


Herrscherglanz und Höllentor
Bedeutung und Bekanntheit 
von Verdis «Simon Bocca-
negra» klaffen noch immer 
auseinander. Im Opernhaus 
Zürich hinterlässt eine Neuin-
szenierung einen zwiespälti-
gen Eindruck.

ZÜRICH – Heller Marmor, Ko-
lonnaden, monumentale Ar-
chitektur und Kunst vor dem 
Hintergrund des glänzenden 
Meeres und ziehender Wolken: 
Für das düstere Macht- und 
Intrigenstück im alten Genua, 
wo Patrizier und Plebejer um 
die Macht kämpfen, präsentiert 
sich die Zürcher Opernbühne 
zunächst überraschend glanz-
voll. Der Bühnenbildner Carlo 
Centovigna reizte mit seinen 
Visionen einer kühlen Pracht-
entfaltung der Herrschaft die 
Möglichkeiten der Werkstätten 
bis zur Neige aus. Umbauten für 
die fünf Bilder, die sich jeweils 
mit einer effektvollen Variation 
des einen Raumkonzepts prä-
sentieren, zeigen Nachbildun-
gen faschistischer, der Antike 
nachempfundener Kunst, kolos-
sale  Figuren, Friese und – für 
den Prolog – zuerst eine beson-
ders aufwendige Nachbildung 
von Auguste Rodins bronzenem 
«Höllentor».

Das alles ist wunderbar ge-
macht, und Maria Filippis schö-
ne, sich an der Renaissance 
orientierende Kostüme kom-
men in der grandiosen und vom 
Licht weich modellierten Szene-
rie malerisch zur Geltung. Von 
Szene zu Szene ist der Mee-
reshorizont dominanter im Bild – 
der Metaphorik des Dramas und 
Verdis Musik ganz gemäss, die 
Wellenspiel, Meeresbrise und 
Blick ins Endlose mit impressi-
onistischem Zauber Klang wer-
den lässt.

Bestechend ist die Idee, Ro-
dins Opus magnum zur «Divina-
Commedia», die ja ein Kompen-
dium des Lebens ist, ins Spiel 
zu bringen. Für die beiden gros-
sen Kontrahenten des Stücks 
markiert das Tor die Begegnung 
mit dem Tod jener Gestalt, die 
ihr weiteres Handeln bestimmt. 

Aufgebahrt im Innern des Pa-
lasts liegt Maria, die Tochtes 
Jacopo Fiescos, die Geliebte 
Simon Boccanegras und Mut-
ter des Kindes, das unerkannt 
als junge Frau in den folgenden 
drei Akten die einzige weibliche 
Stimme im Drama ist.

Amelia wird als Sopran der 
lichtvolle Mittelpunkt der in die 
Politik und unerlöste Sehnsüch-
te verstrickten Männer sein: 
wieder Fiesco, der Bass, wie-
der Boccanegra, der Bariton, 
und – natürlich, möchte man 
sagen – auch ein Tenor: Gab-
riele Adorno. Das Geschehen 
mag im Einzelnen dann kompli-
ziert sein, der grosse Bogen der 
Handlung aber ist tiefgründig 
klar. «Lasst alle Hoffnung fah-
ren, die ihr eintretet» steht mit 
Dante jetzt imaginär über dem 
Beginn der Oper, «alle Freu-
de ist nur  trügerischer Zauber, 
das menschliche Herz eine 
Quelle endloser Tränen» lautet 
das gesungene Fazit im Finale. 
Dieses klingt zwar versöhnlich 
– der Dämon der Intrige (Paolo 
Albiani) auf dem Schafott, die 
politischen Gegner vereint, die 
Familienbande geknüpft –, aber 
im Zeichen des Todes, denn der 
Doge, der Garant des Friedens, 
stirbt.

Statische Inszenierung
Auch der Premierenabend ging 
in diesem Finale berührend auf, 
so problematisch sich die Auf-
führung zuvor in mancher Hin-
sicht entwickelt hatte. Da blieb 
musikalisch, stimmlich zu viel 
im Argen oder Mittelmässigen, 
als dass wirkliche Begeisterung 
aufgekommen wäre. Leo Nuc-
cis Bariton, der für jeden grös-
seren Intervallschritt in die Höhe 
die breite Portamentotreppe 
nimmt, gab der Figur des Boc-
canegra gewiss auch ergrei-
fende Momente, aber manches 
blieb blass, und auch der Regis-
seur Giancarlo del Monaco tat 
nichts, um ihm zum Beispiel in 
der Ratsszene vitale Statur zu 
geben, wie überhaupt seine In-
szenierung in Bild und Kostüm 
wenig lebendige Bewegung 

entfaltete. Bei Roberto Scan-
diuzzis Fiesco kamen rhythmi-
sche Unstimmigkeiten ins Spiel, 
bei Isabel Rey verwischte viel 
strapaziertes Timbre die Linie, 
und es blieb dem Tenor Fabio 
Sartori vorbehalten, mit plas-
tisch artikulierter Linie, im Detail 
vielleicht nicht sehr nuanciert, 
dramatische Intensität zu ent-
falten. Vielleicht hätte auch das 
Dirigat mit mehr Stringenz den 
Protagonisten zu grösserer dra-
matischer Brisanz in den Duett-
szenen verhelfen müssen.

