
SeIte 10 ·  mONtAG, 30.  JANUAR 2023 ·  NR.  25 Musik FRANKFURteR AllGemeINe ZeItUNG

 Nachdem seit einigen Jahren populäre 
afrikanische musik aus Somalia, Niger 
oder burkina Faso, die einst auf Kas-
setten vertrieben wurde, auf Vinyl 
oder digital wieder aufgelegt wird, er -
lebt nun auch frühe popmusik aus 
Fernost eine Renaissance. Ob vietna-
mesische Surf-Songs aus den Sech -
zigern, kambodschanischer Folk oder 
auch thai-Groove der Achtziger: 
dank „bandcamp“ kann man sich 
heute einen ganzen Kontinent musi-
kalisch neu erschließen. mit „Padang 
Moonlight“ (Soundway Records) liegt 
jetzt ein Sampler vor, der von der 
„Geburt der modernen indonesischen 
plattenindustrie“ zeugt, einer Indust-
rie, die nach der Unabhängigkeit des 
landes sogar finanziell gefördert wur-
de. die musiker  sind jedoch alles 
andere als Retortenkünstler. mit hin-
reißender Virtuosität und leichtigkeit 
haben sie sich zahlreiche Stile weit 
entfernter Weltregionen angeeignet: 
mambo aus Kuba, kleinasiatischen 
Rembetiko,  nigerianischen Highlife. 
Ob noch Kroncong, Rock ’n’ Roll oder 
Gamelan beigemischt ist: Hauptsache, 
man kann das tanzbein schwingen. 
dass man die texte nicht versteht: 
kein problem. Indonesisch hört sich 
gut an und soll überdies sehr einfach 
zu lernen sein. tol

◆ ◆ ◆

Fünf Sopranstimmen wetteifern in 
diesem Oratorium miteinander, dass 
es eine wahre Freude ist. erst kürzlich 
tauchte das Autograph von Michael 
Haydns „Kaiser Constantin I. Feldzug 
und Sieg“ in budapest auf. dort ist 
auch die ersteinspielung mit ex -
zellenten Solistinnen, dem Purcell 
Choir und dem Originalklang-en-
semble Orfeo Orchestra unter György 
 Vashegyi entstanden (Accent). 
 Emöke Baráth, Klára Kolonits, 
 Theodora Raftis, Chantal Santon 
 Jeffery und Katalin Szutrély übertref-
fen sich gegenseitig mit virtuosen 
Koloraturen oder glanzvollen Kanti-
lenen. das deutsche libretto handelt 
vom römischen Kaiser Konstantin, 
der den christlichen Glauben zur 
Staatsreligion erhob. Allegorische 
Figuren disputieren über seine Kreu-
zesvision. Gekonnt hat Haydn 1769 
alle gattungstypischen Stilmittel 
jener Zeit eingesetzt. Auch instru-
mental fordert die partitur viel.  die 
Interpretation wartet mit warmem, 
ausgewogenem Gesamtklang, kulti-
viertem Spiel, satten Streicherfarben 
und astrein intonierenden bläsern 
auf. ein reines Hörvergnügen! wmg. 

◆ ◆ ◆

Auf ihrem  Album „DanSando“ 
(O-tone/edel) erstrahlt die musik der 
portugiesin Luisa Sobral in einem 
neuen, poppigeren Sound, für den 
der brasilianische produzent tó 
brandileone verantwortlich ist. 
eigentlich ist das Album eine Feier 
des lebens und handelt von all den 
guten dingen, die Sobral  passiert 
sind. doch ganz ohne tragische 
Geschichten kommt sie auch nicht 
aus. „maria Feliz“ handelt von einem 
deutschen Auswanderer-paar, das in 
portugal gemeinsam Selbstmord 
begeht, nachdem die Frau eine 
Krebsdiagnose erhält. „bei all dem 
Furchtbaren ist die Geschichte doch 
auch wunderschön“, findet Sobral, 
„denn beide haben beschlossen, ihr 
leben zusammen zu beenden.“ „Há 
Guerra“ beginnt mit bedrohlichen 
Sirenenklängen, und auch der Hörer, 
der des portugiesischen nicht mäch-
tig ist, ahnt, dass es um den russi-
schen Krieg gegen die Ukraine geht. 
„es fühlt sich seltsam an, auf die 
bühne zu gehen und nicht über die-
sen Krieg zu sprechen“, meint die 
Sängerin. „Ich wollte einen Song 
darüber schreiben, damit wir ihn 
nicht vergessen.“ roth 

