
Amor  reist  auf  Französisch:
Rarität von Joseph Bodin de
Boismortier  bei  den  Tagen
Alter Musik in Herne
geschrieben von Werner Häußner | 21. November 2019

Das  Ensemble  der  Aufführung  von  Joseph  Bodin  de
Boismortiers  „Wege  der  Liebe“  in  Herne:  das  Orfeo
Orchestra,  der  Purcell  Choir,  Solisten  und  Dirigent
György Vashegyi. Foto: WDR/Thomas Kost

Joseph Bodin de Boismortier hat sich kaum mit dem Musiktheater
beschäftigt.  Anders  als  sein  Zeitgenosse,  der  geniale
Harmoniker Jean-Philippe Rameau, hat er gerade einmal fünf
einschlägige Werke hinterlassen; immerhin wurden drei davon am
bedeutendsten  musikalischen  Institut  der  Zeit,  der  Pariser
Académie royale, aufgeführt. Seinen Nachruhm hat sich der aus
dem lothringischen Thionville stammende Komponist vor allem
mit seinem Œuvre für Traversflöte gesichert.

Musik  war  im  Uraufführungsjahr  1736  seines  als  „ballet“
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bezeichneten Bühnenwerks „Les Voyages de l’Amour“ („Wege der
Liebe“)  eine  durchaus  kommerzielle  Angelegenheit,  die  dem
offenbar  geschäftstüchtigen  Boismortier  zu  erheblichem
Wohlstand verhalf. Eingängig und abwechslungsreich musste ein
solcher Vierakter (plus Prolog) sein, das Publikum bei Laune
halten, mit Überraschungen und Effekten nicht geizen. Dafür
ist die Reise des Liebesgottes Amor genau der richtige Stoff:
Er, der andere glücklich macht, selbst aber unglücklich ist,
reist auf Anraten des Frühlingsboten Zéphyre durch die Welt,
um ein treues Herz für einen ewigen Bund zu finden. Allein, es
kommt, wie es kommen muss: Stadt und Hof haben beständige
Liebe nicht zu bieten. Nur auf dem Dorfe, unter den einfachen
Schäfern, findet sich bei der schlichten Daphné die ehrliche
Treue.

Stadt und Hof kennen keine treue Liebe

In launigen zweieinhalb Stunden reiht das Libretto des damals
erst 21jährigen Charles-Antoine le Clerc de la Bruère die
unterschiedlichen Emotionen aneinander, verbindet Hoffnung und
Enttäuschung,  Übermut  und  Wehmut,  eitle  Beschränkung  und
überhebliche  Gefühlskälte,  um  den  rücksichtslosen
Aufstiegswillen  der  neuen  städtisch-bürgerlichen  Kreise  und
die intrigante Gesellschaft in diesem Fall sogar am Hof des
römischen Augustus gemessen aber deutlich zu kritisieren. Die
„Tage Alter Musik“ in Herne fanden mit diesem seit langem
ungespielten Werk einen würdigen musikalischen Abschluss.

Dass sich der Abend vor allem im ersten Teil in die Länge zog,
lag nicht an der quirlig abwechslungsreichen Musik von Joseph
Bodin de Boismortier, auch nicht an der vorzüglichen Leistung
des  warmtönig,  flexibel,  stilgerecht,  aber  ohne  trocken-
harsche historische Informiertheit aufspielenden ungarischen
Orfeo Orchestra. Die gefühlte Zähigkeit ergibt sich einfach
aus dem Fehlen der Szene, die man sich dem Geschmack der Zeit
entsprechend nicht bunt, üppig und originell genug vorstellen
kann.



Für  die  Traversflöte  schrieb  Boismortier  zahlreiche
Werke und schuf sich damit Nachruhm als Komponist. Drei
der damals hochmodernen Instrumente setzt er auch in
seiner Oper ein. Foto: WDR/Thomas Kost.

Die Zuhörer waren also zurückverwiesen auf die Farben, die
sich Boismortier in seiner Instrumentierung einfallen ließ.
Eine  höchst  angenehme  Entschädigung  freilich,  denn  das
Orchester  ist  nicht  nur  umfangreich  besetzt,  sondern
Boismortier  setzt  die  Instrumente  auch  sehr  gekonnt  und
gezielt  ein:  Das  Solo-Fagott  (Dóra  Király)  hat  fulminante
Auftritte, die drei Flöten kommen zu wohlklingendem Recht,
eine Viola da gamba, drei Celli und zwei Kontrabässe sorgen
für ein sattes und federnd agiles Bassfundament. Und Kapolcs
Kovács  zaubert  mit  seiner  Musette  de  cour,  einer  im  18.
Jahrhundert  modischen  Sackpfeife,  einen  lärmend-exotischen
Beitrag  ins  Klangbild,  damit  die  Schäfer-Idylle  auch  den
entsprechend ländlichen Ausdruck gewinnen möge.

