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Fulminanter Bollywood-Bombast: Bayreuth Baroque eröffnet
 
Begeisterter Applaus für ein fünfstündiges Barock-Spektakel mit opulentem Exotik-Flair. Regisseur Max Emanuel Cenčić zeigt „Alex-
ander in Indien“ als rasante Satire auf europäische Sehnsüchte und spart weder an Kostümprunk, noch Elefanten und Kamelen. 
Von Peter Jungblut

Hier ist garantiert nichts echt, nicht die Frauen, nicht die Männer, nicht die Tänzerinnen, nicht die Raubtiere, nicht der ganze indische Pomp und nicht mal der Titel, 
denn es geht eigentlich weder um Alexander den Großen, noch um seinen Feldzug nach Indien. Aber das alles ist auch gar nicht wichtig: Was zählt, ist ein fünfstündiger 
Opernabend, der von der ersten bis zur letzten Minute in den Bann schlägt und verblüffend unterhaltsam und aktuell ist, dafür, dass die letzte Aufführung dieses Werks 
knapp 300 Jahre zurückliegt.  

Liebe, Eifersucht, Trauer und Hass in schnellem Wechsel 

Alle Achtung, wie imposant Intendant und Regisseur Max Emanuel Cenčić (45), selbst als Countertenor gefragt, sein Festival „Bayreuth Baroque“ eröffnet hat, mit ei-
nem Bollywood-Bombast, der seines Gleichen sucht, ohne dabei je flach und dekorativ zu werden. In der Oper „Alexander in Indien“ von Leonardo Vinci (1690 - 1730, 
nicht zu verwechseln mit dem gleichnamigen Universalgenie) geht es, wie im Barock üblich, um allerlei Emotionen: Liebe, Eifersucht, Trauer und Hass, alles in buntem 
und schnellen Wechsel. 

Viel umschwärmt: Alexander der Große  Viktorianische Noblesse   Prächtige Gesellschaft 
Bildrechte: Falk von Trauenberg/Bayreuth Baroque Festival 

Weil das Werk seinerzeit in Rom aufgeführt wurde, durften natürlich nur Männer auf der Bühne stehen, auch in den Frauenrollen. Der Papst wollte es so. Folglich sind 
auch in Bayreuth ausschließlich Männer besetzt, und was für welche! So täuschend authentisch singen und tanzen einige von ihnen die Frauenrollen, dass das Ganze nie 
zur Travestie ausartet.  

Umgekehrte, nicht „verkehrte“ Welt 

Ganz im Gegenteil: Das ist ein durchaus ernsthafter und doch vergnüglicher Kommentar zur Genderdiskussion, zu neuzeitlichen Geschlechteridentitäten: Mit voller 
Absicht schrieb der berühmte Textdichter Pietro Metastasio (1698 - 1782) eine Satire auf die patriarchale Welt, lässt die Machos feminin aussehen und die Frauen die 
eigentliche Macht an sich reißen. Umgekehrte Welt also, keineswegs „verkehrte Welt“, und wegen des exotischen Schauplatzes irgendwo an Indiens Grenzen, ist es 
auch noch ein Kommentar zur Kolonialismus-Debatte.  

Seine Inspiration holte sich Max Emanuel Cenčić dort, wo Indien nur als Wohlstands-Lieferant und exotische Kulisse verstanden wurde: Im kolonialen Mutterland 
Großbritannien. „Es ist ein Indien, wie sich die Europäer des 18. Jahrhunderts das so vorgestellt haben, was aber in der Realität nie existierte“, so Cenčić zum BR: 
„Wenn man so will, könnte man sagen, das Barock an sich schon Kitsch ist, zum Beispiel in der Wahrnehmung eines Bauhaus-Fans. Das ist Ansichtssache. Daher haben 
wir auf jeden Fall eine fulminante Szene. Wir haben uns an das Royal Pavilion im englischen Seebad Brighton herangetastet und wollten das Interieur einer imaginier-
ten indischen Welt auf der Bühne haben. Das Royal Pavilion ist ein wunderbares Beispiel für europäisch imaginiertes Indien, das aber architektonisch gar nicht korrekt 
ist, jetzt aber auf der Bühne in Bayreuth gezeigt wird.“ 

Schlangentanz und Raubtiernummer 

Kostümbildner Giuseppe Palella und Ausstatter Domenico Franchi schwelgen in Bollywood-Opulenz, wie sie nur ganz selten so üppig zu erleben ist. Der Brokat 
glitzert, die Elefanten-Stickereien gleißen, die Seide wogt, der Chiffon prunkt. Was für ein Augenschmaus, was für eine intelligente Ironie! Ja, hier werden europäische 
Sehnsüchte von fernen Ländern als Märchen entlarvt, aber nicht verkrampft und verkopft, sondern poetisch und humorvoll. 
Unter ihren Masken sind alle diese Helden und Heldinnen nämlich verletzliche, eitle, intrigante, narzisstische und alles in allem doch liebenswerte Menschen, die sich 
ihren turbulenten Weg durch den falschen Prunk bahnen. An nichts wird gespart: Schlangentanz und Raubtiernummer wie aus Fritz Langs „Tiger von Eschnapur“, 
Kamasutra-Statue mit goldenem Phallus, jede Menge ornamentales Ballett, Bauchtanz und Palmwedel, Messerkämpfe und Kriegsspiele (spektakuläre Choreographie: 
der in Athen lebende Bollywood-Kenner Suman Rudra), als ob sich James Bond nach Indien verirrt hat und es die Tourismusbehörde mit der Folklore übertrieben hat. 

Prächtig, prächtig, zumal das Markgräfliche Opernhaus in Bayreuth, eröffnet fast genau zu der Zeit, als diese Oper herauskam, nämlich um 1740, natürlich eine 
Hauptrolle spielt. Erfreulich übrigens, dass sich der titelgebende Alexander der Große hier nicht als martialische Führungskraft entpuppt, sondern im Gegenteil eher 
entscheidungsschwach und verspielt ist. Optisches Vorbild ist der britische König George IV. (1762 - 1830), der mit seinen Ausschweifungen wie seiner Spielsucht in 
die Geschichte einging, weniger mit seinen Eroberungen.  

Futter für die Klatschpresse 

Alle Solisten glänzten gleichermaßen, allen voran der argentinische Countertenor Franco Fagioli als liebeskranker indischer König Poro, Maayan Licht als Alexander, 
der männliche Sopran Bruno de Sá aus Brasilien als Königinnen-Diva und der britische Countertenor Jake Arditti als lebens- und liebespralle royale Schwester. Das 
wäre Futter für die Klatschpresse! Und das Tanz-Ensemble könnte jederzeit in der Zirkus-Hochburg Monte Carlo für satirischen Biss sorgen.
Begleitet wurde das Ganze von der aus Oberschlesien stammenden polnischen Dirigentin Martyna Pastuszka, die gleichzeitig mit der Violine Ton und Rhythmus vor-
gab. Schade, dass der Abend nur noch zwei Mal zu erleben ist, schon wegen der Kamele und Elefanten, aber Sie ahnen es gewiss: Die sind auch nicht echt!

Wieder am 9. und 11. September im Markgräflichen Opernhaus Bayreuth
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ALESSANDRO NELL‘ INDIE beim BAYREUTH BAROQUE
 
Dass Barockopern schön sind und manchmal sehr schön inszeniert werden können, weiß man ja seit einigen 
Jahren. Mit der Eröffnungsproduktion des Bayreuth Baroque 2022 haben die Produzenten allerdings etwas 
besonders Schönes auf die Bühne des ideal dazu passenden Markgräflichen Opernhauses gestellt: eine Oper im 
Geist von Bollywood, farbenprächtig kostümiert (mit Stoffen aus Indien und Venedig!), lustvoll gesungen und 
getanzt und herzhaft musiziert, komisch und pathetisch, laut und leise, mit einem Wort: eine einzige Freude für 
Augen und Ohren. Wir verdanken das Wunderwerk dem regieführenden Intendanten Max Emanuel Cencic, 
seinem Ausstattungsteam und dem Orchester unter Leitung von Martyna Pastuzka, auch den ausschliesslich 
männlichen Sängern, unter denen, quasi als prima inter pares, Bruno de Sá herausragt und das Publikum zu Bei-
fallsstürmen provoziert. Und was fast das Schönste ist: allerdemnächst wird diese Produktion auf Arte gezeigt: 
als Glanzstück der anderen, großartigen Bayreuther Festspiele.
 
