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Ingela Brimberg als Elektra. Foto: Sandra Then

„Elektra“ hat für die Deutsche Oper am Rhein eine besondere
Bedeutung: Dem abgründigen Werk galt die erste Premiere zur
Eröffnung des neuen Opernhauses 1956. Die letzte Inszenierung
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2012 stammte von Christof Nel. Nun hat sich der vor allem im
Schauspiel bekannt gewordene Stephan Kimmig der Rachetragödie
angenommen.

Das Beil! Bei Zeus, hat sie doch das Beil vergessen! Doch der
Schreck Elektras ist unbegründet: Ihr Bruder Orest hat sich
das Werkzeug selbst geschnappt, um seine mörderische Mutter
abzumurksen. Elektras rachegefühlverursachter Demenzmoment ist
zum Schmunzeln: Hatte sie doch das Beil erst kurz vorher aus
einem Kofferraum geholt und an das Mäuerchen der Blumeninsel
im Zentrum der Bühne gelehnt.

Ja, richtig, aus dem Kofferraum! In der Neuinszenierung von
Richard Strauss‘ „Elektra“ an der Deutschen Oper am Rhein in
Düsseldorf ist der Schauplatz, den Katja Hass der antiken
Tragödie  in  musikalischer  und  literarischer  Fin-de-Siècle-
Einkleidung verordnet, der Innenhof einer Villa. Ziegelmauern
und  eine  Betonbrüstung  auf  halber  Höhe  repräsentieren  den
Geschmack  von  Emporkömmlingen  der  siebziger  Jahre:  Im
Hintergrund ein Carport, aus dem das Heck eines aufgebockten
Wagens aus bayerischer Qualitätsfertigung ragt. Freilich: Der
Kofferraumdeckel  schließt  nicht  mehr;  Bremslichter,  Blinker
und Rückfahrleuchten brennen unentwegt gleichzeitig.

Da muss Automechanikerin Elektra ran. Die taucht im Blaumann
auf, in der Hand einen monströsen Schraubenschlüssel, verfolgt
von  einer  Doppelgängerin  (Ulrike  Schild),  die  eine  Kamera
draufhält.  Schöne  neue  Regiewelt,  längst  abgelebt  und
ausgelaugt.  Wer  will  die  Videos  noch  sehen,  die
bedeutungshuberisch Gesichter, Münder, Augen und Nasen auf ein
Stück  Stoff  projizieren.  Das  mag  noch  so  sehr  nach
Selbstreflexion gieren – der Effekt ist längst dahin, der
Mehrwert gleich Null.

Ausgebleichte Regie

Mechanikerin  Elektra  also  hält  das  Räderwerk  des  blutigen
Atridenfluchs am Laufen. Dem Verbrechen folgt die Rache, der
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wieder ein neues Verbrechen – und so weiter. Agamemnon, Opfer
seiner Frau Klytämnestra, scheint darüber zu verzweifeln. Er
marschiert vor Beginn maskenhaft bemalt im Gleichschritt mit
Menelaos  in  einem  Video  von  Lisa  Reutelsterz  durch  einen
Tunnel – wohl gen Troja. Später rotiert er als geschminkter
Akrobat  durch  die  Szene,  halb  böser  Clown,  halb  Gespenst
(Aliaksei Liubezny). Nur dieser eine Moment, wenn er sich
windend mit Fäusten an seine Schläfen trommelt, ist nicht
überflüssig – eine der wenigen erhellenden Andeutungen in der
ausgebleichten Regie von Stephan Kimmig.