◆ ◆ ◆

Charlotte Sohy (1887 bis 1955)  war 
eine bemerkenswerte Komponistin, 
deren Werk nur zögerlich in die 
Öffentlichkeit zurückkehrt. Ausgebil-
det an der Schola Cantorum von louis 
Vierne und Vincent d’Indy, also in der 
Nachfolge César Francks, wurde sie 
sehr geschätzt von Gabriel Fauré und 
maurice Ravel, die ihre Stücke in pari-
ser Salons spielten. Jetzt sind ihre drei 
Chants Nostalgiques op. 7 für So -
pran, Klavier und Streichquartett auf-
genommen worden (b-records/out -
here) – musik  von schwärmerischem 
Silberglanz  vergangener Seligkeit und 
voller Schwärze des Verlassenseins. 
dem ebenfalls aufgenommenen „poè-
me de l’amour et de la mer“ von 
Ernest Chausson (in der bearbeitung 
von Franck Villard) sind sie seelenver-
wandt. Marie-Laure Garnier singt mit 
körperreichem, warmem Sopran, 
durch dessen Fülle bitterkeit dringt. 
das Quatuor Hansen und Célia Oneto 
Bensaid am Klavier unterstützen sie 
mit diskreter leidenschaft oder aber 
mit entrückter Ruhe in Faurés „la 
bonne chanson“, einer musik von ehr-
geizloser Kühnheit. jbm.
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der erzwungene Weggang aus der 
 Seine-metropole muss dem Art ensemble 
of Chicago im August 1970 wie die ver-
wunschene Vertreibung aus dem paradies 
vorgekommen sein. erst im mai des Vor-
jahres hatte der trompeter lester bowie 
seinen gesamten Hausstand per Inserat 
im „Chicago defender“ zum Verkauf 
angeboten, weil der französische Schlag-
zeuger, Herausgeber und künstlerische 

leiter des jungen labels bYG Records, 
Claude delcloo, das bowie-Favors-Jar-
man-mitchell-Quartett für einige Konzer-
te nach paris eingeladen hatte – vorausge-
setzt, die Chicagoer musiker konnten ihre 
transatlantik-trips selbst finanzieren. 

In der französischen Hauptstadt ange-
kommen, wohnte bowie mit seiner Fami-
lie zunächst in einem Hotelzimmer auf 
dem linken Seine-Ufer im „pax Hotel“. 
der Rest des Quartetts war im „maison 
blanche“, der psychiatrischen Klinik von 
paris, untergebracht, weil dort ein 
befreundeter Arzt, der ebenfalls trompe-
te spielte, der band eine erste vorüberge-
hende Unterkunft besorgt hatte. ein pro-
moter erweiterte kurz darauf den Namen 
der mitchell-Gruppe in „Art ensemble of 
Chicago“ (AeC), und die band avancier-
te schon nach wenigen monaten zum 
‚talk of the town‘. Nach ersten plattenauf-
nahmen besaß die band genügend Geld, 
um achtzehn Kilometer nördlich von 
paris ein großes Haus zu mieten – Heim-
statt und proberaum zugleich.

