCA Victor LSP 2103: Chet Atkins, Mister Guitar (LP, 1959)
e Piano Concerto in B-Flat Minor
Membran Documents mcps LC 12281: The Stars of Country Music (10 CD-Box, CD 2,
2015)
e Piano Concerto in B-Flat Minor

6.3 Frank Sinatra: Cheek to Cheek (1993) — Moonlight Sinatra (1992/2011)

Es stellt keine Ubertreibung dar, Frank Sinatra (1915-1998) als einen legendiren Singer zu
bezeichnen, der dariiber hinaus auch ein begnadeter Schauspieler und Entertainer war. Seine
Eltern waren um die Jahrhundertwende zum 20. Jahrhundert aus Italien an die Ostkdiste der
USA eingewandert. Sein gro3es Vorbild Bing Crosby weckte in ihm den Wunsch, Sénger
zu werden. Obwohl er keine professionelle Gesangsausbildung durchlief und kaum Noten
lesen konnte, wurde er zu einem der beriihmtesten Sénger der zweiten Hélfte des 20. Jahr-
hunderts, was ihm auch den Ehrentitel ,The Voice® einbrachte. Musiktitel wie Strangers in
the Night, My Way oder New York, New York sind nur drei weltweit bekannte von rund 1300
Songs, die Sinatra wahrend seiner rund flinfzigjdhrigen Karriere aufnahm und die neben
vielen anderen zu zeitlosen Evergreens geworden sind. Anfangs wurden seine Lieder meist
von Swing-Orchestern und Jazz Big Bands begleitet, in spiteren Jahren hiaufiger von Unter-
haltungsorchestern. Trotz einiger Jahre mit wenig Erfolg liel3 er sich nicht beirren, gab den
dem Zeitgeist geschuldeten musikalischen Trends nicht Raum, sondern behielt seinen eige-
nen musikalischen Stil unbeirrt bei. Mit Spike Jones verbinden ihn einige fiir den Rundfunk
produzierte Aufnahmen. Mehr als 150 Millionen verkaufte Tontréger sowie unzahlige Eh-
rungen und Auszeichnungen bestétigen sein Konnen und seine Einzigartigkeit. Auch im hu-
manitéren, sozialen und politischen Bereich zeigte Sinatra Engagement, was ihm Einfluss
verschaffte. Seinen Musikstil kann und sollte man nicht eindeutig festlegen. In seiner Musik
verband und integrierte Sinatra Jazz, Chanson, Swing, einen Hauch Klassik und manches
andere. Er glanzte sowohl in Balladen aus der sogenannten ,Easy Listening‘-Kategorie als
auch in Uptempo-Nummern, und man kann ihm vielleicht am ehesten gerecht werden, indem
man ihm in Anlehnung an eine seiner beriihmtesten Songzeilen einfach bescheinigt: ,,He did
it his Way.*

Kaum bekannt, aber nicht verwunderlich ist der Umstand, dass Frank Sinatra auch ein
Liebhaber klassischer Musik war. Russische Musik mochte er besonders, neben Cajkovskij
als seinem Lieblingskomponisten horte er auch gerne Rachmaninov und Borodin. In den
1930er Jahren war Sinatra als Sidnger bereits in Musikclubs aktiv und hin und wieder bei
lokalen Radiosendern zu horen. Im Jahr 1937 lernte er den Musiker Frank Mane (1904—
1998) kennen, der zwei Jahre spiter ein Orchester mit zehn Musikern zusammenstellte, um
in einem kleinen Plattenstudio in New York Aufnahmen einzuspielen. Nachdem Mane am
17. Mérz 1939 drei Aufnahmen abgeschlossen hatte, waren von der gemieteten Zeit im Stu-
dio noch ein paar Stunden iibrig geblieben. Sinatra bat seinen Freund, mit ihm als Sénger
eine Aufnahme zu machen. Er wihlte dafiir den Song Our Love nach dem Liebesthema aus
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Cajkovskijs Ouvertiire Romeo und Julia aus. Somit wurde Sinatras allererste Gesangsauf-
nahme fiir einen Tontréiger am 18. Miarz 1939 eine Cajkovskij-Bearbeitung. Hiervon wurden
nur wenige Privatpressungen auf Schallplatte hergestellt, d. h. der Song blieb nur eine De-
mo-Aufnahme, fand jedoch spiter den Weg auf inoffizielle Sammlerplatten und stellt eine
Top-Raritit dar.