Eine andere ist die Idee, der Mord an Klytämnestra und ihrem
Gespielen Aegisth – ein farbloser Typ, der vielleicht gerade
aus seinem Verwaltungsbüro nach Hause kommt – könnte so etwas
wie eine Wiedervermenschlichung der von Schuld, Schmerz und
Rache gepeinigten Personen bewirken: Die Leiche Klytämnestras
wird feierlich aufgebahrt herausgetragen; Elektra wäscht ihr
in gleißendem Licht beinah ehrfurchtsvoll die Füße. Wenigstens
die Toten verdienen Respekt. Am Ende wird’s kitschig: Die Wand
öffnet  sich,  gibt  den  Blick  auf  blauen  Himmel  frei.  Ein
Hoffnungssignal, das es im düsteren Zusammenbruch von Strauss‘
Musik nicht gibt.

Wozu die wochenlangen Proben?

Kimmigs Regie taumelt dahin zwischen Andeutungen, aus denen
Deutung erwachsen könnte, und langen Passagen, in denen allein
den  Sängerinnen  überlassen  bleibt,  Leerstellen  mit
Persönlichkeit  füllen.  Ein  Zuschauer  nannte  die  Produktion
„wiederaufnahmefreundlich“. So wird’s wohl sein: Das Setting
lässt sich noch in Jahren reibungslos füllen. Wozu man so
etwas allerdings wochenlang probt, erkennt man nicht.

Die  Einspringerin  für  die  kranke  Magdalena  Anna  Hofmann,
Ingela Brimberg, hatte kein Problem, mit einer exzellenten
vokalen Leistung musikalisch auszufüllen, was ihr die Regie an
szenischer  Präsenz  vorenthält:  Sie  füllt  lange  Phrasen
leuchtend und unangestrengt, kann Bögen singen und muss nicht



forcieren,  wenn  sie  das  Orchester  nicht  dazu  zwingt.  Ihr
erstes Wort „Allein“ hat eine schauderhafte Farbe, ihre Bitte,
Agamemnon möge sich seinem Kind zeigen, klingt flehentlich
zärtlich. Brimberg ist eine Meisterin der Zwischentöne und der
musikalischen Expression psychischer Gefährdung.

Ausgezeichnete Stimmen

Liana Aleksanyan als Chrysothemis. Foto: Sandra Then

Das Dauer-Forte ist dann eher Sache von Liana Aleksanyan,
einer  im  Teenie-Alter  steckengebliebene  Chrysothemis,
blondgelockt im himmelblauen Outfit, die räumlich denkbar weit
entfernt von Elektra auftritt. Ihre Stimme ist stählern, aber
das Ausdrucksspektrum begrenzt. Die Angst, die Sehnsucht nach
Normalität,  die  Bedürftigkeit  nach  Liebe  bleiben  in  den
gewaltigen  Tönen  unbelichtet.  Als  Klytämnestra  kehrt  Linda
Watson  an  die  Rheinoper  zurück,  wo  sie  alle  großen
dramatischen Sopranpartien – auch Elektra – gesungen hat und
beim Abschied aus dem Ensemble 2022 zum Ehrenmitglied ernannt
wurde. Das flirrende Grün ihrer Robe (tolle Erfindung von
Kostümbildnerin  Anja  Rabes)  lässt  sie  wie  ein  versehrtes



Reptil erscheinen. Mit ihrem frischen und in allen Nuancen
kontrollierten Singen gestaltet sie keine zynische Mörderin,
sondern eine tief zerrissene, von inneren Qualen erschütterte
Frau.

Linda Watson, vor 14 Jahren eine gefeierte „Elektra“,
kehrt nun in der Rolle der Klytämnestra nach Düsseldorf
zurück. (Foto: Sandra Thein)

In  Düsseldorf  sind  auch  die  gerne  aus  dem  abgenutzten
Charakterfach genommenen Männerstimmen ausgezeichnet besetzt:
Cornel  Frey  ist  ein  dekorativ  aufgeputzter  Aegisth  ohne
quäkende Komik, Richard Šveda ein erschreckend normaler Orest
mit  wohltönendem  Bariton.  Auch  sein  Vertrauter  Thorsten
Grümbel steht seinen Mann ohne forcierten Durchsetzungswillen.
Mara  Guseynova  (Vertraute)  und  Charlotte  Langner
(Schleppträgerin)  lassen  in  den  wenigen  Momenten  ihrer
Auftritte ihre Stimmen leuchten; auch das Quintett der Mägde
um die Aufseherin (Romana Noack) bleibt vokal gelassen und
damit klangschön.