Zehn Alben spielte das Quartett allein 
in seinem ersten pariser Jahr ein, darunter 

Klassiker wie „A Jackson In Your House“, 
„the Spiritual“ oder „people In Sorrow“. 
das ganzheitliche Konzept des AeC sah 
vor, dass die musiker zugleich tänzer, 
Schauspieler und Rezitatoren waren. Ihre 
„little instruments“, wie Glöckchen, Ras-
seln und zahlreiche andere perkussions-
instrumente, sollten die assoziative brü-
cke zur glorreichen Geschichte Afrikas 
schlagen. Zugleich war die Idee einer 
„Great black music“ mit einer Art „ästhe-
tischem Spiritualismus“ verknüpft, mit 
einer impliziten Kritik am materialismus 
der westlichen weißen Gesellschaften. 
tumultuarische Auftritte, die innovative 
bühnenperformance mit Gesichtsbema-
lungen, maskierungen und kreativen 
Gewändern, die Fülle bis dato im Jazz 
unbekannter Instrumente – all das machte 
die band schon bald in ganz europa 
bekannt, doch paris blieb ihre strategische 
Operationsbasis. Im Sommer 1970 erwei-
terte sie sich um den Schlagzeuger und 
perkussionisten don moye, den mitchell 
und Jarman bereits seit 1965 kannten, als 
die beiden in detroit auftraten, wo moye 
noch das College besuchte. Sofort konnte 
er sich in die mixed-media-Improvisa-
tions-Ästhetik des AeC integrieren.

Während seiner Zeit in Frankreich 
beteiligte sich das AeC hin und wieder 
auch an politischen Aktionen. So nahm 
das Kollektiv beispielsweise am 24. Juni 
1970 an einem benefizkonzert im „maison 
de la mutualité“ in Saint-Germain-des-
prés für die black panther party teil. durch 
dieses engagement geriet die Gruppe 
schnell ins Visier der französischen ein-
wanderungsbehörde. Nur wenige Wochen 
nach dem Konzert brachte das französi-
sche programm von Rtl luxemburg ein 
porträt der Gruppe, in dem ihre Verbin-
dung zur bewegung des black Nationalism 
hervorgehoben wurde. In bowies erinne-
rung „porträtierte uns der Sender als 
Revolutionäre, die den black panthers ver-
dammt nahe standen“. Außerdem wurde 

in der Sendung mitgeteilt, dass das Art 
ensemble ein Haus in Saint-leu-la-Forêt 
bewohnte. Was dann folgte, wirkte wie ein 
schlechter Film: „Am tag nach der Sen-
dung stand die polizei vor unserer tür. ein 
Inspektor im trenchcoat, mit einem hämi-
schen Grinsen im Gesicht, eskortiert von 
zwei Uniformierten, erklärte uns, wenn 
wir nicht unverzüglich die Stadt verlassen 
würden, eskortiere man uns zur Grenze.“ 
Glücklicherweise befand sich die band 
ohnehin im Aufbruch, da man am 7. 
August 1970 in berlin auftreten wollte. 

Nach fünfzig Jahren, im Februar 2020, 
kehrte das Art ensemble of Chicago an 
den Ort seiner frühen triumphe zurück. 
der live-mitschnitt des 100-minütigen 
Konzerts auf dem Sons-d’hiver-Festival 
ist jetzt unter dem titel „the Sixth deca-

de – From paris to paris“ erschienen. 
Obwohl die musik dieses ensembles kom-
plett neu ist, wurzelt sie dennoch in der 
Klangwelt des früheren Quintetts und hat 
von ihrer magie nichts eingebüßt. Vor 
allem die jungen mitmusiker, viele noch 
nicht einmal halb so alt wie die beiden 
letzten lebenden Originalmitglieder 
Roscoe mitchell und don moye, bringen 
einen frischen ton in den „Ritual Jazz“ 
des Art ensemble. Aus dem einstigen 
Quintett hat sich ein Kammerorchester 
geformt, mit sechzehn In strumentalisten 
und einer vierköpfigen perkussionsgrup-
pe. Neben dem ohnehin schon ausufern-
den Instrumentenpark des alten Art 
ensemble sind jetzt noch ein Streichquar-
tett, die Flötistin Nicole mitchell, der 
posaunist Simon Sieger, brett Carson am 

piano, als weiterer bassist Junius paul und 
die Rapperin und Spoken-Word-Artistin 
moor mother hinzugekommen.

der Geist spiritueller Gemeinschaftlich-
keit wird schon im einleitenden „leola“ 
hörbar. Stimmliche beschwörungen, poin-
tillistische Soundtupfer der bläser, kalku-
lierte momente kollektiven Schweigens, 
ein sich langsam in das Klanggeschehen 
hineinwindendes Streichquartett, der mag-
netismus einer einsamen Saxophonstimme 
– „leola“ gemahnt mal an einen lutheri-
schen Choral, dann atmet das Stück die fei-
erliche demut von bachs passionsmusik. 