Sinatra war freilich nicht der erste Interpret dieses Titels. Der Text hierzu stammt von
Buddy Bernier und Robert Emmerich, wiahrend das musikalische Arrangement urspriinglich
vom Bandleader Larry Clinton (1909-1985) angefertigt worden war, der zu dieser Zeit ein
erfolgreiches Tanzorchester leitete. Mit der jungen Sangerin Bea Wain gelang ihm im selben
Jahr (also 1939) gerade mit Our Love einen Riesenhit in den US Billboard Charts (der Titel
blieb zehn Wochen auf Platz 1). Offiziell verdffentlicht wurde Sinatras Version dieses Songs
zwar nicht, auf YouTube kann man sich die Demo-Aufnahme jedoch anhéren. Neben der
Musik vernimmt man hier aufgrund der schlechten Aufnahmequalitdt und des Alters dieses
Tondokuments leider ein deutliches Knistern und Rauschen. Sinatras Gesang lisst aber den
kiinftigen Weltstar bereits erahnen. Im kurzen zweistrophigen Text wird mit blumigen Ver-
gleichen allgemein die Liebe besungen und die Nédhe der Geliebten beschworen (selbst wenn
sie gerade fern ist). In der von jazzigen Bldsern dominierten Aufnahme folgt auf eine kurze
Einleitung Sinatras Gesang, der die beiden Strophen nacheinander (einen Refrain gibt es hier
nicht) nach dem Liebesthema aus Cajkovskijs Ouvertiire singt. In dem 4% Minuten dauern-
den Stiick folgt danach eine langere instrumentale Passage, in der das kleine Jazzorchester
die Liebesmelodie aufnimmt und ein wenig variiert. Am Ende des Songs singt Sinatra die
zweite Hélfte der zweiten Strophe noch einmal und bringt das Musikstiick damit zum Ab-
schluss. Beim letzten Wort ,,Jove* dehnt er — wie auch bereits beim ersten Durchgang — den
Schlusston als Steigerung lange aus und zieht zusitzlich seine Stimme in eine hohere Ton-
lage.

Der zweite Song, den Sinatra von Cajkovskij fiir sein Repertoire auswihlte, namlich
None but the lonely Heart basiert wie schon bei Spike Jones auf der bereits zu Lebzeiten des
Komponisten zu seinem Markenzeichen gewordenen Romanze Nur wer die Sehnsucht kennt
(Net tol’ko tot, kto znal, op. 6 Nr. 6). Der traurig stimmende Text beschreibt den Verlust,
den eine Frau auf Grund einer verlorenen Liebe verspiirt und wurde auch von weiteren klas-
sischen Komponisten wie Beethoven und Schubert vertont. Im englischsprachigen Raum
setzte sich die um 1910 entstandene Ubersetzung von Arthur Westbrook unter dem oben
genannten Titel durch, welche dann auch von Sinatra gesungen und aufgenommen wurde.
Zwischen 1945 und 1959 entstanden mehrere Versionen dieses Liedes, die von dem Sénger
auch in Radioshows dargeboten wurden. Als letzte wohl ausgereifteste und somit ultimative
Version (auf die hier auch Bezug genommen wird) gilt die 1959 fiir des Kiinstlers Album
No one cares entstandene Aufnahme, die der damals beriihmte Pianist, Komponist, Arran-
geur und Orchesterleiter Gordon Jenkins (1910—-1984) einrichtete. Diese knapp vierminiitige
Version klingt von Gesang und Arrangement her derart diister und melancholisch, dass sie
auch als ,Suicide Song‘ charakterisiert und bezeichnet wurde. Die Stimmung erinnert durch-
aus an den letzten Satz aus Cajkovskijs Sechster Sinfonie ,,Pathétique, und es wird vermu-
tet, dass Sinatra bei der Aufnahme noch unter seiner gescheiterten Beziehung zu der Schau-
spielerin Ava Gardner litt. In dem vierstrophigen Song dominieren fahl und dunkel geférbte
Streicher. Nach kurzer Einleitung, die wie auch im Original vor der eigentlichen Melodie
steht, beginnt Sinatra mit seinem inbriinstigen, ans Herz gehenden traurigen Gesang, der sich
bis zum Ende der dritten Strophe leidenschaftlich steigert. Die letzte Strophe wirkt besonders
wehmiitig, weil der Sénger sein Stimmvolumen merklich zurliicknimmt und immer leiser
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wird, ehe die Streicher nach den letzten Worten das Musikstiick in dhnlicher Weise verlo-
schen lassen wie Cajkovskij am Ende des 4. Satzes seine Sechste Sinfonie. Diese Aufnahme
Sinatras wird keinen Horer unbeeindruckt zuriicklassen. Bemerkenswert ist, dass in einer
der fritheren Aufnahmen dieses Songs durch den Kiinstler die Musik mit den Anfangstonen
des 4. Satzes der Sechsten Sinfonie beginnt, was die inhaltliche Analyse dieses Songs zu-
sdtzlich bestétigt.