Frank Piontek, 8.9. 2022
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LEONARDO VINCI: ALESSANDRO NELL‘ INDIE
Festival Bayreuth Baroque, Markgräfliches Opernhaus. Premiere: 7.9. 2022
 
Leonardo Vinci gehört zu jenen Komponisten der sog. Barock-Oper, die in den letzten Jahren eine erstaunliche Renaissance erlebt haben, denn von seinen immerhin 18 
überlieferten Bühnenwerken (von insgesamt 33 bezeugten) liegen inzwischen nicht weniger als sechs (Partenope, Gismondo, Artaserse, Didone abbandonata, Siroe und 
Catone in Utica) auf Tonträgern, manche sogar auf DVD vor.
Man kann nur schwer hoffen, dass die überaus geniale Produktion des Alessandro nell‘ Indie, die am 7. September 2022 im Rahmen des Festivals Bayreuth Baroque 
nach knapp 300 Jahren ihre erste Wiederaufführung erlebte, auf DVD veröffentlicht und von einem sehr, sehr guten Bildregisseur und Kamerateam verewigt wird.
 

 
Man muss kein großer Fan der Gattung Opera seria sein, um ein Vergnügen an der vier Stunden kurzen Opernproduktion zu haben, die den Komponisten auf eine Weise aus der Versenkung 
holte, die noch dem letzten Opernfreund beweisen könnte, dass es „alte“ Opern nicht gibt – zumindest dann nicht, wenn sie so lebendig, vital, ergreifend und ästhetisch überwältigend gemacht 
werden. Wieder hat Max Emanuel Cencic, der Intendant des Festivals, seine glückliche Regie-Hand bewiesen und ein Team engagiert, das mit sehr spezifischen Mitteln die Besonderheit 
der Alessandro-Oper ins Heute bringt. Vinci war der erste Vertoner des Librettos des Textbuch-Papstes Metastasio, der mit dem Text einen coup gelandet hatte; noch 1824, nach 90 weiteren 
Vertonungen, sollte das Büchlein komponiert werden dem sich auch Händel (mit dem Poro) und Hasse (mit der Cleofide) angenommen hatten. Cencic hatte nun die großartige Idee, das Stück, 
das auf idealtypische Weise zwischen dem Westen (dem hellenischen Alexander) und dem Orient (der Welt der Inder) vermittelt, zugleich in einen englischen Königspalast des späten 18. Jahr-
hunderts und nach Bollywood zu verlegen, um ein pures, dramaturgisch angenehm lockeres Fantasiereich zu erfinden, das doch Metastasios und Vincis Seelentheater ernst nimmt.
 
Haben wir es also im ersten Teil mit einer brillanten show zu tun, in der die Arien permanent von Tänzern begleitet werden, geht es ab dem zweiten Akt ans sog. Eingemachte. Die Affekte, die 
zumal das Hohe Paar, Cleofide und ihr Poro, von Alessandro besiegter König von Indien, besetzen, ziehen tief in ihre Herzen hinein – und in die der Zuhörer, die plötzlich merken, dass hinter 
all dem zur Konvention gewordenen Vernunfttheater eines Metastasio die Gefühle lauern, die durch die Musik eines Vinci schlichtweg vollkommen ausgedrückt werden. In der notariell beglau-
bigten Abfolge heiterer, melancholischer, wilder und ruhiger Arien wird, unterstützt durch eine den Humor wie die Trauer souverän beherrschende Regie und Ausstattung, gleichsam das Wahre 
im absolutistisch abgezirkelten Musikwerk entdeckt.
Als die Oper 1730 im römischen Teatro delle Dame uraufgeführt wurde, muss sie die Hörer entzückt haben. Vinci, einer der erstrangigen Protagonisten der Oper der Epoche, hatte es verstan-
den, seine Arie parlante und Arie di bravura an den richtigen Stellen zu platzieren, so dass auch heute noch ein Sänger, der seine geläufige Gurgel in diversen Koloraturen zeigen will, schönes 
Material in die Kehle geschrieben bekam. Sie sind die Könige des Abends: all die Männer, die all die Männer und Frauen zu spielen haben, weil seinerzeit der Papst den Auftritt von Frauen auf 
den römischen Bühnen verbot. Singt Bruno de Sá die Cleofide, denkt sich der beglückte Zuhörer allerdings: Wer solche Männer hat, braucht keine Frauen mehr – denn die Mimikry funktioniert 
mit seiner extrem femininen Stimme, auch mit Kostüm, Maske und Habitus, absolut vollkommen. Ihre Arie Digli ch‘io son fidele gehört also zu den Höhepunkten des an Höhepunkten reichen 
Abends.
 
Poro ist Franco Fagioli, dessen stupendes Stimmorgan die schönsten Fiorituren produziert, doch ist er nur ein Star des Abends. Wunderbar auch Jake Arditti als Erissena, die zunächst als komi-
sche, sinnlich-libertinäre Vertreterin des zweiten Paars, dann als leidenschaftlich-pathetische Frau an der Seite des zweiten Mannes zu agieren hat. Stefan Sbonnik singt den Mann an ihrer Seite, 
der heldenmütig für den König in die Breche springt. Auf gleichermaßen hohem Niveau singt der Titelheld der Oper, die eigentlich Poro e Cleofide oder besser: Cleofide heißen müsste, aber 
Alessandro, witzig und vokal auf hohem Niveau von Maayan Licht gebracht, ist nun mal der hierarchisch wichtigere König im Spiel der Macht und der Liebe. Bleibt der Sekundarier Timagene, 
glänzend falsettierend gesungen von Nicholas Tamagna, der Feldherr Alessandros und zugleich sein „heimlicher Gegner“, womit die erotisch-machtpolitischen Konstellationen des Librettos 
genügend beschrieben werden. Klar gemacht wird die so verworrene wie typische Handlung am Abend eh durch zweierlei: weniger durch die rasend schnellen, leider nicht immer punktgenau 
geschalteten Obertitel als durch die beiden komischen Gentlemen, die die jeweilige Szene ankündigen – und die Präsenz der Sänger/Schauspieler/Tänzer, die die Lektüre der Inhaltsangabe fast 
entbehrlich machen (was nicht heißt, dass Metastasios Libretto minderwertig oder psychologisch unsinnig ist).
 
Jubel über Jubel also über die Virtuosität, mit der schon der Kostümbildner Giuseppe Palella die Figuren beschenkt hat. Er organisierte die Stoffe aus Nordindien und Italien, konkret: Venedig, 
wo man heute noch alte, extrem wertvolle und gute Stoffe kaufe kann, er sorgte für ausgesprochen satte Farben, herrliche Muster, leuchtende Kombinationen, die in die von Domenico Franchi 
gebaute und von David Debrinay wunderbar warm ausgeleuchtete Bühne – und die kleine Bühne auf der Bühne – integral hineinpassen. Es ist schon ein Vergnügen, Cleofide auf offener Bühne 
von einem schönen roten zu einem noch schöneren grünen Kostüm wechseln zu sehen; überhaupt herrscht am Abend das Prinzip der Steigerung, wo von Akt zu Akt die Körperausstattung 
leuchtender, glänzender, vornehmer wird. Wenn Erissena mit Goldflügeln singt und tanzt und von Tüchermännern umschwärmt wird, wenn die Protagonisten auf großen Dreirädern mit Tier-
Vorderteilen hereinfahren, wenn die schönsten Stoffe die intensivsten Farben und koloristischen Kombinationen aufweisen und sich die Sänger noch dazu wunderbar in ihnen bewegen, weil 
der indische Choreograph Sumon Rudra und der Regisseur Max Emanuel Cencic ein Gefühl für Timing und Bewegung haben – dann ist das Glück der Zuschauer und -hörer vollkommen. Die 
Lyrik einer Cleofide-Arie, die arienmäßig kontrollierten Wutanfälle eines Poro, die Traurigkeit selbst einer Erissena, die leicht klamaukigen Szenen zeigen Alessandro nell‘ Indie als Barock-
Musical, in dem die Musik aus dem Geist des Tanzes entsteht und das ausgesungene Sentiment für die nötigen Ruhepunkte sorgt. Man springt am Ende, wie in einem guten Boulevard-Stück, 
aus vielen, vielen Kisten, man präsentiert als sakrales Stück das gute eine großen, goldenen Phallus (der bei Metastasio definitivv nicht vorkommt): das passt schon. Wo für genügend Kontraste 
gesorgt ist – wie in einem guten Bollywood-Film, der mit der „ernsten“ Oper mehr zu tun hat als man als Kultursnob gewöhnlich meint – ist Komik ein probates Heilmittel gegen die Verzweif-
lung.
 