Vitali Alekseenok, Chefdirigent noch bis 2027, besteht die



Feuerprobe dieser hitzigen Partitur mit Bravour. Er kostet den
fülligen  Klang  der  Düsseldorfer  Symphoniker  aus.  Die
phonstarke Opulenz flutet den Raum hin und wieder auf Kosten
der  grell  geschnittenen  Dissonanzen  in  Strauss‘  wohl
modernster  Partitur,  aber  wenn  es  darauf  ankommt,  kann
Alekseenok  zurücknehmen  lassen.  Gedämpfte,  drohende
Holzbläser,  schleichende  Streicher,  ahnungsvoll  neblige
Akkorde  (auch  der  Impressionismus  lässt  grüßen),  genau
beobachtete Rhythmen, aber manchmal eine zu klangverliebte,
unscharfe  Artikulation  und  Momente  pauschaler  Überwältigung
statt  detaillierter  Durchdringung:  Die  Düsseldorfer  zeigen
einige Schwächen, aber alle Stärken ihres individuellen Klangs
und sorgen so für einen musikalisch spannenden Premierenabend.
Entsprechend  werden  Musiker  und  Sänger  gefeiert;  das
Produktionsteam  sieht  sich  einem  hartnäckigen  Buh-Sturm
ausgesetzt.

Weitere Vorstellungen: 18., 24., 30. April; 3., 29. Mai; 4.
Juni.  Info:
https://www.operamrhein.de/spielplan/kalender/2026-04/elektra/
2862/

Giacomo  Puccinis  „Turandot“
in  Duisburg:  Chinesisches
Team löst die Rätsel nicht
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Der Schlag auf den
Gong  entscheidet
sein  Schicksal:
Wird  Calaf  (Zoran
Todorovich)  die
unnahbare  Turandot
für sich gewinnen?
(Foto:  Hans  Jörg
Michel)

Der Ausgangspunkt hat seinen Reiz: Wie sieht ein chinesischer
Theatermann, mit der Tradition seines Heimatlands vertraut,
ein europäisch exotisches Märchen über ein China, das es nur
in der Vorstellung der vielen Bearbeiter des Stoffes gegeben
hat? Huan-Hsiung Li hat bei seinem Europa-Debüt als Regisseur
mit  Giacomo  Puccinis  „Turandot“  die  Perspektive  des
Märchenhaften  vor  die  Aspekte  des  Symbolismus  oder  der
Psychologie gesetzt, die man in der Fabel von der mit Eis
umgürteten chinesischen Prinzessin entdecken kann.

Der  Theatermann  aus  Taiwan  bezeichnet  „Turandot“  als  ein
„politisches, historisches, wirtschaftliches und kulturelles
Märchen“ und als einen „Traum, der ein modernes Volk im Schlaf
heimsucht“.  Mehr  noch:  Er  stilisiert  Turandot  geradezu  zu
einer Symbolfigur für das aufsteigende, moderne China – und
Calaf wächst so in die Rolle eines Repräsentanten der Welt



„außerhalb“. „Wenn Chinas Aufstieg an die Macht die Welt zum
Verlierer  macht,  dann  wird  die  Liebe  der  Prinzessin  ein
verzweifeltes Ende finden“, schreibt Li im Programmbuch.

Ein komplexes Vorhaben also für die Neuproduktion des Puccini-
Klassikers an der Deutschen Oper am Rhein in Duisburg. Sie
entsteht in Kooperation mit dem National Kaohsiung Center for
the Arts (Weiwuying), das in der Hafenmetropole Kaohsiung im
Süden  Taiwans  als  hochmodernes  Kulturzentrum  für  mehr  als
6.000 Opern-, Theater- und Konzertbesucher entsteht und 2017
mit  dieser  „Turandot“-Produktion  eröffnet  wird.  Und  ein
Programm,  das  auf  der  Bühne  letztendlich  in  einem  hübsch
anzusehenden  Bildertheater  mit  wenigen,  die  Deutung  nicht
befördernden Regiezutaten mündet.