Alle dramatische Wucht er-
reichte das Orchester im gros-
sen Tableau, mit dem schlag-
fertigen Chor und profilierten 
Nebenfiguren (Massimo Caval-
letti als Paolo). Das Orchester 

spricht in diesem Werk, das 
teils zu Verdis mittlerer Schaf-
fenszeit (1857), teils nach ei-
ner gründlichen Umarbeitung 
zum Spätwerk (1881) gehört, 
ja entscheidend mit durch die 
Psychologie kühner Motivik und 
heftiger dunkler Klangfarben. 

Das zeigte die Aufführung un-
ter der Leitung von Carlo Rizzi 
stärker in klangschön und sorg-
fältig gestalteten Momenten 
– zur musikalischen Besonder-
heit des «Simon Boccanegra» 
zählen die unvergleichlichen or-
chestralen Vor- und Nachspiele 
– als durch innere Spannung 
und dramatischen Bogen.

� Herbert Büttiker
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Friedenstauben und schwarze Raben
Es gibt in der neuesten St. 
Galler Verdi-Produktion Mo-
mente, die man nicht ver-
passt haben möchte. «Simon 
Boccanegra» gehört zum 
Bewegendsten, was für die 
Opernbühne komponiert wor-
den ist.

               HERBERT BÜTTIKER

Machtkämpfe zwischen Adels- 
und Volkspartei, unversöhn-
licher Hass und mörderische 
Gewaltbereitschaft in der mit-
telalterlichen Stadtrepublik 
Genua bilden den Hintergrund 
der verwickelten Handlung um 
den Dogen Simon Boccanegra, 
den Verdi zu einer der grossen 
Charakterfiguren seines The-
aters gemacht hat. Das Werk 
entstand in zwei Anläufen. Er-
folglos uraufgeführt 1857 in Ve-
nedig und, in Zusammenarbeit 
mit Arrigo Boito gründlich über-
arbeitet, 1881 an der Mailänder 
Scala zum zweiten Mal heraus-
gebracht, gilt das Stück seit der 
Verdi-Renaissance der zwanzi-
ger Jahre als eine der zentralen 
Arbeiten des Komponisten und 
– mit dem Ruf des Dogen «e vo
gridando: pace! e vo gridando: 
amor» im Zentrum – als eine 
dringende Herzensangelegen-
heit des modernen Theaters.

«Das Stück ist düster, weil es 
düster sein muss», verteidigte 
es der Komponist selber und 
meinte damit wohl die tragische 
Paradoxie, dass es allen um 
Liebe geht, die sich verfeindet 
gegenüberstehen. Dass sie sich 
in die Quere kommen, weil als 
aller Liebesobjekt nur die ein-
zige Frau des Stücks in Frage 
kommt, ist nicht das Problem, 
denn am Ende des Stücks 
zeichnet sich ab, wie sich alles 
um die Engelsgestalt des lich-
ten Soprans ordnen könnte: 
der adelige Fiesco erhält in ihr 
die vermisste Enkelin, Bocca-
negra die Tochter und Gabriele 
Adorno die Geliebte – ein Be-
ziehungszauber, der die gesell-
schaftlichen Grenzen sprengt 
und mit Adorno als neuem Do-
gen Friedenshoffnungen weckt.

Aber die familiäre Vereini-
gung, die an Lessings «Nathan» 
erinnert, bleibt prekär, und Boc-
canegras Sterben grundiert das 
sich abzeichnende «Lieto fine» 
mit einer herben Dissonanz. 
Sein Tod verweist auf den Pos-
ten, der in der schönen Rech-
nung grundsätzlich offen bleibt: 
Paolo Albiani, der sich wie ein 
Schatten an das Leben des 
Friedensapostels geheftet hat; 
der Mann, der kein Mittel scheu-
te, um seine ehrgeizigen Ziele 
zu erreichen, hat zwar seine 
Strafe erhalten und ist aus der 
Welt, aber da bleibt ein Gift, das 
weiter wirkt. 