Riesenbeifall gab es insbesondere für die Instrumentalisten dieser selbst aus dem erstrangigen Programm des Bayreuth Baroque herausragenden Produktion. Martyna Pastuzka leitet das {oh!} 
Orkiestra, sie leitet es mit Verve und mit der Violine in der Hand, begleitet auch einmal, beifallprovozierend, Franco Fagioli auf der Bühne. Aber was heißt hier „beifallprovozierend“, wo 
ausnahmslos jede Nummer langen Beifall erhält? Der relativ einfachen Kombination der Koppelung der Gesangs- mit der Violinstimme kommt sie mit einem farbigen Orchester (die Hörner!), 
einer flexiblen basso continuo-Gruppe und gespannten, doch nicht überspannten Tempi so entgegen, dass gar nicht der Eindruck entstehen könnte, dass die Operngeschichtler der 1980er Jahre, 
die über Vinci schrieben, unbedingt Recht hatten, als sie suggerierten, dass Vinci zwar bedeutend, aber denn doch nicht so wichtig sei, um als Großer seiner Zeit neben Hasse und Händel 
bestehen zu können. Und wenn sich die Truppe den Spaß erlaubt, die große Eifersuchtsszene zwischen Cleofide und Poro mit einem Kurzzitat aus der Traviata, dem ausgesungenen La donna e 
mobile und den Koloraturen der Königin der Nacht zu bereichern, ist der Spaß vollkommen – bevor nach der Pause das nächste Niveau betreten wird. Spitze Ohren konnte am Abend übrigens 
auch mit dem ersten Takt des Brautchors aus Lohengrin ein Wagner-Zitat hören, und auch dies wurde an der richtigen Stelle humorvoll einmontiert.
Der Abend zeigt also nicht allein durch den äußeren, völlig gerechtfertigten Aufwand und den buchstäblichen Witz seiner Ausstattung und seiner schauspielerischen Stärke, dass Leonardo Vinci 
in den letzten Jahren zurecht wiederentdeckt wurde. Wie gesagt: Man kann nur hoffen, dass die großartige Produktion, die drei Tage nach der Premiere auf Arte zu sehen ist, irgendwann auf 
DVD veröffentlicht wird – damit auch die, die nicht dabei waren, die Schönheit der und dieser „Barock-Oper“ langfristig genießen können.
 
Frank Piontek, 8.9. 2022
Fotos: Bayreuth Baroque / Falk von Traubenberg
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Bayreuth offre une spectaculaire recréation de l’Alessandro 
nell’Indie de Vinci 
Par Anne Ibos-Augé - Publié le 8 septembre 2022 à 13:43 

Bayreuth Baroque / Falk von Traubenberg1/15

Alessandro nell’Indie de Vinci à Bayreuth
Bruno de Sà (Cleofide) et Stefan Sbonnik (Gandarte)

Une distribution exceptionnelle, la direction engagée de Martyna Pastuszka et la mise en scène de Max Emanuel Cencic et Domenico Franchi mêlent drame et trucu-
lence en une relecture osée
Alessandro nell’Indie, un des derniers opéras de Leonardo Vinci a été créé au Teatro delle Dame de Rome lors du carnaval de 1730 – ou de 1729, les manuscrits diver-
gent. Le livret de Métastase (également mis en musique par Handel et Hasse) s’inspire de l’historien latin Quinte-Qurce et de deux tragédies françaises signées Boyer 
et Racine. Guerre et paix, amours et jalousies, fidélité et coquetterie, alliances et trahisons unissent et désunissent les protagonistes d’une histoire qui se veut simple 
– deux rois en guerre pour une reine – mais que diverses péripéties – travestissement, lettre compromettante, tentatives de suicide… – compliquent à plaisir. L’histoire 
sert aussi de prétexte à diverses allusions sociales et politiques, évoquant émancipation féminine, racisme et colonialisme, en une vision proche d’un « mondo inverto » 
que la période de création et l’approche résolument « giocosa » ont probablement justifié auprès d’une censure pourtant sévère. Les femmes y décident de leur politique 
(Cleofide) ou de leur sexualité (Erissena), face à des hommes affaiblis par leur empathie (Alessandro), leur jalousie (Poro), leur timidité (Gandarte) ou leur duplicité 
(Timagene).

Bienvenue à Bollywood 
D’emblée, le ton est donné : deux acteurs (anglais) mettent en abîme l’action. Il s’agit d’une représentation d’Alessandro… au Royal Pavilion de Brighton. Cette extra-
vagance construite par Georges IV, apologie du kitsch indien, campe un décorbollywoodien rehaussé par des costumes (Giuseppe Palella) et une chorégraphie (Sumon 
Rudra) hautement suggestifs. Dorures, marbrures, plantes en pot en plastique, joaillerie éclatante, tissus moirés aux couleurs tranchées – changeant selon les actes –, 
éléphants et dromadaires à roulettes figurent une Inde imagée autant qu’imaginaire. D’opéra, en somme.

On pourra en trouver excessifs certains partis pris. Abrupte est en effet la scène de copulation superposée au cauchemar de Poro imaginant le viol de Cleofide si elle 
est capturée (poignant duo « Sommi Dei, se giusti siete » au II). Mais le phallus – doré – et ses multiples symboles, du pouvoir caché mais bien réel des femmes à 
l’érotisme d’une Inde encore méconnue, les citations de Mozart (« Der Hölle Rache ») et Verdi (« La donna è mobile ») dans le finale de l’acte I, la marche nuptiale de 
Mendelssohn invitée aux noces d’Alessandro et Cleofide ajoutent une touche ultime de truculence drolatique à ce qui est déjà une grandiose folie pas si douce, pied de 
nez à la Rome conservatrice empêcheuse (notamment) de faire chanter les femmes à l’opéra.

Quand pyrotechnie rime avec finesse 
Création romaine oblige, la distribution est exclusivement masculine. Maayan Licht, qui se tire avec les honneurs d’une prise de rôle tardive, campe un Alessandro fin et 
délicat (« D’un barbaro sorte »), palliant certaine timidité dans ses airs par des récits d’une remarquable vérité dramatique ; il a de surcroît parfaitement saisi l’ambiguïté 
du personnage, vainqueur respectueux soucieux de bien faire. Dans le rôle de son ennemi Poro, Franco Fagioli est très à l’aise en jaloux-amoureux impétueux et virtuose 
mais sensible (« Senza procella ancora »). Bruno de Sà prête un timbre somptueusement « féminin » et des aigus parfaitement posés à une Cleofide tour à tour exaspérée 
par la jalousie de Poro, politicienne déterminée et amante désespérée (« Digli che io son fedele » II). Jake Arditti est Erissena, soutenant à la fois Cleofide et Poro, 
coquette assumée à l’abattage scénique éblouissant (« Compagni nell’amore »). D’abord un peu précautionneux, Stefan Sbonnik (Gandarte) s’affermit très vite pour 
déployer un timbre vif et des aigus ronds (« Se viver non poss’io »). Enfin, la voix de Nicholas Tamagna convient parfaitement au rôle du traître Timagene, doucereux 
ou au contraire d’une âpreté étonnante (« Finche rimango in vita »).
La direction engagée deMartyna Pastuszka, au violon (sur scène pour l’aria de Poro« Se possono »), répond à la virtuosité générale. Sa complicité évidente avec le 
{oh!} Orkiestra permet la sublimation – contrastes extrêmes de nuances et de tempos, chatoyance instrumentale, acuité des phrasés – d’une partition allégée par quel-
ques coupures et surtout riche de solos et de récitatifs mais dans laquelle se glissent nombre de perles. Les surprises harmoniques accompagnant les retournements de 
Timagene, la reprise par Cleofide de la promesse de Poro « Se mai più sarà geloso » en un ironique « Se mai turbo il tuo riposo » avant une ultime superposition en duo, 
l’alternance de tempos et d’instrumentations, l’association des cuivres au « vainqueur » Alessandro, témoignent d’une subtile dramaturgie musicale. Un vrai dramma 
giocoso.