Die Zutaten sind etwa die schlanke, weißgekleidete Tänzerin
Yi-An Chen, auf die sich zu Beginn in einer regnerischen „city
of uncertainity“ – so ein Projektionstext – ein Spot richtet.
Die symbolische Gestalt taucht immer wieder auf, ergeht sich
in heftigen Verrenkungen, als im dritten Akt die Herren Ping,
Pang und Pong Kalaf auf wohlfeilen Sex als Ersatz für seine
Fixierung auf Turandot hinzulenken trachten.

Doch  die  so  bedeutungsheischend  eingeführte  Figur  erklärt
nichts.  Ebenso  wenig  eine  dunkel  wogende  Volksmenge  mit
Regenschirmen  in  der  Eröffnungsszene.  Die  Anspielung  auf
Protestdemos  in  Hongkong  2014,  bei  denen  Schirme  benutzt
wurden, wird nicht weitergeführt: Der Chor taucht bald – der
„Traumlogik“ der Inszenierung folgend – in folkloristischen
Gewändern auf.

http://www.operamrhein.de


Die Kostüme von Hsuan-Wu Lai
sind  nicht  nur  prächtig,
sondern  stellen  Bezüge  zu
Charakter und Situation der
Personen  her.  (Foto:  Hans
Jörg Michel)

Wenigstens  arbeitet  Hsuan-Wu  Lai  mit  seinen  Kostümen
Entwicklung und Beziehungen der Personen durch: Das Blau des
Lichts (Volker Weinhart) zu Beginn wird aufgegriffen im Blau
des Kostüms von Liu. Und wenn Turandot, überwältigt von des
Radikalität  der  Liebe  und  des  Vertrauens  Calafs,  ihre
prachtvolle  rote  Robe,  ihren  Panzer  gegen  die  Außenwelt,
abgelegt hat, trägt sie ebenfalls Blau; nicht so leuchtend wie
Liu, sondern matter und mit einem Hauch in Schwärzliche. Ping,
Pang  und  Pong  changieren  zwischen  europäischer  und
chinesischer Kleidung. Und der Kaiser – Bruce Rankin singt ihn
nicht  als  zittrigen  Greis,  sondern  als  kräftigen  Mann  –
zitiert den Komponisten selbst in schwarzem Hut, Mantel und
Anzug.

Wie  entschieden  diese  Produktion  in  Bildern  denkt,
verdeutlicht die Bühne von Jo-Shan Liang: die Silhouette einer
burgartigen chinesischen Stadt vor dem Rundhorizont, getaucht
in Lichtstimmungen zwischen Kalkgrau, Tiefrot und Varianten
von  Blassblau  bis  Violett.  Bespielt  mit  Videoprojektionen
(Jun-Jieh  Wang),  die  Grundfarbe  mal  mit  explodierenden
Klecksen beschmutzend, mal mit filigranen, laufenden Mustern
bedeckend.



Hinauf zum Tor führt eine breite, straßenartige Fläche. Auf
den Mauern der Stadt thront der Kaiser, schreitet Turandot
herein, erstarrt ihr rotes Prachtgewand am Ende zu einer toten
Hülle. Ein imponierendes Setting für die Aufmärsche des Volkes
wie für die intimen Szenen zwischen Timur, Calaf und Turandot
mit Liu, aber keines, das der Inszenierung Richtung geben
würde.