In „Introduction to Cards“ erinnern 
die Growl-effekte des posaunisten Simon 
Sieger und die Geräuschmelodien von 
mitchell dagegen an die zeitgenössische 
musik des von pierre boulez gegründeten 
pariser ensemble intercontemporain. 
Während sich „New Coming“ als Refe-
renz an die ästhetischen Vorleistungen 
von louis Armstrong, miles davis und 
John Coltrane erweist, bekräftigt die sui-
tenförmige Improvisation „I Greet You 
With Open Arms“ einmal mehr die sym-
biotische einheit von mitchell und moye. 
AeC-Klassiker wie „Odwalla“ oder „Fun-
ky AeCO“ erstrahlen neben neuen Stü-
cken. In der geisterhaften Atmosphäre 
von „Cards“ setzt sich die Cellistin tome-
ka Reid langsam gegen einen kakophoni-
schen background durch.

Rezitationen im Stile der last poets, 
volksmusikalische einflüsse aus Haiti 
und mali, großorchestrale Arrangements 
– das Art ensemble zieht bei diesem 
spektakulären Auftritt alle Register. 

es sind die Rituale, Symbole und 
mythenbeschwörungen in der musik, die 
darauf abzielen, fest verinnerlichte Wahr-
nehmungs- und erfahrungsstrategien auf-
zubrechen. lester bowie, der 1999 starb 
und damals das ende des „klassischen“ 
AeC besiegelte, war zeitlebens überzeugt: 
„Unsere musik kann das leben des Hörers 
zum Guten wenden.“ peteR KempeR

Sie grüßen uns mit offenen Armen
Geräuschmelodien und passionsmusik: die triumphale Rückkehr des Art ensemble of Chicago nach paris

Art Ensemble of 
Chicago: „The Sixth 
Decade – From Paris 
To Paris“. 
 2 Cds. Rogueart 
ROG 0123 (Über 
Import)

Zurück zu den Wurzeln: das Art Ensemble of Chicago Foto michel Robert

I m Jahre 1965 gab es im deutschen 
theater berlin die erste Vorstel-
lung einer märchenparabel des 
sowjetischen Autors Jewgenij 
Schwarz: „der drache“. Ihr 

Schöpfer war zu diesem Zeitpunkt schon 
sieben Jahre tot, sein triumph erreichte 
ihn nicht mehr, prägte aber die kurze 
theatergeschichte der ddR in unwieder-
holbarer Weise: benno bessons Inszenie-
rung mit Rolf ludwig als titelfigur und 
eberhard esche als dessen Gegenspieler 
lanzelot erlebte in den folgenden sieb-
zehn Jahren 580 Reprisen. diesen „dra-
chen“ wenigstens einmal gesehen zu 
haben zählte zu den Initiationsriten jedes 
Ostdeutschen, der sich etwas auf sein 
gesellschaftliches Anderssein zugutehielt; 
wurde man doch dabei zum partikel einer 
gegenüber dem „real existierenden Sozia-
lismus“ milde kritischen, freilich auch 
weitgehend risikolosen massendissidenz. 