Alessandro nell’Indie de Leonardo Vinci. Bayreuth, Opéra des Margraves, le 7 septembre. Représentations jusqu’au 11 septembre.
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Barock und Bollywood. Leonardo Vincis bejubelter 
“Alessandro nell’ Indie” eröffnete das Festival Bayreuth Baroque

Bayreuth Baroque 2022_Schlusstableau in Vincis Alessandro nell‘Indie_Akt 3 Bild: Falk von Traubenberg
vonFrank Piontek, 8. September 2022

Leonardo Vinci gehört zu jenen Komponisten der sog. Barock-Oper, die in den letzten Jahren eine erstaunliche Renaissance erlebt haben, denn von seinen immerhin 
18 überlieferten Bühnenwerken (von insgesamt 33 bezeugten) liegen inzwischen nicht weniger als sechs (Partenope, Gismondo, Artaserse, Didone abbandonata, 
Siroe und Catone in Utica) auf Tonträgern, manche sogar auf DVD vor.
Man kann nur schwer hoffen, dass die überaus geniale Produktion des Alessandro nell‘ Indie, die am 7. September 2022 im Rahmen des Festivals Bayreuth Ba-
roque nach knapp 300 Jahren ihre erste Wiederaufführung erlebte, auf DVD veröffentlicht und von einem sehr, sehr guten Bildregisseur und Kamerateam verewigt 
wird.

Man muss kein großer Fan der Gattung Opera seria sein, um ein Vergnügen an der vier Stunden kurzen Opernproduktion zu haben, die den Komponisten auf eine 
Weise aus der Versenkung holte, die noch dem letzten Opernfreund beweisen könnte, dass es „alte“ Opern nicht gibt – zumindest dann nicht, wenn sie so lebendig, 
vital, ergreifend und ästhetisch überwältigend gemacht werden. Wieder hat Max Emanuel Cencic, der Intendant des Festivals, seine glückliche Regie-Hand bewiesen 
und ein Team engagiert, das mit sehr spezifischen Mitteln die Besonderheit der Alessandro-Oper ins Heute bringt. Vinci war der erste Vertoner des Librettos des Text-
buch-Papstes Metastasio, der mit dem Text einen coup gelandet hatte; noch 1824, nach 90 weiteren Vertonungen, sollte das Büchlein komponiert werden dem sich 
auch Händel (mit dem Poro) und Hasse (mit der Cleofide) angenommen hatten. Cencic hatte nun die großartige Idee, das Stück, das auf idealtypische Weise zwischen 
dem Westen (dem hellenischen Alexander) und dem Orient (der Welt der Inder) vermittelt, zugleich in einen englischen Königspalast des späten 18. Jahrhunderts und 
nach Bollywood zu verlegen, um ein pures, dramaturgisch angenehm lockeres Fantasiereich zu erfinden, das doch Metastasios und Vincis Seelentheater ernst nimmt. 
Haben wir es also im ersten Teil mit einer brillanten show zu tun, in der die Arien permanent von Tänzern begleitet werden, geht es ab dem zweiten Akt ans sog. Ein-
gemachte. Die Affekte, die zumal das Hohe Paar, Cleofide und ihr Poro, von Alessandro besiegter König von Indien, besetzen, ziehen tief in ihre Herzen hinein – und 
in die der Zuhörer, die plötzlich merken, dass hinter all dem zur Konvention gewordenen Vernunfttheater eines Metastasio die Gefühle lauern, die durch die Musik 
eines Vinci schlichtweg vollkommen ausgedrückt werden. In der notariell beglaubigten Abfolge heiterer, melancholischer, wilder und ruhiger Arien wird, unterstützt 
durch eine den Humor wie die Trauer souverän beherrschende Regie und Ausstattung, gleichsam das Wahre im absolutistisch abgezirkelten Musikwerk entdeckt.

Als die Oper 1730 im römischen Teatro delle Dame uraufgeführt wurde, muss sie die Hörer entzückt haben. Vinci, einer der erstrangigen Protagonisten der Oper der 
Epoche, hatte es verstanden, seine Arie parlante und Arie di bravura an den richtigen Stellen zu platzieren, so dass auch heute noch ein Sänger, der seine geläufige 
Gurgel in diversen Koloraturen zeigen will, schönes Material in die Kehle geschrieben bekam. Sie sind die Könige des Abends: all die Männer, die all die Männer und 
Frauen zu spielen haben, weil seinerzeit der Papst den Auftritt von Frauen auf den römischen Bühnen verbot. Singt Bruno de Sá die Cleofide, denkt sich der beglückte 
Zuhörer allerdings: Wer solche Männer hat, braucht keine Frauen mehr – denn die Mimikry funktioniert mit seiner extrem femininen Stimme, auch mit Kostüm, 
Maske und Habitus, absolut vollkommen. Ihre Arie Digli ch‘io son fidele gehört also zu den Höhepunkten des an Höhepunkten reichen Abends.

Poro ist Franco Fagioli, dessen stupendes Stimmorgan die schönsten Fiorituren produziert, doch ist er nur ein  Star des Abends. Wunderbar auch Jake Arditti als 
Erissena, die zunächst als komische, sinnlich-libertinäre Vertreterin des zweiten Paars, dann als leidenschaftlich-pathetische Frau an der Seite des zweiten Mannes zu 
agieren hat. Stefan Sbonnik singt den Mann an ihrer Seite, der heldenmütig für den König in die Breche springt. Auf gleichermaßen hohem Niveau singt der Titelheld 
der Oper, die eigentlich Poro e Cleofide oder besser: Cleofide heißen müsste, aber Alessandro, witzig und vokal auf hohem Niveau von Maayan Licht gebracht, 
ist nun mal der hierarchisch wichtigere König im Spiel der Macht und der Liebe. Bleibt der Sekundarier Timagene, glänzend falsettierend gesungen von Nicholas 
Tamagna, der Feldherr Alessandros und zugleich sein „heimlicher Gegner“, womit die erotisch-machtpolitischen Konstellationen des Librettos genügend beschrieben 
werden. Klar gemacht wird die so verworrene wie typische Handlung am Abend eh durch zweierlei: weniger durch die rasend schnellen, leider nicht immer punktge-
nau geschalteten Obertitel als durch die beiden komischen Gentlemen, die die jeweilige Szene ankündigen – und die Präsenz der Sänger/Schauspieler/Tänzer, die die 
Lektüre der Inhaltsangabe fast entbehrlich machen (was nicht heißt, dass Metastasios Libretto minderwertig oder psychologisch unsinnig ist).

