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Die Kunst der Speichelleckerei

m Jahre 1965 gab es im Deutschen
Theater Berlin die erste Vorstel-
lung einer Mairchenparabel des
sowjetischen  Autors Jewgenij
Schwarz: ,Der Drache®“. Ihr
Schopfer war zu diesem Zeitpunkt schon
sieben Jahre tot, sein Triumph erreichte
ihn nicht mehr, prigte 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 zéhlte zu den Initiationsriten jedes
Ostdeutschen, der sich etwas auf sein
gesellschaftliches Anderssein zugutehielt;
wurde man doch dabei zum Partikel einer
gegeniiber dem ,real existierenden Sozia-
lismus“ milde kritischen, freilich auch
weitgehend risikolosen Massendissidenz.
Schwarz’ bittere Komddie enthiillte
das ewige Muster gut geschmierter Dikta-
turen — manipulativer Populismus mit
einigen sozialen Liebesgaben und dem
Versprechen innerer und duf3erer Stabili-
tit im Tausch gegen opportunistische
Autoritdtsglaubigkeit oder wenigstens
deren Vorspiegelung — zu einer Kennt-
lichkeit, die auch eine Nutzanwendung
aufs eigene Da- und So-Sein zulie3. Zum
Schritt von der Reflexion zur Revolution
war natiirlich niemand gezwungen; aber
es hatte immerhin Erkenntniswert und
eine leise gruselige Behaglichkeit, im
kreuzbrav obrigkeitsbeflissenen, hdochs-
tens einmal leise grummelnden Biithnen-
volk vielleicht eigene Umstdnde und
Befindlichkeiten wiederzuerkennen.
Schon das war fiir die sozialistische
Kulturbiirokratie =~ Zumutung  genug.
Unter Stalin war das Stlick direkt nach
der Urauffiihrung abgesetzt und zu Leb-
zeiten des Autors nicht mehr aufgefiihrt
worden. Paul Dessau und seinem Libret-
tisten-Duo Heiner Miiller/Ginka Tschola-
kowa wiederum niitzte es gar nichts, als
sie — Vertreter dreier Generationen, alle-
samt mit Bessons Sensationsinszenie-
rung gut vertraut — fiir ihr daraus erwach-
senes Musikbithnen-Projekt den viel ein-
schichtigeren (um nicht zu sagen etwas
langweiligen), aber im Sozialismus hel-
denfihigeren Lanzelot zur Titelfigur
erkoren und Schwarz’ skeptischen
Schluss ein wenig optimistischer zurecht-
bogen. Die Oper, Dessaus dritte, ver-
schwand bald nach ihrer Berliner Urauf-
fihrung 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 Griindung der DDR, die man ange-
sichts der Werksubstanz eher als doppel-
bodigen, sich durch krude Ubertreibung
selbst enthiillenden Sarkasmus lesen
mochte denn als Devotionsbekundung
gegeniiber Ulbricht & Co. Der Theater-
macher Peter Konwitschny fasst den gan-
zen Vorgang in einem Satz zusammen:
,Das Stiick war nicht etwa uninteressant,
es war einfach zu interessant, und des-
halb war es schnell weg.“

Paul Dessaus Oper ,Lanzelot” nach einem Libretto von
Heiner Miiller ist nicht nur lehrreich, sondern auch amisant.
Jetzt liegt sie in einer Gesamteinspielung vor, die den Witz
und die Bosheit des Werkes zur Geltung bringt.

Paul Dessau (links) und Heiner Miiller bei den Proben zu ,, Lanzelot® in der Deutschen Staatsoper Berlin, 1969  Foto Eva Kemlein

Diese AuBerung findet sich im Pro-
grammbheft zur Weimarer Wiederauffiih-
rung im November 2019, einer Koopera-
tion des dortigen Nationaltheaters mit
dem benachbarten Erfurter Haus, wo er
Regie fiihrte 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 Qualitéten als das musiktheatrali-
sche Gesamterlebnis zum Vorschein
bringen mag, aber ein weiteres Mal die
Aktualitdt des Stiickes bestétigt.

Paul Dessau: Lanzelot.
Ensembles der Opern
‘Weimar und Erfurt,
Dominik Beykirch.