Romantischer und lebensbejahender gibt sich Moon Love, die dritte Begegnung Sinatras
mit Cajkovskij. Dieses Mal diente das sehnsuchtsvolle Hauptthema des 2. Satzes der Fiinften
Sinfonie des Komponisten als Vorlage fiir einen typischen Sinatra-Song. Die Musik wurde
in diesem Fall von dem in Sankt Petersburg geborenen Orchesterleiter Andre Kostelanetz
(1901-1980) eingerichtet, der Text stammt von Mack David (1912-1993). Obwohl Sinatra
den Song bereits 1939 im Rundfunk dargeboten hatte, kam es erst 1965 zu einer Studioauf-
nahme fiir sein Album Moonlight Sinatra, auf dem der Singer zehn Lieder darbietet, die
allesamt den Mond zum Thema haben. Dass es hierbei fast ausschlieSlich nicht um den as-
tronomischen Himmelskdrper, sondern mehr um den Mond als Begleiterscheinung fiir ro-
mantische Liebesnédchte geht, versteht sich von selbst (obwohl man nicht auer acht lassen
darf, dass der Wettlauf zum Mond vier Jahre vor der ersten Mondlandung 1969 durchaus ein
aktuelles Thema war). Wahrend die Aufnahme von 1939 stark durch die Bléser des Jazzor-
chesters von Harry James geprégt ist, setzte Nelson Riddle (1921-1986) — der Arrangeur des
Albums von 1965 — mehr auf Streicher, wovon bereits seine Einleitung des Stiicks zeugt.
Diese ist natiirlich kiirzer als in Cajkovskijs Original und wurde von Riddle im Stil und im
Geiste des Komponisten als Eigenbeitrag zum Song eingerichtet. Sinatra singt nach der Ein-
leitung mit weicher, voller und sehnstichtig klingender Stimme die ersten zwei der insgesamt
vier Strophen des Liedes, der bekannten Hornmelodie folgend. Es folgt eine Instrumental-
passage des Orchesters, welche abermals das Hornthema aufgreift. Nachdem Sinatra die bei-
den anderen Strophen gesungen hat, endet das Musikstiick mit einer wiederum von Nelson
Riddle stammenden Ausleitung durch das Orchester.

Leider sind die kiinstlerisch wertvollen Aufnahmen Frank Sinatras mit Bearbeitungen
von Werken Cajkovskijs im Riesenrepertoire des Kiinstlers zu wenig aufgefallen und auf
Tontragern nur schwer zuganglich bzw. erhiltlich, so dass sie unter Raritdten eingeordnet
werden miissen.