Jubel über Jubel also über die Virtuosität, mit der schon der Kostümbildner Giuseppe Palella die Figuren beschenkt hat. Er organisierte die Stoffe aus Nordindien und 
Italien, konkret: Venedig, wo man heute noch alte, extrem wertvolle und gute Stoffe kaufe kann, er sorgte für ausgesprochen satte Farben, herrliche Muster, leuchten-
de Kombinationen, die in die von Domenico Franchi gebaute und von David Debrinay wunderbar warm ausgeleuchtete Bühne – und die kleine Bühne auf der Bühne 
– integral hineinpassen. Es ist schon ein Vergnügen, Cleofide auf offener Bühne von einem schönen roten zu einem noch schöneren grünen Kostüm wechseln zu 
sehen; überhaupt herrscht am Abend das Prinzip der Steigerung, wo von Akt zu Akt die Körperausstattung leuchtender, glänzender, vornehmer wird. Wenn Erissena 
mit Goldflügeln singt und tanzt und von Tüchermännern umschwärmt wird, wenn die Protagonisten auf großen Dreirädern mit Tier-Vorderteilen hereinfahren, wenn 
die schönsten Stoffe die intensivsten Farben und koloristischen Kombinationen aufweisen und sich die Sänger noch dazu wunderbar in ihnen bewegen, weil der indi-
sche Choreograph Sumon Rudra und der Regisseur Max Emanuel Cencic ein Gefühl für Timing und Bewegung haben – dann ist das Glück der Zuschauer und -hörer 
vollkommen. Die Lyrik einer Cleofide-Arie, die arienmäßig kontrollierten Wutanfälle eines Poro, die Traurigkeit selbst einer Erissena, die leicht klamaukigen Szenen 
zeigen Alessandro nell‘ Indie als Barock-Musical, in dem die Musik aus dem Geist des Tanzes entsteht und das ausgesungene Sentiment für die nötigen Ruhepunkte 
sorgt. Man springt am Ende, wie in einem guten Boulevard-Stück, aus vielen, vielen Kisten, man präsentiert als sakrales Stück das gute eine großen, goldenen Phallus 
(der bei Metastasio definitivv nicht vorkommt): das passt schon. Wo für genügend Kontraste gesorgt ist – wie in einem guten Bollywood-Film, der mit der „ernsten“ 
Oper mehr zu tun hat als man als Kultursnob gewöhnlich meint – ist Komik ein probates Heilmittel gegen die Verzweiflung.

Riesenbeifall gab es insbesondere für die Instrumentalisten dieser selbst aus dem erstrangigen Programm des Bayreuth Baroque herausragenden Produktion. Martyna 
Pastuzka leitet das {oh!} Orkiestra, sie leitet es mit Verve und mit der Violine in der Hand, begleitet auch einmal, beifallprovozierend, Franco Fagioli auf der Bühne. 
Aber was heißt hier „beifallprovozierend“, wo ausnahmslos jede Nummer langen Beifall erhält? Der  relativ einfachen Kombination der Koppelung der Gesangs- mit 
der Violinstimme kommt sie mit einem farbigen Orchester (die Hörner!), einer flexiblen basso continuo-Gruppe und gespannten, doch nicht überspannten Tempi 
so entgegen, dass gar nicht der Eindruck entstehen könnte, dass die Operngeschichtler der 1980er Jahre, die über Vinci schrieben, unbedingt Recht hatten, als sie 
suggerierten, dass Vinci zwar bedeutend, aber denn doch nicht so wichtig sei, um als Großer seiner Zeit neben Hasse und Händel bestehen zu können. Und wenn sich 
die Truppe den Spaß erlaubt, die große Eifersuchtsszene zwischen Cleofide und Poro mit einem Kurzzitat aus der Traviata, dem ausgesungenen La donna e mobileund 
den Koloraturen der Königin der Nacht zu bereichern, ist der Spaß vollkommen – bevor nach der Pause das nächste Niveau betreten wird. Spitze Ohren konnte am 
Abend übrigens auch mit dem ersten Takt des Brautchors aus Lohengrin ein Wagner-Zitat hören, und auch dies wurde an der richtigen Stelle humorvoll einmontiert.

Der Abend zeigt also nicht allein durch den äußeren, völlig gerechtfertigten Aufwand und den buchstäblichen Witz seiner Ausstattung und seiner schauspielerischen 
Stärke, dass Leonardo Vinci in den letzten Jahren zurecht wiederentdeckt wurde. Wie gesagt: Man kann nur hoffen, dass die großartige Produktion, die drei Tage nach 
der Premiere auf Arte zu sehen ist, irgendwann auf DVD veröffentlicht wird – damit auch die, die nicht dabei waren, die Schönheit der und dieser „Barock-Oper“ 
langfristig genießen können.
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BAYREUTH / Un fastuoso ‘Alessandro nell’Indie’ encumbra a
Cenčić como director de escena 
Eduardo Torrico (Fotos: Falk von Traubenberg)
08/09/2022 

Bayreuth. Markgräfliches Opernhaus. 7-IX-2022. Vinci: Alessandro nell’Indie. Franco Fagioli, Bruno de Sá, Maayan Licht, Jake Arditti, Nicholas Tamagna, 
Stefan Sbonnick. {oh!} Orkiestra. Directora y violín: Martyna Pastuszka. Director de escena: Max Emanuel Cenčić.

La III edición del Festival de Ópera Barroca de Bayreuth (la primera que se ha podido celebrar en condiciones normales, tras dos años marcados por la 
pandemia) ha comenzado con una majestuosa producción de Alessandro nell’Indie de Leonardo Vinci, ópera estrenada el 26 de diciembre de 1729 en el 
Teatro delle Dame de Roma, con libreto del excelso Pietro Metastasio. Se trata de uno los libretos más exitosos de la historia, pues al menos 65 compositores 
escribieron una ópera sobre este texto, basado en la clemencia de Alejandro Magno hacia el derrotado Poro, rey de lo que actualmente es el territorio indio de 
Punyab. La trama, bien enrevesada, como se le supone a toda buena ópera barroca, se complica por la ambición del general Gandarte y por la presencia de la 
princesa Cleofide, a la que pretenden conquistar en el campo del amor tanto Alessandro como Poro.

Max Emanuel Cenčić, director artístico del festival (y que, por supuesto, cantará en otras de las producciones de esta edición), la ambienta en la Inglaterra 
de Jorge IV, es decir, a finales del siglo XVIII y principios del XIX, justo cuando los británicos están consolidando su dominio imperial en la India colonial. 
Se trata, en realidad, de un nuevo ejemplo de teatro dentro del teatro, ya que el escenario de la impresionante Markgräfliches Opernhaus de Bayreuth se 
transforma aquí en una réplica del Pabellón de Brighton, residencia real de estilo indo-sarraceno que fue muy del agrado del mencionado Jorge IV. El propio 
monarca, a decir de las crónicas, era muy aficionado a actuar en las veladas teatrales que tenían lugar allí (su otra gran afición era coleccionar mechones de 
cabello de todas las mujeres que pasaban por su lecho, que no fueron pocas).

Los trajes, en consecuencia, son los de la época. Los británicos, por tanto, ocupan el lugar que corresponde en la historia real a los macedonios de Alejandro 
Magno, pero los indios siguen siendo los mismos. El escenario, a veces con ese horror vacui que es tan barroco, cuenta con una plataforma móvil que hace 
las veces de templo hindú, de palacio neoclásico, de jardín o de oasis en el desierto. El tercer acto transcurre en un bosque de palmeras. Hay recursos muy 
eficaces que contribuyen a ampliar la impresión de exotismo de esta puesta en escena: elefantes, camellos, caballos… No son reales, claro, sino muñecos 
sobre triciclos que conducen los personajes en diversos momentos. Un gran falo aparece en varias escenas. ¿Qué pretende contarnos con ello Cenčić? Pues 
que estamos en un mondo inverso en el que nada es lo que parece, sino todo lo contrario: los personajes que por aquí pululan pertenecen al dios Baco y se 
hallan, por tanto, inmersos en una gran bacanal. Por ello, las más de cuatro horas que dura la representación están llenas de equívocos y de golpes de humor. 
Sin embargo, también hay momentos de extrema crueldad, los que protagoniza un Poro vencido y guiado por su sed de venganza.

El gran golpe de efecto, lo con convierte a este montaje de Alessandro nell’Indie ideado y desarrollado por Cenčić en algo absolutamente magistral, es que 
todos (cantantes, actores y bailarines) son hombres. Diríase que la única mujer que tiene cabida es la violinista Martyna Pastuszka, no solo como directora de 
la orquesta, sino también porque en un momento dado abandona el foso y, con una túnica verde esmeralda, sube al escenario para mantener un apasionado 
dúo violín-voz con Poro.
Cleofide, la princesa india cortejada, y Erissena, la hermana de Poro, son dos contratenores: Bruno de Sá y Jake Arditti. Ambos, al igual que las bailarinas 
(presentes prácticamente en toda la ópera), lucen ostentosos pechos de silicona, aunque la caracterización es tan perfecta que muchos de los asistentes al 
estreno de anoche pensaban que se trababa realmente de mujeres. El joven brasileño Bruno de Sá es un sopranista auténtico (no de los que se anuncian como 
tales y no lo son ni por asomo), de voz inmaculadamente femenina, capaz de unas agilidades en su canto que para sí quisieran muchas de las grandes divas 
de la escena actual. Arditti, típico contratenor de la escuela inglesa, supo darle también una enorme credibilidad vocal y gestual a su papel.