György Vashegyi leitet die Ensembles – der Purcell Choir tritt
immer wieder klangvoll hinzu – mit unspektakulärer Umsicht und
versierter  Übersicht.  Vashegyi  macht  auch  deutlich,  wie
Boismortier den Rhythmus als Bedeutungsträger einsetzt – eine
Kunst,  die  ein  Jahrhundert  später  Compositeurs  wie  Daniel



François Esprit Auber zu unterhaltsamer Perfektion gebracht
haben.

Vom „Singen mit den Augen“

Im Ensemble der Solisten sind die Sitten und Unsitten der Art
zu erleben, wie man heute „historisch informiert“ zu singen
pflegt.  Nett  gebildet,  intonatorisch  lupenrein,  beweglich,
aber  flach,  zuweilen  spitz  in  der  Tongebung  und  kaum  zu
vokalen  Farben  fähig,  präsentieren  sich  Sängerinnen  wie
Adriána Kalafszky mit niedlichem, kopfbetontem, nicht selten
aber anämischem Klang. Judith van Wanroij gelingt es bis auf
das Duett im Finale, den klein und eng gezwungen wirkenden
Ton, der in der Szene lange Mode war, zu meiden. Sie singt mit
begrenztem, aber klar fokussiertem und abgerundetem Sopran,
der  seinen  Klang  ohne  Druck  in  den  Raum  projiziert.  Auch
Eszter Balogh kann, da ihre Stimme natürlich und unforciert
wirkt, ausgezeichnet artikulieren.

Bei Katia Velletaz trifft das Bonmot eines alten italienischen
Gesangslehrers zu, der einmal bemerkte, man „singe mit den
Augen“.  Wie  sie  strahlt  und  leidet,  Schalk  und  Hoffnung
ausdrückt, überspielt gekonnt, wo ihr Töne trocken oder zu
vibratoreich entschlüpfen. Der einzige männlich Sänger, Lóránt
Najbauer,  darf  seinen  klar  umrissenen  Bariton  in  virtuose
Schlachten  mit  einem  unglaublich  fingerfertigen  Kontrabass
schicken  und  sich  im  zweiten  Akt  als  Wahrsager  in  einer
erregten Gewitterszene bewähren.

Brillanz und dunkelsamtiges Timbre



In der Partie von „L’Amour“:
Chantal  Santon-Jeffery.
Foto:  WDR/Thomas  Kost.

Den  Titelhelden  hat  in  der  Uraufführung  ein  Haute-Contre
gesungen, ein Tenor mit hoher Tessitura und der Fähigkeit,
dank technisch raffinierter Mischung von Brust- und Kopfstimme
bis zum zweigestrichenen „d“ zu kommen, ohne dass es – im
Idealfall – eng oder quäkend geklungen hat. Heute versucht
man, diese Technik mit wechselndem Erfolg wiederzuentdecken;
Boismortier selbst hat wohl (auch) eine Besetzung mit einem
dunkel timbrierten Sopran mit guter Tiefe vorgesehen, wie es
in Herne der Fall war: Chantal Santon-Jeffery brilliert mit
ihren Registern und einem dunkelsamtigem Timbre. Sie gestaltet
die Worte sorgsam und setzt auf farbiges Ausdeuten des Textes
mit stimmlichen Mitteln.

Vor allem im ersten Teil des Abends setzt sie aber auf Druck:
Der Ton wirkt dann unfrei und unter Spannung gesetzt statt
locker  fließend  und  rund,  was  sich  im  lyrischen  Legato
deutlich bemerkbar macht. Im Endeffekt überwindet der Charme
ihres  Singens  die  limitierte  Technik  und  die  allegorische
Figur des Amor wird zu einem liebeslustigen Operngeschöpf aus
Fleisch  und  Blut.  Schlussendlich  triumphieren  die
„zärtlichsten Begierden“ und der Liebesgott Hymen hebt zum
Fluge an.

Das Publikum feiert eine Aufführung, mit der die „Tage Alter
Musik“  wieder  einmal  Profil  und  Entdeckerfreude  bewiesen
haben.

Die  Aufführung  ist  noch  einen  Monat  im  WDR  Konzertplayer
nachhörbar:
https://konzertplayer.wdr3.de/klassische-musik/konzert/tage-al
ter-musik-in-herne-les-voyages-de-lamour/

 



 

Aseptische Ereignislosigkeit:
Die  „Orfeo-Installation“  der
Ruhrtriennale
geschrieben von Anke Demirsoy | 21. November 2019

Eurydike  in  der  Unterwelt.
Der  Teppichboden  hat  einen
sichtlich  hohen  Synthetik-
Anteil.  Von  Orpheus  keine
Spur.  (Foto:  Julian
Röder/Ruhrtriennale)

Die arme Eurydike. Isoliert hockt sie in Zimmern herum, die
wie eine Vorhölle aus Plastik anmuten, wie ein aseptischer
Albtraum zwischen Disneyland und Reha-Klinik. Sprechen kann
sie nicht, denn eine Gummimaske mit wulstigen Lippen nimmt ihr
Gesicht und Alter.