Der Personenführung fehlt jedes Profil

Bilder-Theater also – und damit steht man an der Deutschen
Oper  am  Rhein  in  der  Tradition  eines  Überwältigungs-  und
Illustrationstheaters,  das  letztlich  das  Illusionstheater
alter Prägung nicht abstreifen kann. Das ist, auch wenn es
postmoderne  Theater-Theorie  anders  will,  nicht  verwerflich.
Die Frage ist, wohin ein Regisseur mit welchen Mitteln zielt.
Und  da  verharrt  Huan-Hsiung  Li  mit  einer  unprofilierten
Personenführung  auf  dem  Niveau  hilfloser  Staatstheater-
Arrangements für rasch wechselnde Sängerbesetzungen.

Brigitta  Kele  (Liu),  Sami
Luttinen  (Timur)  und  der
Chor der Deutschen Oper am
Rhein  in  der  Neuproduktion
von  Puccinis  „Turandot“.
(Foto:  Hans  Jörg  Michel)

Die  wunderlichen  Primadonnen-Gesten  von  Linda  Watson
korrespondieren  mit  dem  tenoralen  Biedersinn  von  Zoran



Todorovichs  rührend  komischem  Niederknien  vor  seiner
statuenhaften  Diva.  Timur  bleibt  als  Nebenfigur  ebenso  im
Ungefähren wie Liu über ihr Opferklischee nicht hinauskommt.
Der  Blick,  der  die  Rätsel  des  Stücks  beantworten  oder
wenigstens eine dezidierte Position erschließen würde, bleibt
verschlossen. Turandot – ein hübsch erzähltes Märchen; der
behauptete  Bezug  zur  Gegenwart  erschöpft  sich  in  den
Projektionen  von  Mega-City-Szenen  zu  Beginn  der  Akte.

Musikalisch  wagt  Axel  Kober  ein  anfechtbares,  aber  unter
seinen  Voraussetzungen  erhellend  geglücktes  Experiment:  Wie
wohl kaum ein anderer rückt er Puccini weg vom italienischen
Melodramma, weg von der erhitzten Passion des Verismo, hin zur
musikalischen  Moderne.  Die  Duisburger  Philharmoniker
realisieren  mit  der  nötigen  Präzision  einen  scharf
geschnittenen,  gläsern  glitzernden  Klang,  negieren
kompromisslos jedes atmosphärische Ungefähr, aber auch – und
da ist das Konzept anfechtbar – eine klanglich gestützte,
weitbogige Phrasierung und die spannungsreiche Kantilene.

Konsequenz  herrscht  unter  Kobers  Szepter  nicht  in
impressionistisch anmutenden Klangmixturen, nicht in fiebrigem
Aufrauschen, nicht in überwältigenden Explosionen. Sondern in
der Zügelung der Dynamik, in der geschärften Rhythmik und in
expressiv  demonstrierten  Details,  von  einem  rhythmischen
Trommelmotiv  in  der  Rätselszene  bis  hin  zu  freigelegten
Dissonanzen und offenen Reibungen zwischen Instrumenten.

Puccini,  der  Melomane  und  Zauberer  orgiastischer
Klangexaltationen?  Vergesst  es!  Hier  regiert  Puccini,  der
Komponist, der tief verwurzelt in der italienischen Tradition
den Weg in seine Moderne freigekämpft hat. Nebenbei bemerkt:
Kober  hat  mit  diesem  Zugang  auch  Franco  Alfanos  oft
kritisierter  Vervollständigung  des  Finales  Gerechtigkeit
angedeihen lassen.