Además de Cenčić, De Sá se convirtió en el gran triunfador de la noche, pero tampoco puede quedar sin subrayar como merece la actuación portentosa 
de ese prodigio de cantante y actor que Franco Fagioli, capaz de llegar con su voz a todo eso a lo que nadie más de entre los de su cuerda llegan nunca. 
Tengamos en cuenta un dato: el Poro del estreno romano de 1729 fue, ni más ni menos, que Carestini. Para muchos, el más grande castrato de la historia, por 
encima incluso de Farinelli. Pues bien, solo Fagioli está dotado de los medios y técnica necesarios para plasmar aquellas diabluras vocales que derrochaba 
Carestini en cada actuación. La caracterización del protervo Poro llevada a cabo por Fagioli es digna de figurar en los anales.
El resto del reparto (el sopranista Maayan Licht, como Alessandro, sustituyo a última hora del anunciado sopranista hondureño Alexander Orellana, baja 
por covid; el contratenor Nicholas Tamagna, en el rol del viejo, giboso y rijoso Timagene, y el tenor Stefan Sbonnick, como Gandarte) cumplieron más que 
sobradamente con las expectativas, aunque, obviamente, quedaron lejos del estratosférico nivel exhibido por Fagioli y De Sá.

Magnífica {oh!} Orkiestra, la orquesta residente en esta tercera edición del Festival de Ópera Barroca de Bayreuth, dirigida con una energía arrolladora por 
la antes mencionada Pastuszka. Los que conocíamos a esta formación polaca por sus admirables grabaciones tendremos que admitir ahora que en directo 
suena todavía mejor. Bien, en el coro final, el Coro del Festival, reducido a solo seis integrantes. Y excelentes los actores británicos Nate Harter y Connor 
Powles, que tienen un cometido esencial con sus narraciones en el desarrollo de la ópera.
En resumen, una ópera barroca como Dios manda, nada que ver con esos disparates que se perpetran hoy en día. Cuando se cuenta con cantantes tan estu-
pendos como estos, con una orquesta tan eficaz, con magníficos actores y bailarines, y con un director de escena que sabe de qué va la cosa y que es capaz de 
explicarlo convenientemente a los espectadores, de repente todo cobra sentido. y el Barroco brilla en su máximo esplendor.
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Barock trifft Bollywood: Opernfestival in Bayreuth startet
Zum dritten Mal startet das „Bayreuth Baroque Opera Festival“. Es steht ganz im Zeichen der römischen Oper. Eröffnet 
wird das Festival mit der Oper „Alessandro nell’Indie“. Nur Männer sind auf der Bühne zu sehen - wie vor 300 Jahren. 
Von Kristina Kreutzer, BR24 Redaktion

Ein Barockfestival in einem original erhaltenen Barocktheater: In Bayreuth ist das möglich. Das Publikum kommt zu diesem optischen 
und akustischen Kunstgenuss aus der ganzen Welt ins Markgräfliche Opernhaus. Zum dritten mal startet am Mittwoch um 16 Uhr das 
„Bayreuth Baroque Opera Festival“. Das Festival hat sich bereits international etabliert. Diesmal steht das elftägigen Festival ganz im 
Zeichen der römischen Oper. Nach fast 300 Jahren wird uraufführungsgetreu „Alessandro nell’Indie“ zur Eröffnung gezeigt. Regie führt 
Max Emanuel Cencic. 
Auf der Bühne sind nur Männer zu sehen 
Das letzte Mal gespielt wurde das Opern-Libretto in der musikalischen Fassung von Leonardo Vinci 1740 in Rom. Es nun wieder als 
Neuinszenierung auf die Bühne zu bringen, sei für das gesamte Team eine Entdeckungsreise gewesen, sagt der Regisseur und künstleri-
scher Leiter des Festivals, Max Emanuel Cencic. Er bleibt der originalen römischen Fassung treu, das heißt, auf der Bühne werden nur 
Männer zu sehen sein. Ein Papst-Dekret der damaligen Zeit hatte Frauen von der Bühne verbannt. Daher übernehmen der brasilianische 
Sopranist Bruno de Sá und der britische Countertenor Jake Arditti die weiblichen Hauptrollen.
Alle Arien sind mit Bollywood-Tänzen untermalt 
Besonders reizvoll an dem lang vergessenen Opern-Libretto sei, dass es sich schon Mitte des 18. Jahrhunderts für die Gleichberechtigung 
von Mann und Frau eingesetzt habe, so Max Emanuel Cencic. Es gehe um Streit, Liebeleien, Eifersucht und letztlich Heirat. „Das klingt 
wie Bollywood“, so Regisseur Cencic. Nahezu alle Arien habe er daher mit Bollywood-Tänzen untermalt. Die entsprechend buntschil-
lernden Kostüme wurden aus Stoffen aus Indien und Italien gefertigt. Die musikalische Leitung hat Martyna Pastuszka inne. Gemeinsam 
mit dem Residenzorchester des „Bayreuth Baroque Opera Festivals“ wird sie in den kommenden Tagen auch weitere Konzerte geben. 
Dinnerkonzert in der Orangerie der Eremitage
Bis zum 18. September stehen insgesamt 19 Veranstaltungen auf dem Programm. Unter anderem feiert Max Emanuel Cencic sein 40-jäh-
riges Bühnenjubiläum. Auch ein Dinnerkonzert in der Orangerie der Eremitage und Kerzenlicht-Konzerte in der Stadt-und Schlosskirche 
sind geplant. Mit „Bayreuth Baroque“ möchte die Stadt ein internationales Musikfestival für Werke aus der Barock-Epoche etablieren. 
Barocke Theaterkultur im Markgräflichen Opernhaus
Das Markgräflichen Opernhaus gilt weltweit als das am besten erhaltene Beispiel für barocke Theaterkultur. Dass dort solch ein Festival 
stattfinden könne, sei ein Glücksgriff für Bayreuth, so Bayreuths Kulturreferent Benedikt Stegmayer im BR-Gespräch. Es sei auch für die 
Stadt eine Chance, sich einmal anders zu präsentieren. Denn Bayreuth sei auch Barockstadt und mehr als nur Wagner. 
Die Nachfrage sei sehr gut, so Stegmayer weiter. Das Publikum komme trotz Pandemienachwehen aus der ganzen Welt. „Das Interesse 
und die Lust an dem Festival ist immens. Die Qualität hat sich schon nach so kurzer Zeit weltweit herumgesprochen.“ 

-------------------------------------------------------------------------------------------------------------------------------

Zum dritten Mal startet das „Bayreuth Baroque Opera Festival“. Es steht ganz im Zeichen der römischen Oper. 
Bildrechte: BR/Kristina Kreutzer
Live im Hörfunk und Videostream auf www.br-klassik.de/concert:
17. September, 19:30 Uhr: Arien von Nicola Porpora mit Julia Lezhneva, Sopran, {OH!} Orkiestra Historyczna
18. September, 15:00 Uhr: „Griselda“, Oper von Giovanni Bononcini, konzertante Gesamtaufführung
Zeitversetzt im Hörfunk und Videostream:
20. September, 20:05 Uhr: Max Emanuel Cencic, 40 Jahre auf der Bühne; Arien von Georg Friedrich Händel
27. September, 20:05 Uhr: Roma Travestita – römische Opernarien mit Bruno de Sá, Sopran, und dem Barockorchester „Il Pomo d’Oro“
4. Oktober, 20:05 Uhr: Mirrors – Konzertabend mit Jeanine de Bique, Sopran, und Concerto Köln
8. Oktober, 19:05 Uhr: „Alessandro nell’Indie“, Oper von Leornardo Vinci, szenische Gesamtaufführung in der Regie von Max Emanuel 
Cencic
TV-Ausstrahlungen:
9. Oktober, 21:45 Uhr, ARD-alpha: „Griselda“, Oper von Giovanni Bononcini, konzertante Gesamtaufführung
16. Oktober, 21:45 Uhr, ARD-alpha: Roma Travestita – römische Opernarien mit Bruno de Sá, Sopran, und dem Barockorchester „Il 
Pomo d’Oro“
23. Oktober, 21:45 Uhr, ARD-alpha: „Alessandro nell’Indie“, Oper von Leornardo Vinci, szenische Gesamtaufführung in der Regie von 
Max Emanuel Cencic
26. Oktober, 00:30 Uhr, BR Fernsehen: Mirrors – Konzertabend mit Jeanine de Bique, Sopran, und Concerto Köln
2.November, 00.05 Uhr, BR Fernsehen: Arien von Nicola Porpora mit Julia Lezhneva, Sopran, {OH!} Orkiestra Historyczna
9. November, 00:00 Uhr, BR Fernsehen: Max Emanuel Cencic, 40 Jahre auf der Bühne; Arien von Georg Friedrich Händel
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Bayreuth Baroque Opera Festival 2022: 
ARTE Concert überträgt die Konzerte von Jeanine De Bique 
und Max Emanuel Cencic sowie die Barockoper „Alessandro 
nell’Indie“ im Netz
9. September 2022