Tontriger zu Frank Sinatra

WZ Tontriager Vertriebs GmbH WZ 90092: Frank Sinatra, Cheek to Cheek (Sampler, 1993)
e Qur Love
e None but the lonely Heart

Universal 00602527625737: Frank Sinatra, Moonlight Sinatra (1992 / 2011 Neuauflage)

e  Moon Love

6.4 Kraft and Alexander performing on the ARP Synthesizer (1977)

Ende der Siebzigerjahre gab es in der Popmusik einen Synthesizer-Boom. Viele Musiker
sahen damals in elektronisch erzeugten Klédngen die Musik der Zukunft, und in der Tat do-
minierten in der Popmusik der 1980er Jahre diese Klangwelten. Elektronische Keyboards
begleiteten nicht nur einzelne Musikstiicke von Bands und Einzelinterpreten, sondern es fan-
den sich auch etliche Keyboarder, die im Alleingang ganze Alben mit Hilfe dieser Instru-
mente einspielten (z. B. Vangelis, Jean Michel Jarre). Unter diesen Alben befanden sich auch
immer wieder solche, in denen Werke der klassischen Musik fiir Synthesizer bearbeitet wur-
den. Als eines der ersten Alben dieser Art wurde Switched on Bach (1968) von Walter Carlos
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(geb. 1939) mit Stiicken aus verschiedenen Werken Johann Sebastian Bachs (darunter als
einziges ganzes Werk dessen 3. Orchestersuite) weltweit bekannt; es galt als musikalische
Sensation und Revolution. Grof3e Erfolge mit dieser Art Musik feierte in den 1970er Jahren
auch der japanische Keyboarder Isao Tomita (1932-2016) mit seinen Bearbeitungen meist
ganzer Werke klassischer Komponisten wie Claude Debussy (Snowflakes are dancing,
1970), Modest Musorgskij (Pictures of an Exhibition, 1975), Igor’ Stravinskij (Firebird,
1976), Gustav Holst (The Planets, 1976) und weiterer Komponisten in den Folgejahren.

Cajkovskij zhlt nicht zu dieser Gruppe, jedoch sollte im Jahr 1977 als bis heute einzige
Bearbeitung von seiner Musik auf Synthesizer eine Schallplatte mit dem Titel Kraft and
Alexander performing on the ARP Synthesizer erscheinen. Hierauf interpretieren die Ameri-
kaner Jack Kraft und Larry Alexander zwei ganze Werke Cajkovskijs auf jeweils einer Plat-
tenseite, ndmlich die Ouverture 1812 op. 49 sowie die Nutcracker Suite op. 71a. Trotz des
Synthesizer-Booms Ende der Siebzigerjahre blieb diese Aufnahme vollig unbekannt, wurde
nur als LP und MC produziert und bis heute nicht auf CD verdffentlicht, kann damit als Top-
Raritit gelten (beide Werke sind jedoch auf YouTube komplett anhorbar). Uber Kraft und
Alexander lassen sich im Internet so gut wie keine biographischen Angaben finden, au3er
dass Larry Alexander als Ingenieur und Musikproduzent wohl heute noch tétig ist. Jack Kraft
war der Keyboarder des Werks, weitere Musik betreffende Aktivititen seinerseits sind nicht
bekannt. Im Internet existiert ein SchwarzweifSfoto, das beide wohl im Tonstudio zur Zeit
der Aufnahmen dieser Musik vor einer monstrds erscheinenden Soundapparatur zeigt. Das
Plattencover zeigt das Bild eines Raumschiffs oder einer Weltraumstation und erinnert stark
an Bilder des legendéren Films 2001 — Odyssee im Weltraum von Stanley Kubrik.