Linda Watson debütiert als Turandot



Bei den Sängern konnte die Duisburger Premiere auf bekannte
Namen setzen: Linda Watson, Brünnhilde in Bayreuth und Wien,
Elektra in Amsterdam und Buenos Aires, hat sich nach langer
Zeit  wieder  auf  eine  italienische  Partie  eingelassen  und
debütiert als Turandot. Ihr extremes Vibrato kann sie nur in
Maßen zähmen; die unnahbare Prinzessin liegt ihrem Rundung und
Farbe barem Sopran näher als die in ihrer ganzen Existenz
erschütterte Frau im Finale. Für Zoran Todorovich ist der Weg
zur  Calaf  eine  logische  Folge  aus  seiner  Entwicklung  ins
Dramatische  –  von  Norma  und  Madama  Butterfly  über  Andrea
Chenier bis Otello, Florestan und der mörderischen Partie des
Paolo in Zandonais „Francesca da Rimini“. Ganz glücklich macht
das  nicht:  Wenn  er  auf  einem  fremdkörperartigen  fahrbaren
Treppchen sein „Nessun dorma“ singt, funktionieren die Töne
zwar,  aber  sie  haben  keine  emotionale  Farbe.  Und  die
expansiven  Phrasen  sind  nicht  so  durchgestützt,  dass  sie
Passion, Brillanz und Durchschlagskraft hätten.

Brigitta Kele, bewährtes Ensemblemitglied, kann als Liu die
schimmernde Schönheit ihres Soprans ausstellen, hat aber keine
Chance, die mangelnde Charakterisierung durch die Regie vokal
auszugleichen.  Auch  Sami  Luttinen  ist  als  Timur  dazu
verurteilt, schöne Töne ohne Relevanz zu produzieren. Das Trio
der chinesischen Ministerialen ist mit Bogdan Baciu, Florian
Simson und Cornel Frey ideal besetzt. Chor (Gerhard Michalski)
und  üppig  besetzter,  klangschöner  Kinderchor  (Sabina  López
Miguez) lassen keine Wünsche offen.

Die Neuinszenierung ist bis 26. Dezember in Duisburg zu sehen
und  wird  in  der  Spielzeit  2016/17  in  Düsseldorf  wieder
aufgenommen,  bevor  sie  2017  nach  Taiwan  geht.  Info:
http://operamrhein.de/de_DE/termin/turandot.13056002



Klangwuchtiger  Wahn  –  Die
Rheinoper zeigt „Elektra“ als
stetes seelisches Dahinwelken
geschrieben von Martin Schrahn | 17. April 2026

Elektra,  das  Racheweib
(Linda  Watson),  die  Axt
umschlingend. Foto: Matthias
Jung

Plötzlich  geht  ein  Ruck  durch  die  Reihen.  Ein  paar
Herrschaften  schicken  sich  an,  das  Theater  zu  verlassen.
Mitten im Stück. Ohne offensichtlichen Grund. Denn auf der
Bühne wird weder bildmächtig gefoltert, noch blutig gemordet.
Keine Orgien im Müll, keine Schändungen, nichts. Was also
geschieht hier?

Positiv betrachtet, aus der Sicht der Kunst, in diesem Falle
der Musik, spült die fantastische Kraft und Wucht der Klänge,
die  Wahn,  Obsession  und  Deformation  artikulieren,  diese
Menschen aus dem Düsseldorfer Opernhaus. Kein Wunder, wenn
„Elektra“  gegeben  wird,  Richard  Strauss’  revolutionär
exzessiver Einakter mit all seinen dynamischen Extremen – hier
sensibel,  aber  schon  bedrohlich,  dort  immer  noch  lauter,
brachialer, schockierender. Ins Negative gewendet aber heißt
dies: Wer’s nicht aushält, der muss fliehen. Daraus einen
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Vorwurf zu stricken, ist indes Unsinn. Strauss hat sich in
„Elektra“  einem  dionysisch-pathologischen  Rausch  (auch  der
Orchesterfarben, bis hin zum Geräusch) ergeben, der im Grunde
die Neurose auf die Bühne bringt. Kranke zu betrachten, wie
sie seelisch dahinwelken, ist nicht jedermanns Sache.

Andere  mögen  diesen  Abend  im  Düsseldorfer  Opernhaus  als
Katharsis erkennen. Wer dieses tönende Stahlbad der Ekstasen
durchschritten hat, sieht manch Nervositäten des Alltags mit
einem milden Lächeln. Dass dies ein Werk leisten kann, das vor
immerhin  mehr  als  100  Jahren  uraufgeführt  wurde,  ist
beachtlich. Dass Richard Strauss es mit „Salome“ und „Elektra“
bei seinem Ausflug in den wild-wuchernden Jugendstil und den
harschen  Expressionismus  bewenden  ließ,  darf  umso
bedauerlicher  registriert  werden.