Vom 7. bis 18. September 2022 wird die Wagner-Stadt Bayreuth zum nunmehr dritten Mal Schauplatz des 
„Bayreuth Baroque Opera Festivals“. Auch in diesem Jahr wartet ein Programm voller kunstreicher Kontraste 
mit hochkarätigen Gästen auf Barockliebhaber aus aller Welt. ARTE Concert überträgt live und zeitversetzt aus 
dem Markgräflichen Opernhaus Bayreuth, das mit seinem atemberaubenden Ambiente als Monument barocker 
Theaterkultur zum UNESCO-Weltkulturerbe zählt.
Den Auftakt auf arte.tv/concert macht am Freitag, 9. September 2022, die Aufzeichnung des Konzerts der 
hochgelobten Sopranistin Jeanine De Bique vom Vorabend (Donnerstag, 8. September, 19.30 Uhr). In ih-
rem Programm „Mirrors“ interpretiert De Bique sowohl berühmte Händel-Arien als auch weniger vertraute 
Stücke anderer Komponisten – allesamt erzählen sie von starken, mutigen und liebenden Frauenfiguren. Im 
Livestream überträgt ARTE Concert dann am Samstag, den 10. September um 19.30 Uhr das Konzert von Max 
Emanuel Cencic, Künstlerischer Leiter des Bayreuth Baroque Opera Festivals und weltbekannter Countertenor. 
Cencic feiert 2022 sein 40-jähriges Bühnenjubiläum und widmet sich in seinem Programm dem berühmt-
berüchtigten Sängerstar des 18. Jahrhunderts Francesco Bernardi, genannt Senesino. Am Sonntag, den 11. 
September um 15.00 Uhr wird Leonardo Vincis Meisteroper „Alessandro nell’Indie“ – eine Barockoper par 
excellence – neuinszeniert von Max Emanuel Cencic live im Netz auf arte.tv/concert zu sehen sein.

Im Replay für 90 Tage weltweit abrufbar auf arte.tv/concert

Samstag, den 10. September 2022 um 19.30 Uhr live auf arte.tv/concert 
Max Emanuel Cencic - 40 Jahre auf der Bühne
Bayreuth Baroque Opera Festival 2022
Konzert, BR
Programm: Arien von Georg Friedrich Händel für Senesino
Musikalische Leitung: George Petrou
Orchester: Armonia Atenea
Mit: Max Emanuel Cencic (Countertenor)

Im Replay für 12 Monate weltweit abrufbar auf arte.tv/concert

Sonntag, den 11. September 2022 um 15.00 Uhr live auf arte.tv/concert 
Alessandro nell‘Indie
Bayreuth Baroque Opera Festival 2022
Oper, BR
Dramma per musica in drei Akten von Leonardo Vinci
Musikalische Leitung: Martyna Pastuszka
Inszenierung: Max Emanuel Cencic
Orchester: {oh!} Orkiestra Residenzorchester des Bayreuth Baroque Opera Festival 2022
Chor: Chor des Bayreuth Baroque Opera Festival
Mit: Franco Fagioli, Maayan Licht, Bruno de Sá, Jake Arditti, Stefan Sbonnik, Nicholas Tamagna

Im Replay für 12 Monate weltweit abrufbar auf arte.tv/concert

Die Übertragungen vom Bayreuth Baroque Opera Festival 2022 sind Teil des diesjährigen Festivalsommers auf 
ARTE Concert. Entdecken Sie hier das aktuelle Live- und Replay-Angebot.

PRESSEKONTAKTE 
Maria Flügel | maria.fluegel@arte.tv | +33 3 90 14 21 63
Irina Lehnert | irina.lehnert@arte.tv | +33 3 90 14 21 51
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Lust an der Travestie
8. September 2022, 18:51 Uhr

Biegsam strahlender Sopran: Bruno 
de Sá als Cleofide.
(Foto: Falk von Traubenberg)

Zur Eröffnung von „Bayreuth Ba-
roque“ inszeniert Max Emanuel 
Cencic „Allessandro nel‘Indie“ im 
Markgräflichen Opernhaus.

Von Klaus Kalchschmid, Bayreuth

Leonardo Vinci war 1730 der erste, der Pietro Metastasios Libretto über den Indien-Feldzug Alexander des 
Großen als „Allessandro nel‘Indie“ für die Oper in Rom vertonte. An die 90 Komponisten werden folgen, 
darunter Johann Adolph Hasse mit „Cleofide“ und Händel mit „Poro“. Das sind zwei weitere Hauptfiguren der 
Oper, zwischen denen sich die barockopernüblichen Verkleidungen, Eifersuchtsanfälle, Suizidversuche und 
die allumfassende Vergebung am Ende ereignen: In Cleofide sind Poro wie Alessandro verliebt; der wird von 
Erissena, der Schwester Poros, begehrt, während Gandarte, dessen Feldherr und Vertrauter, mit ihr verlobt ist.
Seit 1740 stand die in ganz Italien und sogar in München gespielte Oper nicht mehr auf dem Spielplan. Nun 
erfuhr sie zur Eröffnung von „Bayreuth Baroque“ im Markgräflichen Opernhaus eine glanzvolle Wiederauf-
führung nach dem Vorbild der Uraufführung mit fünf männlichen Sopranen und Altisten sowie einem Tenor. 
Max Emanuel Cencic brachte mit viel Lust an der Travestie eine ungemein witzige, herrlich trashige Inszenie-
rung auf die Bühne, deren Rahmen eine stilisierte indische Architektur mit einem Hauch gotischem Britannien 
bildet (Bühne: Domenico Franchi), wozu Nate Harter und Connor Powles bestens passten, die in affektiertem 
Englisch das Geschehen kommentierten. Mehrfach hebt sich die Rückwand und eine kleine Barockbühne fährt 
nach vorne.
In netto vier Stunden entfacht Vinci ein Feuerwerk zahlloser Arien von vehement sprudelnd und brillant ko-
loraturengesättigt bis getragen leise und wehmütig voller harmonisch kühner Wendungen. Höhepunkt ist ein 
großes Streit-Duett, in dem sich Poro und Cleofide einen musikalischen Schlagabtausch ersten Ranges liefern, 
sie ihm die Spitzentöne der Königin der Nacht und Traviata um die Ohren haut, er mit „La donna è mobile“ 
kontert bis sie sich gegenseitig die Perücken vom Kopf reißen.