Gift, Dolch und Plausibilität
Das «Melodramma» als Ide-
endrama: Joël Lauwers (In-
szenierung) und Louis Desiré 
(Ausstattung) machen mit ei-
ner abstrakten, zeichenhaften 
Bühne deutlich, dass hier nicht 
nur zufällige Historie erzählt 
wird. Dabei spielt die Expres-
sivität von Raum und Licht die 
Hauptrolle, überzeugend im 
grosszügigen Gestus, beispiels-
weise des Taubenbildes als 
Hintergrund für Amelias «im-
pressionistische» Auftrittsarie, 
ein wenig irritierend, wo sich 
der Zeigefinger spitzt wie in der 
Fluchszene, wenn ein Rabe 
über die Szene flattert, ebenso 
kühn wie fragwürdig angesichts 
von Verdis Todesrealistik, wenn 
der Doge am Ende nicht hin-
sinkt, sondern mit ausgestreck-
tem Arm erstarrt, sein eigenes 
Denkmal und ein Symbol für die 
humane Botschaft dieser Figur 
wird. Mehr als solches Zuviel 
fällt freilich ins Gewicht, dass die 
Inszenierung dem «Melodram-
ma» zu wenig Aufmerksamkeit 
schenkt. Wo auf der Bühne 
mit Gift und Dolch hantiert sein 
muss, verlangen szenische Vor-
gänge Plausibilität, eine «spa-
da» ist eben kein Dolch, und es 
ist unwahrscheinlich, dass der 
Doge ein Glas Wasser trinkt, 
das schon die längste Zeit ir-
gendwo herumsteht. Nicht histo-
risierende Nachzeichnung, aber 
mehr Plausibilität wäre auch für 

die Szenerie im Grossen wün-
schenswert, Kostüme, die nicht 
nur attraktiv sind, sondern die 
Figuren situieren, ein Ratssaal, 
in dem sich der Tumult im Kon-
trast zur Förmlichkeit des politi-
schen Geschäfts entwickelt.

Kluge Sorgfalt
Aufgewogen werden diese De-
fizite durch viele packende Mo-
mente in der Personenführung, 
in der vieles einfach, richtig und 
menschlich ist. Dazu gehört 
gerade auch in der Ratsszene, 
die Chorregie, dann die Fluch-
szene mit ihrer Staffelung in die 
Tiefe der Bühne, dazu gehören 
vor allem aber auch die intimen 
Momente dieser Duett-Oper. 
Besonders fällt die kluge Sorg-

falt auf, mit der die Beziehung 
Amelias zu Fiesco geklärt wird, 
und ein Höhepunkt des Abends 
ist die Wiedererkennungsszene 
zwischen Amelia und ihrem Va-
ter Simon Boccanegra, die al-
lein den Besuch der Aufführung 
lohnen würde.

Besetzungsglück
Aber da hat man es auch nicht 
nur mit Personenführung zu tun, 
sondern mit Figuren, die von ih-
ren Interpreten eine wunderbar 
intensive sängerisch-darstel-
lerische Erfüllung finden. Bei 
Serena Farnocchia (Amelia) ist 
vom Ereignishaften eines fein 
ausbalancierten, klangschönen 
und ausschwingend phrasie-
renden Soprans zu sprechen, 
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bei Igor Morosow (Boccanegra) 
von einer ausdrucksstarken Dar-
stellung, in der Spiel und sensib-
le Musikalität verschmelzen. Zu 
entdecken ist ein Bariton, der 
nicht auf rohe Stimmkraft setzt, 
dafür aber mit Zwischentönen, 
mit der Feinheit von Timbre und 
Atemführung eben doch in allen 
Bereichen der Partie intensive 
Bühnenpräsenz erreicht. Dem 
autoritären Gestus der Ratssze-
ne wie den Momenten stiller Re-
flexion des Todgeweihten gibt er 

das Siegel innerer Grösse, und 
die Vaterfigur ist voller Zartheit 
und Wärme.

Etwas im Schatten dieses 
Besetzungsglücks stehen die 
weiteren Protagonisten. Sorin 
Coliban stattet Fiesco mit üppi-
gem Stimmmaterial aus, aber 
zumal seine Arie leidet an Ver-
spanntheit und damit an einer im 
Argen liegenden Intonation, die 
Figur im Ganzen an einer etwas 
vordergründigen Darstellung 
der ehern-düsteren Figur. Jure-

mir Vieira ist ein glaubwürdiger 
Gabriele mit schönen lyrischen 
Phrasen für den Tenorliebhaber 
und eher gebremstem Impetus 
für den draufgängerischen Hitz-
kopf, und David Maze gibt eben-
so glaubwürdig und ohne grob-
schlächtige Mätzchen Paolo das 
schurkische Profil.

Zum schönen und an der Pre-
miere auch mit viel Applaus be-
lohnten Resultat einer nicht in 
allen Fasern geglückten, aber 
jedenfalls spannenden Verdi-

Aufführung trugen auch der at-
tackensichere Chor und zumal 
das Orchester Entscheidendes 
bei. Verfeinern liesse sich der 
koloristische Schliff von Verdis 
differenzierter Klangsprache 
gewiss noch da und dort, aber 
Laurent Wagner sorgte für Prä-
zision, Spannkraft und Dichte im 
komplexen musikalischen Ge-
schehen
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