Geklont wurde sie offenbar auch, denn wir, die Besucher der
Ruhrtriennale, begegnen auf unserem Gang durch das Labyrinth
neongrell erleuchteter Zellen rund einem Dutzend Eurydikes mit
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wasserstoffblonden Perücken, die hier ein ebenso rätselhaftes
wie freudloses Dasein fristen.

Von Orpheus weit und breit keine Spur. Aber die Musik, die der
Komponist  Claudio  Monteverdi  dem  sagenumwobenen  Sänger  der
griechischen Mythologie auf den Leib schrieb, begleitet uns
als Soundtrack auf dem Weg. Sein Meisterwerk „Orfeo“, das als
erste Oper der Musikgeschichte gilt, hallt durch die Weiten
der Mischanlage der Essener Zeche Zollverein, wenn auch nur
auszugsweise und häufig von elektronischen Klängen überlagert.
Gespielt  vom  2006  in  Berlin  gegründeten  Solistenensemble
Kaleidoskop, lassen die himmlisch reinen Harmonien uns andere
Sphären ahnen, gewissermaßen Luft von anderen Planeten, ohne
die wir in der seelenlosen Banalität dieser Umgebung womöglich
erstickten.

Für die 1977 geborene deutsche Regisseurin Susanne Kennedy,
die für die jüngste Produktion der Ruhrtriennale erneut mit
dem  niederländischen  Performance-Duo  Suzan  Boogaerdt  und
Bianca  van  der  Schoot  zusammen  gearbeitet  hat,  bildet
Monteverdis Meisterwerk die Folie für eine Installation, die
gut und gerne auch für die Kasseler Documenta taugen könnte.
Mit Monteverdi als Stichwortgeber schuf sie eine rund 80-
minütige „Sterbeübung“, die von den Besuchern in Gruppen zu
maximal acht Personen zu absolvieren ist. Bewusst lässt sie
die  Figur  des  Orpheus  links  liegen,  um  sich  auf  die
vermeintlich vernachlässigte Eurydike zu konzentrieren und uns
so zum Nachdenken über Leben und Tod zu bringen.

Ein bisschen geht es dabei zu wie im Yoga-Unterricht, denn
vieles dreht sich um die Kunst des Loslassens, die Orpheus
bekanntermaßen nicht beherrschte, trachtete dieser Tropf doch
danach,  die  verstorbene  Eurydike  durch  seinen  Gesang  der
Unterwelt zu entreißen. Und schaute dann auch noch im falschen
Moment zurück. Wir aber sollen es besser machen, sollen das
Unvermeidliche  akzeptieren,  wenn  unsere  Zeit  gekommen  ist.
Dazu fordern uns Texte auf, die mal über Kopfhörer zu hören
sind,  mal  über  Video-Leinwände  flimmern  oder  auf



handgekritzelten  Zetteln  an  den  Wänden  haften.

Was  hier  wie  ein  Tänzchen
aussieht, soll Ausdruck von
Seelenqual  sein:  Eurydike
kann nicht leben, aber auch
nicht sterben (Foto: Julian
Röder/Ruhrtriennale)

Wer  kein  Englisch  versteht,  ist  bei  dieser  „Orfeo“-
Installation übrigens ähnlich arm dran wie Zuspätkommer und
alle, die kein festes Schuhwerk tragen oder nicht gut zu Fuß
sind. Weder bietet das Triennale-Team Übersetzungen an, noch
gibt  es  bei  der  „Sterbeübung“  Sitzgelegenheiten:  Sie  muss
buchstäblich durchgestanden werden. Eine komfortable oder gar
angenehme  Erfahrung  soll  dieser  „Orfeo“  keineswegs  sein.
Diesen Anspruch hatte die Regisseurin im Vorfeld formuliert.
Dass sie ihn einlöst, kann freilich auch als zweischneidiges
Schwert  betrachtet  werden.  Der  Besucher  muss  sich  dieser
Produktion  aussetzen,  ihre  Ereignislosigkeit  ertragen,  denn
über weite Strecken kann er nichts weiter tun, als verlegen
herumzustehen und den starren Blick der Zombie-Eurydikes zu
erwidern.

Wenn wir endlich sitzen dürfen, sind wir in einem Wartezimmer
wie  beim  Hausarzt.  Wir  warten  auf  unseren  Aufruf,  mit
zunehmend mulmigen Gefühlen. Denn keiner derer, die von den
stummen  Eurydikes  durch  zwei  symbolbehaftete  Türen  hinaus
geführt werden, kehrt zurück. Sie verlassen das Spiel, nehmen
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den Ausgang. Was mag sich hinter den letzten beiden Türen
verbergen? Was haben jene gesehen, die uns verlassen? Wo gehen
sie hin? Es kann keine Antworten geben. Für heute scheiden wir
mit der inständigen Hoffnung, dass der Tod, wenn er uns holt,
im Gegensatz zu Eurydike wenigstens keine Söckchen mit Delfin-
Aufdruck trägt.

Bis  6.  September  2015.  Ticket-Hotline:  0221/280  210,
Informationen und Termine: www.ruhrtriennale.de/de/orfeo