Es ist hier nicht zuletzt deshalb soviel von der Musik die
Rede, weil die Düsseldorfer Neuproduktion der „Elektra“ ihre
nervöse  Spannung  zuallererst  aus  der  brodelnden  Energie
gewinnt, die aus dem Orchestergraben steigt. Dann muss von
einer starken bis phänomenalen Sängerleistung die Rede sein.
Zum Schluss von einer Regie, die, wie angedeutet, keinen Grund
für reflexhafte Flucht liefert. Die sich mitunter gar der
exaltierten  Interaktion  verweigert.  Die  andererseits  ein
wuchtiges Bühnenkonstrukt gewissermaßen mitsprechen lässt.

Grau,  verwinkelt,
unheimlich:  Das  Haus  der
Elektra. Foto: Matthias Jung

http://www.revierpassagen.de/12560/klangwuchtiger-wahn-die-rheinoper-zeigt-elektra-als-stetes-seelisches-dahinwelkens/20121001_2352/08_elektra_foto_matthias_jung


Roland Aeschlimann hat dies in Form eines gewaltigen Hauses
erbaut und auf die Spielfläche gewuchtet. Flackernde Lichter.
Fensterlose Löcher, aus denen bisweilen Tote herausbaumeln,
graue Mauern, die das Innere weitgehend verbergen. Erst am
Ende, wenn Elektras Bruder Orest aus Rache die Mutter und
deren Liebhaber gemeuchelt hat, bekommen wir Einblick. In ein
Eingeweide, das so deformiert ist wie die Seelen der Menschen.

Elektra also, gefangen in der Beschwörung ihres erschlagenen
Vaters Agamemnon und ihrer Gier nach Vergeltung. Gefesselt vom
eigenen Wahn und daraus resultierender Einsamkeit. Doch ach:
So  sehr  Linda  Watson  die  Partie  betörend,  verstörend,
aufbegehrend  singt,  in  leuchtenden  Farben  und  in  größter
Kraft,  so  wenig  körperliche  Exaltation  lässt  Regisseur
Christof  Nel  zu.  Das  Racheweib  wirkt  kalt,  mitunter  wie
unbeteiligt. Selbst die große Mutter-Tochter-Szene, mit Renée
Morloc  als  Klytämnestra,  die  ihre  Stimme  bis  in  die
Überzeichnung  treibt,  bleibt  ein  eher  zahmes  Duell.

Immerhin darf sich Morloc wie eine Besessene, von Träumen
Geplagte  austoben,  so  wie  Elektras  Schwester  Chrysothemis
(Morenike  Fadayomi,  mit  einigen  Problemen  bei  der
Stimmfokussierung),  dauererregt  an  einem  Brautkleid
herumnestelt. Pure Statik hingegen umgibt den totgeglaubten
Bruder Orest. Doch in seiner steifen Würde wirkt der Mann
eminent  bedrohlich,  weil  Hans-Peter  Königs  Bass  noch  das
größte, stärkste orchestrale Wirbeln trefflich übertönt.

So soll erneut von den Düsseldorfer Symphonikern die Rede
sein. Die Dirigent Axel Kober anfangs zügelt, um ihnen alsbald
freien Lauf zu lassen. Und die doch, trotz aller Klangwucht,
stets  die  Balance  halten  zu  den  Solisten,  die  ungemein
textverständlich singen. Damit wird diese Rheinopernproduktion
zu einem singulären Ereignis.

Wohl  dem,  der  bis  zu  den  letzten  brutalen  Schlägen  des
Orchesters ausgehalten hat. Sehr sehr schade allerdings, dass
es nur noch eine Vorstellung gibt, am 7. Oktober.
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