In der Tat wirkt insbesondere der Klang des Synthesizers in der Ouverture 1812 op. 49
so, als kiime er direkt aus dem Weltraum, sozusagen ,,from outer space* zu den Horern. Kraft
versucht trotz aller zuséitzlichen Soundeffekte, die vor allem in den letzten 2 Minuten der
Ouvertiire aufgefahren werden miissen, Cajkovskijs Werk notengetreu nachzuspielen. Dies
gelingt weitgehend, denn die Version von Kraft/Alexander ist mit gut 16 Minuten Spieldauer
in etwa genau so lang wie die meisten Interpretationen des Originals. Bei manchen Tonen
wirkt und klingt es wegen des Sounds des Synthesizers etwas fremdartig (,strange‘) und
dazu gewohnungsbediirftig, wenn es stellenweise zirpt und zischt und pfeift und jault, was
freilich der noch nicht ganz ausgereiften Technik der ersten Synthesizergeneration geschul-
det ist. Dennoch handelt es sich bei diesem Werk um ein Unikum, wie es dies bis dahin nie
gegeben hat und so schnell auch nicht wieder geben wird. Auch die ernsthafte Bemiihung
um Authentizitit Note fiir Note machen das Stiick horenswert. Das gilt in gleicher Weise fiir
die zweite Plattenseite mit der Nutcracker Suite op. 71a, die auch komplett mit allen acht
Satzen eingespielt wurde. Hier blubbert, zischt, rauscht, quikt und réhrt es in den 22 Minuten
des Werks wiederum gehorig, aber es bleibt auch Raum fiir filigranere Téne z. B. beim Tanz
der Zuckerfee oder dem Arabischen Tanz. Befremdliches Quiken im Sound durchzieht und
triibt besonders den abschlieenden Blumenwalzer. Trotz einiger Schwichen und befremd-
lich anmutender Momente in Gestaltung und Ausfiihrung einiger Passagen muss man jedoch
zugestehen, dass es sich bei diesem Projekt von Kraft und Alexander sowohl um eine Raritét
als auch um eine Kuriositét ersten Ranges handelt und um ein Horerlebnis, das — in welcher
Art und Weise auch immer — noch lange nachwirkt.

Tontriger zu Kraft und Alexander

Decca LP PFS 4395: Kraft and Alexander performing on the ARP Synthesizer: Tchaikovsky:
1812 — Nutcracker Suite (1977)
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Exkurs: Charles Dutoit: Tchaikovsky 1812 etc., Orchestre Symphonique de Montréal
(1986)

Im Bereich der Konzerte fiir ein Soloinstrument und Orchester hitte man von Komponisten
des 20. und 21. Jahrhunderts erwarten konnen, dass im Trend der Zeit massenhaft Konzerte
fiir Synthesizer und Orchester entstehen wiirden. Das ist jedoch nicht der Fall und selbst im
Bereich der Rockmusik hat sich diese mogliche Konzertform nicht etablieren kdnnen, ja sie
fand praktisch gar nicht statt. Gelegentlich werden Konzerte dieser Art an Musikhochschu-
len oder bei den Donaueschinger Musiktagen von kaum bekannten experimentierfreudigen
Komponisten aufgefiihrt. Selbst ein Komponist der Moderne wie Karlheinz Stockhausen,
der in zahlreichen seiner Werke mit elektronischen Instrumenten und auch mit Synthesizern
arbeitete, schrieb kein Konzert mit Solopart fiir genanntes Instrument.

Und doch hinterlie8 der Synthesizer seine Spuren in einer Aufnahme eines Original-
werks Cajkovskijs. Offenbar in einer Zeit allgemeiner Begeisterung fiir dieses Instrument
kam man in Kanada auf die Idee, ihn zur Verstirkung von Effekten fiir ein Orchesterwerk
einzusetzen. Es traf die Ouvertiire Das Jahr 1812 op. 49. Kein Geringerer als der weltbe-
kannte Dirigent Charles Dutoit (geb. 1936) spielte diese Aufnahme im Oktober 1985 im
Verbund mit anderen Werken des Komponisten in Montréal ein. Da die Aufnahmen in einer
Kirche stattfanden, wurde aus technischen Griinden der Synthesizerpart in den CTS Studios
Wembley (London) von einem gewissen Martin Lea nachtriglich eingefiigt (ebenso wie
zweifellos auch die Kanonenschiisse und Glockenklédnge am Ende der Ouvertiire eingefiigt
wurden). Die Kldnge des Synthesizers dienen der Verstiarkung der Melodiefiihrung in den
letzten 2 Minuten der Ouvertiire, als das russische Volk den Sieg iiber Kaiser Napoleon im
Jahr 1812 mit Kirchenglocken und Kanonenschiissen feiert; sie sind im Werkverlauf nur an
dieser Stelle zu horen. Es soll hier nicht bewertet werden, inwieweit ein solcher Eingriff in
ein klassisches Musikwerk vertretbar oder zuléssig ist. Da diese Aufnahme jedoch in ihrer
Art als Kuriosum einzigartig dasteht und der Synthesizer vornehmlich als Instrument der
Popmusik gelten muss, wurde sie in diese Abhandlung aufgenommen.