Schwarz’ bittere Komödie enthüllte 
das ewige muster gut geschmierter dikta-
turen – manipulativer populismus mit 
einigen sozialen liebesgaben und dem 
Versprechen innerer und äußerer Stabili-
tät im tausch gegen opportunistische 
Autoritätsgläubigkeit oder wenigstens 
deren Vorspiegelung – zu einer Kennt-
lichkeit, die auch eine Nutzanwendung 
aufs eigene da- und So-Sein zuließ. Zum 
Schritt von der Reflexion zur Revolution 
war natürlich niemand gezwungen; aber 
es hatte immerhin erkenntniswert und 
eine leise gruselige behaglichkeit, im 
kreuzbrav obrigkeitsbeflissenen, höchs-
tens einmal leise grummelnden bühnen-
volk vielleicht eigene Umstände und 
befindlichkeiten wiederzuerkennen.

Schon das war für die sozialistische 
Kulturbürokratie Zumutung genug. 
Unter Stalin war das Stück direkt nach 
der Uraufführung abgesetzt und zu leb-
zeiten des Autors nicht mehr aufgeführt 
worden. paul dessau und seinem libret-
tisten-duo Heiner müller/Ginka tschola-
kowa wiederum nützte es gar nichts, als 
sie – Vertreter dreier Generationen, alle-
samt mit bessons Sensationsinszenie-
rung gut vertraut – für ihr daraus erwach-
senes musikbühnen-projekt den viel ein-
schichtigeren (um nicht zu sagen etwas 
langweiligen), aber im Sozialismus hel-
denfähigeren lanzelot zur titelfigur 
erkoren und Schwarz’ skeptischen 
Schluss ein wenig optimistischer zurecht-
bogen. die Oper, dessaus dritte, ver-
schwand bald nach ihrer berliner Urauf-
führung 1969 trotzdem in der Ver-
senkung. Wenn seitens der Ost-Verant-
wortlichen schon der Sprechtheater-
durchmarsch nicht mehr zu hemmen 
war, dann wenigstens solche Weiterun-
gen – unerachtet einer Widmung des 
Komponisten zum zwanzigsten Jahrestag 
der Gründung der ddR, die man ange-
sichts der Werksubstanz eher als doppel-
bödigen, sich durch krude Übertreibung 
selbst enthüllenden Sarkasmus lesen 
möchte denn als devotionsbekundung 
gegenüber Ulbricht & Co. der theater-
macher peter Konwitschny fasst den gan-
zen Vorgang in einem Satz zusammen: 
„das Stück war nicht etwa uninteressant, 
es war einfach zu interessant, und des-
halb war es schnell weg.“

demokratien“ denken. Figuren, die lei-
denschaftlich  eine Welt belehren, die das 
gar nicht wissen will, und öfter mal  Not-
lagen erfinden, um ihre Absichten durch-
zusetzen: Sie zeigen sich  auch im bundes-
deutschen Nahraum. 

Interessante Studien liefern sie alle-
mal, was schon für dessau ein Angel-
punkt war. Sein drache ist nicht zuletzt 
deswegen die interessanteste Figur, weil 
hinter  Intriganz und dröhnendem bra-
marbasieren auch Selbstzweifel, Über-
druss und ermüdung durchscheinen. 
Oleksandr pushniak lässt diese Abtönun-
gen zwischen Verschlagenheit, Resigna-
tion und sogar leiser Angst sehr differen-
ziert deutlich werden und überzeugt  
durch eine beeindruckende textverständ-
lichkeit, die er mit den anderen, ebenfalls 
nicht deutsch-muttersprachlichen prota-
gonisten teilt: máté Sólyom-Nagy in der 
titelrolle mit geradlinigem, kernig-erns-
tem, nach den Verheerungen des dra-
chenkampfes dann todesmatt gebroche-
nem bariton; emily Hindrichs als elsa 
mit einer auch in extremen Höhen nie 
entgleisenden Stimme mutig-verletzli-
cher menschlichkeit. Uwe Stickerts Hein-
rich, im panorama der diversen Knechts-
gestalten die ekelhafteste, übersetzt des-
sen Charakterbild in ein scharf durch-
dringendes, fahl entseeltes timbre, An -
dreas Karasiak gewinnt bei einigen but-
ler-Rollen des weitläufigen personen-
tableaus markantes profil. 