2 CDs. Audite 23448
(Note 1)

Sie gruflen uns mit offenen Armen

Gerdauschmelodien und Passionsmusik: Die triumphale Riickkehr des Art Ensemble of Chicago nach Paris

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 franzdsische Schlag-
zeuger, Herausgeber und kiinstlerische

Art Ensemble of
Chicago: ,The Sixth
Decade - From Paris
To Paris”.

2 CDs. Rogueart
ROG 0123 (Uber
Import)

ART ENSEMBLE OF CHIGAGO

THE SIX' DECADE
FROM PARIS TO PARIS

Leiter des jungen Labels BYG Records,
Claude Delcloo, das Bowie-Favors-Jar-
man-Mitchell-Quartett fiir einige Konzer-
te nach Paris eingeladen hatte — vorausge-
setzt, die Chicagoer Musiker konnten ihre
Transatlantik-Trips selbst finanzieren.

In der franzosischen Hauptstadt ange-
kommen, wohnte Bowie mit seiner Fami-
lie zundchst 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 vortiberge-
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
,2talk of the town‘. Nach ersten Plattenauf-
nahmen besal3 die Band geniigend Geld,
um achtzehn Kilometer nérdlich von
Paris ein groes 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 Ténzer,
Schauspieler und Rezitatoren waren. Ihre
Hittle instruments®, wie Glockchen, Ras-
seln und zahlreiche andere Perkussions-
instrumente, sollten die assoziative Brii-
cke zur glorreichen Geschichte Afrikas
schlagen. Zugleich war die Idee einer
,,Great Black Music® mit einer Art ,,dsthe-
tischem Spiritualismus® verkniipft, mit
einer impliziten Kritik am Materialismus
der westlichen weiflen Gesellschaften.
Tumultuarische Auftritte, die innovative
Biihnenperformance mit Gesichtsbema-
lungen, Maskierungen und kreativen
Gewindern, die Fille 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-Asthetik des AEC integrieren.
Wiéhrend 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 fiir die Black Panther Party teil. Durch
dieses Engagement geriet die Gruppe
schnell ins Visier der franzosischen Ein-
wanderungsbehorde. Nur wenige Wochen
nach dem Konzert brachte das franzosi-
sche Programm von RTL Luxemburg ein
Portrit der Gruppe, in dem ihre Verbin-
dung zur Bewegung des Black Nationalism
hervorgehoben wurde. In Bowies Erinne-
rung ,portratierte uns der Sender als
Revolutionére, die den Black Panthers ver-
dammt nahe standen“. Auflerdem wurde

in der Sendung mitgeteilt, dass das Art
Ensemble ein Haus in Saint-Leu-la-Forét
bewohnte. Was dann folgte, wirkte wie ein
schlechter Film: ,Am Tag nach der Sen-
dung stand die Polizei vor unserer Tiir. Ein
Inspektor im Trenchcoat, mit einem hami-
schen Grinsen im Gesicht, eskortiert von
zwei Uniformierten, erklirte uns, wenn
wir nicht unverziiglich die Stadt verlassen
wiirden, eskortiere man uns zur Grenze.“
Gliicklicherweise befand sich die Band
ohnehin im Aufbruch, da man am 7.
August 1970 in Berlin auftreten wollte.
Nach fiinfzig Jahren, im Februar 2020,
kehrte das Art Ensemble of Chicago an
den Ort seiner frithen Triumphe zuriick.
Der Live-Mitschnitt des 100-miniitigen
Konzerts auf dem Sons-d’hiver-Festival
ist jetzt unter dem Titel , The Sixth Deca-

Denn eine Zumutung bleibt es nach
wie vor. Schlieflich hat das Arsenal hin-
terlistig-egomaner, karrieregeil stets zum
Meinungswechsel bereiter Speichellecker
wie auch jener Zeitgenossen, denen Fres-
sen und konsumistischer Lustgewinn
allemal iiber die Moral gehen, auch in
unsere Gegenwart hinein und durch alle
gesellschaftlichen Umbriiche hin bestens
iberlebt; und nicht weniger der Typ des
grof3kotzig-jovialen, sich menschennah
gebenden Populisten, der allemal am
Besten weil3, was ,,dem Volk“ guttut. Man
muss dabei nicht nur an die aktuellen
Varianten ,gelenkter oder ,illiberaler

de — From Paris To Paris“ erschienen.
Obwohl die Musik dieses Ensembles kom-
plett neu ist, wurzelt sie dennoch in der
Klangwelt des fritheren Quintetts und hat
von ihrer Magie nichts eingebiifit. 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 Instrumentalisten
und einer vierkopfigen Perkussionsgrup-
pe. Neben dem ohnehin schon ausufern-
den Instrumentenpark des alten Art
Ensemble sind jetzt noch ein Streichquar-
tett, die Flotistin Nicole Mitchell, der
Posaunist Simon Sieger, Brett Carson am