Tontriger zu Charles Dutoit / Orchestre Symphonique de Montréal
Decca 417300-2: Tchaikovsky: Ouverture 1812 etc. (1986)

6.5 Fredrik Rydman: The Nutcracker reloaded / Swan Lake reloaded - Tchaikovsky
meets Streetdance

Obwohl es diese musikalischen Projekte nur als Live-Auffithrung auf der Konzertbiihne gibt
und die Musik hierzu nicht auf Tontrdgern zu erwerben ist, seien sie dennoch hier aufgefiihrt,
da es sich um moderne Bearbeitungen von Werken Cajkovskijs mit Elementen der Popmusik
handelt. Der schwedische Choreograf und Ténzer Fredrik Rydman (geb. 1974), der zeitweise
auch Mitglied der modernen Streetdance-Gruppe Bounce Streetdance Company war, kam
2011 auf die Idee, dem klassischen Ballett durch Hinzufligung von aktuellen Streetdance-
bzw. Breakdance-Elementen eine Frischzellenkur zu verpassen und damit auch auB3erhalb
von Schweden in Europa auf Tournee zu gehen. Auf Cajkovskijs Ballett Schwanensee (Swan
Lake reloaded, 2011) folgte einige Jahre spéter der Nussknacker (The Nutcracker reloaded,
2016). Dabei wurden die in den Balletten dargestellten Geschichten ins 21. Jahrhundert
transferiert, so ins Drogen- und Prostituiertenmilieu (bei Swan Lake) und ins Obdachlosen-
und Organhandelmilieu (bei Nutcracker). Es wurden jeweils nur Teile von Cajkovskijs Bal-
lettmusiken verwendet und durch diverse Pop- und Electropopsongs ergénzt. Die Musik kam
vom Band und wurde fiir die Anteile von Cajkovskijs Ballettmusik vom Czech National
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Symphony Orchestra eingespielt. Laser- und Videoprojektionen wurden als visuelle Stilele-
mente zusdtzlich benutzt. Die an sich schon rhythmische Musik des Komponisten wurde
teilweise im Original belassen (z. B. beim Blumenwalzer), teilweise mit Rap- und Hip Hop-
Elementen unterlegt, stellenweise mit Hilfe von Soundeffekten immer wieder unterbrochen
und in ihrer Integritdt beschidigt. In Deutschland fanden Auffiihrungen zwischen 2011 und
2019 in groBen deutschen Stiddten wie Miinchen, Hannover, Hamburg, Frankfurt, Stuttgart
und Berlin statt. Horen kann man 24 kurze musikalische Kostproben von je etwa zwanzig
Sekunden Dauer, die einen Eindruck davon vermitteln, was die Besucher dieser Ballettauf-
fiihrung erwartet. Optische Eindriicke kann man sich {iber YouTube anhand von Videos mit
kurzen Tanzszenen verschaffen, dort ebenfalls von Swan Lake reloaded.