Nicht nur die liste der Vokalpartien ist 
lang; dessau setzt für  reichlich zwei Stun-
den auch auf ein mächtiges Orchester mit 
umfangreichem Schlagwerk. doch nur  
ausnahmsweise kommt es damit zu alea-
torikähnlichen tutti-Aufschäumungen – 
öfter wird der Apparat delikat, geradezu 
kammermusikalisch behandelt in der für 
den Komponisten typischen, lakonisch-
aphoristischen, ungemein vielfarbigen 
Klangsprache. Sie kann blitzartig Situati-
ves erhellen, aber auch –  im Cello-Solo zu 
lanzelots monolog nach der Schlacht – 
in tiefe Gefühlsschichten eindringen. 
dominik beykirch führt das  quirlige ta -
bleau um die Weimarer Staatskapelle mit 
souveräner, dem Klangprofil jeder Szene 
neu gerecht werdender Übersicht; die 
technische Realisierung des bühnenmit-
schnitts ist überzeugend, wenn auch 
naturgemäß – etwa in den Chorszenen, 
für die sich die Weimarer und erfurter 
ensembles zusammentun – nicht so aus-
gewogen wie in einer Studioproduktion. 

dafür schafft das manchmal mithörba-
re publikum eine plastische Authentizi-
tät, in der dessaus knorriger und so gar 
nicht staatstragender Sarkasmus bestens 
zum tragen kommt – nicht zuletzt 
dadurch, dass der Komponist hier weder 
Freunde noch Heiligtümer kennt. barmu-
sik und (eigenes) Kampflied, „Hänsel 
und Gretel“ neben beethovens Fünfter, 
das terzett von elsas heuchlerischer 
mädchen-entourage nacheinander im 
„Rheintöchter“-, „Zauberflöten“- und 
„Rosenkavalier“-Styling: das subversive 
potential postmoderner Collagetechni-
ken hatte dieser intelligente Künstler 
schon  erkannt, bevor es den begriff gab – 
Zeit, sich ihm auch anderswo neu zu 
nähern. GeRAld FelbeR

Die Kunst der Speichelleckerei

diese Äußerung findet sich im pro-
grammheft zur Weimarer Wiederauffüh-
rung im November 2019, einer Koopera-
tion des dortigen Nationaltheaters mit 
dem benachbarten erfurter Haus, wo er 
Regie führte und die als ungemein anre-
gende Rehabilitierung ein breites echo 
fand (F.A.Z. vom 28. November 19). Nun 
liegt auch der  premierenmitschnitt beim 
label Audite (kooperierend mit dem 
mdR) vor; eine produktion, die in teilen 
andere Qualitäten als das musiktheatrali-
sche Gesamterlebnis zum Vorschein 
bringen mag, aber ein weiteres mal die  
Aktualität des Stückes bestätigt. 

denn eine Zumutung bleibt es nach 
wie vor. Schließlich hat das Arsenal hin-
terlistig-egomaner, karrieregeil stets zum 
meinungswechsel bereiter Speichellecker 
wie auch jener Zeitgenossen, denen Fres-
sen und konsumistischer lustgewinn 
allemal über die moral gehen, auch in 
unsere Gegenwart hinein und durch alle 
gesellschaftlichen Umbrüche hin bestens 
überlebt; und nicht weniger der typ des 
großkotzig-jovialen, sich menschennah 
gebenden populisten, der allemal am 
besten weiß, was „dem Volk“ guttut. man 
muss dabei nicht nur an die aktuellen 
Varianten „gelenkter“ oder „illiberaler 

Paul Dessau (links) und Heiner Müller bei den Proben zu „Lanzelot“ in der Deutschen Staatsoper Berlin, 1969 Foto eva Kemlein

paul dessaus Oper „lanzelot“ nach einem libretto von
Heiner müller ist nicht nur lehrreich, sondern auch amüsant. 
Jetzt liegt sie in einer Gesamteinspielung vor, die den Witz 

und die bosheit des Werkes zur Geltung bringt.

© Frankfurter Allgemeine Zeitung GmbH, Frankfurt. Alle Rechte vorbehalten. Zur Verfügung gestellt vom