Zuriick zu den Wurzeln: das Art Ensemble of Chicago

Foto Michel Robert

Demokratien® denken. Figuren, die lei-
denschaftlich eine Welt belehren, die das
gar nicht wissen will, und 6fter 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 fiir Dessau ein Angel-
punkt war. Sein Drache ist nicht zuletzt
deswegen die interessanteste Figur, weil
hinter Intriganz und dréhnendem Bra-
marbasieren auch Selbstzweifel, Uber-
druss und Ermidung durchscheinen.
Oleksandr Pushniak ldsst diese Abtonun-
gen zwischen Verschlagenheit, Resigna-
tion und sogar leiser Angst sehr differen-
ziert deutlich werden und tberzeugt
durch eine beeindruckende Textverstind-
lichkeit, die er mit den anderen, ebenfalls
nicht deutsch-muttersprachlichen Prota-
gonisten teilt: Maté Sélyom-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 Hohen nie
entgleisenden Stimme mutig-verletzli-
cher Menschlichkeit. Uwe Stickerts Hein-
rich, im Panorama der diversen Knechts-
gestalten die ekelhafteste, ibersetzt des-
sen Charakterbild in ein scharf durch-
dringendes, fahl entseeltes Timbre, An-
dreas Karasiak gewinnt bei einigen But-
ler-Rollen des weitldufigen Personen-
Tableaus markantes Profil.

Nicht nur die Liste der Vokalpartien ist
lang; Dessau setzt fiir reichlich zwei Stun-
den auch auf ein méachtiges Orchester mit
umfangreichem Schlagwerk. Doch nur
ausnahmsweise kommt es damit zu alea-
torikdhnlichen Tutti-Aufschdumungen —
ofter wird der Apparat delikat, geradezu
kammermusikalisch behandelt in der fiir
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 Gefithlsschichten eindringen.
Dominik Beykirch fithrt das quirlige Ta-
bleau um die Weimarer Staatskapelle mit
souveréner, dem Klangprofil jeder Szene
neu gerecht werdender Ubersicht; die
technische Realisierung des Bithnenmit-
schnitts ist Uberzeugend, wenn auch
naturgemif3 — etwa in den Chorszenen,
fir die sich die Weimarer und Erfurter
Ensembles zusammentun — nicht so aus-
gewogen wie in einer Studioproduktion.

Dafiir schafft das manchmal mithdrba-
re Publikum eine plastische Authentizi-
tit, in der Dessaus knorriger und so gar
nicht staatstragender Sarkasmus bestens
zum Tragen kommt - nicht zuletzt
dadurch, dass der Komponist hier weder
Freunde noch Heiligtiimer kennt. Barmu-
sik und (eigenes) Kampflied, ,Héansel
und Gretel“ neben Beethovens Fiinfter,
das Terzett von Elsas heuchlerischer
Médchen-Entourage nacheinander im
,Rheintochter-, ,Zauberfloten“- und
»,Rosenkavalier“-Styling: Das subversive
Potential postmoderner Collagetechni-
ken hatte dieser intelligente Kiinstler
schon erkannt, bevor es den Begriff gab —
Zeit, sich ihm auch anderswo neu zu
ndhern. GERALD FELBER

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“
hérbar. Stimmliche Beschworungen, poin-
tillistische Soundtupfer der Blaser, 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 Stiick die fei-
erliche Demut von Bachs Passionsmusik.

In ,Introduction To Cards“ erinnern
die Growl-Effekte des Posaunisten Simon
Sieger und die Gerduschmelodien von
Mitchell dagegen an die zeitgendssische
Musik des von Pierre Boulez gegriindeten
Pariser Ensemble intercontemporain.
Wiéhrend sich ,New Coming“ als Refe-
renz an die &sthetischen Vorleistungen
von Louis Armstrong, Miles Davis und
John Coltrane erweist, bekréftigt die sui-
tenformige 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 Sti-
cken. In der geisterhaften Atmosphére
von ,,Cards* setzt sich die Cellistin Tome-
ka Reid langsam gegen einen kakophoni-
schen Background durch.