Bei beiden Tourneeballetten handelt es sich um multimediale Spektakel, wie sie fiir die
zeitgendssische Showkultur zu Beginn des 21. Jahrhunderts typisch sind. Man mag dariiber
streiten, wie gelungen es ist, wenn Cajkovskijs Originalmusik durch rhythmische Break-
danceaktionen und elektronische Effekte unterbrochen, gesampelt und sozusagen portioniert
wird. Die Kritiken in der Presse zu beiden Ballettauffiihrungen fielen gemischt aus, wobei
positive Eindriicke iiberwogen. Positiv wurden viele visuelle Elemente, der Einfallsreichtum
bei den Kostiimen sowie die Kurzweiligkeit bzw. die ideenreiche Abwechslung in der Ge-
staltung der Szenenfolgen gewertet. Als negativ wurde beméngelt, dass die einzelnen Sze-
nen-Elemente nicht immer stimmig zueinander passten (vielleicht war dies auch Absicht im
Sinne von Verfremdung) und manche Inhalte der Storys bzw. der Handlung nicht so recht
Cajkovskijs Intentionen wiedergaben. Doch wenn diese beiden Gesamtkunstwerke beim Pu-
blikum ein vertieftes Interesse am Ballett und an der Musik Cajkovskijs erwecken konnten,
darf man dies dankbar und mit Befriedigung anerkennen.

Rickblick und Ausblick

Als Bilanz dieser rezeptionsgeschichtlichen Untersuchung lisst sich feststellen, dass Cajko-
vskijs Musik tiiber einen langen Zeitraum hinweg immer wieder Komponisten verschieden-
ster Popmusikrichtungen zu Bearbeitungen angeregt hat. Obwohl eine kleine Gruppe von
Werken besondere Aufmerksamkeit genoss, tiberrascht doch auch die Vielfalt der Kompo-
sitionen, die als Vorlage ausgewihlt wurden. Ahnlich viele Bearbeitungen gibt es wohl nur
von einer Handvoll anderer Komponisten der klassischen Musik, zu denen Johann Sebastian
Bach, Ludwig van Beethoven, Wolfgang Amadeus Mozart und vielleicht noch George
Gershwin zdhlen. Von zahlreichen anderen Komponisten wurden und werden immer wieder
lediglich zwei oder drei besonders populire Werke bearbeitet. Da systematische Abhand-
lungen in diesem Bereich bei den genannten und anderen Komponisten nicht bekannt sind,?!
konnte somit die vorliegende Untersuchung exemplarischen Charakter besitzen und eine
Anregung fiir weitere Nachforschungen éhnlicher Art darstellen. Sie diirfte représentativ fiir
die Vielfalt der Bearbeitungen in der Popmusik sein, erhebt jedoch keinen Anspruch auf
Vollstindigkeit. Man muss sich ndmlich bewusst machen, dass hier lediglich Bearbeitungen
aus der Musik der westlichen Hemisphére (Europa, Amerika und Russland) berticksichtigt
werden konnten. Der Zugang zu musikalischen Traditionen etwa in weiten Teilen Asiens, in
Afrika sowie im fernen Osten ist ungleich schwieriger. Viele Bearbeitungen, die dort mog-

2! Einen sehr groben, essayartigen Uberblick gibt etwa Jochen Hérisch, Pop und Papageno — iiber das Span-
nungsverhdltnis zwischen U- und E-Musik, Paderborn 2016. Neue Wege beschreitet der Sammelband Ludwig
lebt! Beethoven im Pop, hrsg. von Moritz BaBler u. a., Miinster 2020 als erster Band der Reihe Popansichten.
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licherweise bereits existieren oder die es in Zukunft geben wird, werden somit Zufallsent-
deckungen sein und bleiben oder kdnnen allenfalls iiber Querverweise bei bereits existieren-
den Bearbeitungen entdeckt werden. Jedenfalls darf und muss man damit rechnen, dass es
jedes Jahr neue Bearbeitungen von Werken Cajkovskijs in der Popmusik geben wird, die auf
ihre Entdeckung warten.??

22 Vgl. zu Bearbeitungen in einem anderen Bereich der Popmusik, Walter Schonthal, Tschaikowsky meets Metal.
Wie Hardrock- und Metal-Bands klassische Musik sehen und verarbeiten, in: Mitteilungen 29 (2022), S. 9—17.
Weitere Beitrdge des Autors werden folgen.
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