Rezitationen im Stile der Last Poets,
volksmusikalische Einflisse aus Haiti
und Mali, groBorchestrale Arrangements
— das Art Ensemble zieht bei diesem
spektakuldren Auftritt alle Register.

Es sind die Rituale, Symbole und
Mythenbeschworungen 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 liberzeugt:
,Unsere Musik kann das Leben des Horers
zum Guten wenden.“ PETER KEMPER
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Geburt der
indonesischen
Popmusik

Nachdem seit einigen Jahren populére
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 frihe 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 erschlie3en. 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 Unabhingigkeit des
Landes sogar finanziell geférdert wur-
de. Die Musiker sind jedoch alles
andere als Retortenkiinstler. Mit hin-
reiBender Virtuositit 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 hort sich
gut an und soll iiberdies sehr einfach
zu lernen sein. tol

L R R 4

Finf Sopranstimmen wetteifern in
diesem Oratorium miteinander, dass
es eine wahre Freude ist. Erst kiirzlich
tauchte das Autograph von Michael
Haydns ,Kaiser Constantin|. 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 Gyorgy
Vashegyi  entstanden  (Accent).
Emoke Barath, Klara Kolonits,
Theodora Raftis, Chantal Santon
Jeffery und Katalin Szutrély iibertref-
fen sich gegenseitig mit virtuosen
Koloraturen oder glanzvollen Kanti-
lenen. Das deutsche Libretto handelt
vom romischen Kaiser Konstantin,
der den christlichen Glauben zur
Staatsreligion erhob. Allegorische
Figuren disputieren iiber 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 Blédsern
auf. Ein reines Horvergniigen! wmg.
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Auf ihrem Album ,DanSando
(O-tone/Edel) erstrahlt die Musik der
Portugiesin Luisa Sobral in einem
neuen, poppigeren Sound, fiir den
der brasilianische Produzent To
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 erhdlt. ,Bei all dem
Furchtbaren ist die Geschichte doch
auch wunderschon®, findet Sobral,
,denn beide haben beschlossen, ihr
Leben zusammen zu beenden.“ ,,Ha
Guerra® beginnt mit bedrohlichen
Sirenenkldngen, und auch der Horer,
der des Portugiesischen nicht méach-
tig ist, ahnt, dass es um den russi-
schen Krieg gegen die Ukraine geht.
,Es fiihlt sich seltsam an, auf die
Biihne zu gehen und nicht tber die-
sen Krieg zu sprechen“, meint die
Séngerin. ,Ich wollte einen Song
dariiber schreiben, damit wir ihn
nicht vergessen.® roth
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Charlotte Sohy (1887 bis 1955) war
eine bemerkenswerte Komponistin,
deren Werk nur zogerlich in die
Offentlichkeit zurtickkehrt. Ausgebil-
det an der Schola Cantorum von Louis
Vierne und Vincent d’Indy, also in der
Nachfolge César Francks, wurde sie
sehr geschétzt von Gabriel Fauré und
Maurice Ravel, die ihre Stiicke in Pari-
ser Salons spielten. Jetzt sind ihre drei
Chants Nostalgiques op. 7 fiir So-
pran, Klavier und Streichquartett auf-
genommen worden (b-records/out-
here) — Musik von schwérmerischem
Silberglanz vergangener Seligkeit und
voller Schwirze des Verlassenseins.
Dem ebenfalls aufgenommenen ,,Poe-
me de 'amour et de la mer“ von
Ernest Chausson (in der Bearbeitung
von Franck Villard) sind sie seelenver-
wandt. Marie-Laure Garnier singt mit
korperreichem, warmem Sopran,
durch dessen Fiille Bitterkeit dringt.
Das Quatuor Hansen und Célia Oneto
Bensaid am Klavier unterstiitzen sie
mit diskreter Leidenschaft oder aber
mit entriickter Ruhe in Faurés ,La
bonne chanson®, einer Musik von ehr-
geizloser Kiihnheit. jbm.
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