Tänzer liefern Futter für die Augen bei den langen Dacapo-Arien
Zehn hinreißende Tänzer, ebenfalls zur Hälfte als perfekte Frauen kostümiert und geschminkt, geben oft den 
Bewegungschor in den Arien. Sie wurden wunderbar witzig choreografiert von Sumon Rudra, der erfolgreich 
im modernen Tanz ist wie in Bollywood-Filmen. Ob im stilisierten Pferdeballett, in der Maske giftiger Vipern, 
als halbnackte Kämpfer oder im Paartanz wie beim klassischen Ballett: Futter für die Augen bei den langen 
Dacapo-Arien ohne dass die Aufmerksamkeit der Ohren für den exzellenten Gesang leidet. So peppt Franco 
Fagioli als Poro jede seiner Arien mit überbordenden Koloraturen auf, setzt geschmeidige, klangvolle Spitzen-
töne und spielt mit funkelnden Augen herrlich affektiert. Maayan Licht ist ein wunderbar tuntig und grazil wie 
eine Marionette agierender Alexander in einer Art weißer Biedermeier-Uniform, singt nicht weniger schön und 
lupenrein, aber mit mehr nobler Zurückhaltung.
Bruno de Sà als Cleofide erkennt man kaum, denn wie alle Männer in Frauenrollen trägt er hier einen perfekten 
falschen Busen, stolziert in seinen prächtigen Kleidern (Kostüme: Giuseppe Palella mit einer Mimik, wie sie 
keine Frau so effeminiert hinbekommen würde und singt mit hellem, biegsam strahlenden Sopran. Jake Arditti 
gibt mit dunkel gurrendem Mezzosopran als Erissena noch mehr ein Vollweib. Unter Martyna Pastuska, die 
stets geigend mitspielt, musiziert das {oh!}Orkiestra aus Polen traumhaft historisch informiert.
© SZ/chj/zirå
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Leonardo Vinci’s Alessandro nell’Indie has its 
first full performance in 300 years
The Bayreuth Baroque Opera Festival stages an unforgettable performance by a group of prodigiously talen-
ted individuals, acting as one in the cause of a once-celebrated composer’s comeback.
by Elizabeth Quinn on 9 September, 2022 
Bayreuth Baroque Opera Festival, 2022. Photo © Bayreuth Baroque/Falk von Traubenberg

I have been captivated by Franco Fagioli ever since my partner invited me to a ‘blind listening’ of an operatic 
YouTube clip featuring the Argentinian countertenor. When I opened my eyes, I felt a visceral shock on see-
ing that the owner of this other-worldly mezzo-soprano voice was a man. My partner and I made a pact to do 
whatever it took to see this human musical phenomenon in the flesh.

Five years and a pandemic later, we got our wish to see Franco Fagioli live. We bought the last two adjacent 
tickets in any of the three performances at the 2022 Bayreuth Baroque Opera Festival (running 7– 18 Septem-
ber) of Alessandro nell’Indie by Leonardo Vinci: the first full performance of the opera in almost 300 years.
It’s hard not to feel sorry for this overlooked Baroque composer, not just for his transient musical legacy but 
because he must have spent his life deflecting jokes about the Mona Lisa. In his day, however, Vinci was a 
hugely popular and prolific composer: a musical influence on Vivaldi, Handel and Pergolese, a gambler and a 
ladies’ man. His brilliant career was cut short, not by disease or extreme poverty like so many of his confre-
res, but (reputedly) at the hands of a jealous husband bearing a poisoned hot chocolate.
Vinci’s collaboration with librettist and poet Pietro Metastasio established the importance of the correlation 
between words and music in opera. It produced Alessandro nell’Indie and Artasterse, both fine examples of 
opera seria so beloved of 18th-century Italian opera-goers. By alternating conversational recitatives with 
emotion-laden arias, opera seria highlighted the technical and musical skills of the solo voice, relegating both 
orchestra and chorus to lesser roles.
After almost three centuries of relative obscurity, Vinci’s star is once again in the ascendant due largely to the 
efforts of Max Emanuel Cencic, Artistic Director of the Bayreuth Baroque Opera Festival. The performance 
of the festival’s Alessandro nell’Indie is based on the original version, with an all-male cast singing every 
role, including the female parts that once were performed by castrati.

The setting for this third festival deserves special mention. The parks and gardens of Bayreuth and its magni-
ficent churches and palaces are a legacy of the Margraves (princes of the Holy Roman Empire) who ruled it 
for centuries. Music is a thread that runs through this town. Bayreuth resident Richard Wagner is both cele-
brated and held up to the light. Tourists who visit his Festspielhaus theatre and the Richard Wagner Museum 
are left in no doubt as to his abhorrent antisemitism but his image and influence are everywhere. A century 
before him, Margravine Wilhelmine (1709–1758) was a celebrated supporter and practitioner of the arts and 
of opera in particular. She was the force behind the design and construction of the Margravial Opera House, 
a masterpiece of UNESCO heritage-listed baroque architecture that was restored to its former glory after a 
2018 renovation.
The opera house’s jaw-dropping proliferation of cherub-studded marble columns, golden-winged angels and 
symbols of royal wealth and power overloads the senses. Completed more-or-less contemporaneously with 
the first performance of Alessandro nell’Indie, it’s hard to imagine a more appropriate venue for this over-the-
top retelling of courtly intrigue and excess.
Alessandro nell’Indie is all about love and jealousy (like most Baroque operas) under the guise of Alexander 
the Great’s campaign in India. Max Cencic’s imaginative stage directing brings Bollywood to Bayreuth over 
a marathon five hours of unapologetically outrageous opera. It’s a wild ride on golden elephants through an 
exotic landscape set in notional battlefields, opulent royal quarters and a Bacchanalian temple.

This year – in line with Cencic’s undertaking to provide talented young people with access to an international 
stage – he has cast sopranista Maayan Licht as Alessandro and delivered him into the safe hands of the expe-
rienced cast of Franco Fagioli (Poro), Bruno de Sá (Queen Cleofide), Jake Arditti (Erissena), Stefan Sbonnick 
(Gardante) and Nicholas Tamagna (Timagene).
Franco Fagioli – the man we had come so far to see – did not disappoint. His vocal gymnastics and unexpec-
ted comic turn in the role of the jealous Poro were a delight. He invited the audience in to the joke and we 
accepted the invitation. The perennial question of whether to applaud after every aria was answered by Fagio-
li when he exited the stage after his first aria, pausing to bow to the audience with an exaggerated flourish. 
We got the message and burst into enthusiastic applause.
Maayan Licht as Alessandro was a standout. He played the empire-building military hard man as a sweet-
natured, forgiving and occasionally naughty boy. His playfulness was evident from the first time he raised a 
knowing eyebrow to the faultless delivery of his occasionally self-parodying arias.
Bruno de Sá’s performance was a revelation. The quality, range and seeming effortlessness of his voice 
brought heartbreak to his role as the faithful lover of Poro. He was Cleofide, not a man playing the role of 
Cleofide.

The three acts were punctuated by 30-minute breaks during which both performers and audience could catch 
their breath and lubricate their vocal cords. Sipping from the world’s tiniest champagne flutes outside the 
opera house on a balmy September evening, my partner and I were almost incapable of speech. That we were 
there at all was a combination of post-pandemic wanderlust and the COVID-induced reminder that the time 
to fulfil long-held dreams is now. A combination of circumstance and serendipity led me to Bayreuth to see 
an individual perform. What I take home with me is the memory of an unforgettable performance by a group 
of prodigiously talented individuals acting as one in the cause of a once-celebrated composer’s comeback.

Max Emanuel Cencic and Elizabeth. Photo courtesy of 
Elizabeth Quinn

Jake Arditti and Franco Fagioli in Alessandro nell’Indie

Jake Arditti, Franco Fagioli and cast members of 
Alessandro nell’Indie

Jake Arditti, Franco Fagioli, Maayan Licht and cast 
members in Alessandro nell’Indie
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Franco Fagioli protagoniza „Alessandro nell‘Indie“ en el Festi-
val Barroco de Bayreuth 
Escrito por Jordi Maddaleno, Publicado: 11 Septiembre 2022 

© Falk von Traubenberg.

Alessandro en Bollywood
Bayreuth. 07/09/22. Markgräfliches Opernhaus Bayreuth. Vinci: Alessandro nell’Indie. Franco Fagioli (Poro). Bruno de Sá (Cleofide). Maayan Licht (Alessandro). 
Jake Arditti (Erissena). Stefan Sbonnik (Gandarte). Nicholas Tamagna (Timagene). Coro del Bayreuth Opera Festival. {oh!} Orkiestra. Max Emanuel Cencic, direcci-
ón de escena. Martyna Pastuszka, concertino y dirección musical.
Una magnífica fiesta barroca. Así se puede resumir el estreno en tiempos modernos, desde sus últimas representaciones en 1740, de esta nueva producción de la ópera 
Alessandro nell’Indie de Leonardo Vinci, estrenada el 26 de diciembre de 1729 en el Teatro delle dame de Roma.
Max Emanuel Cencic, director artístico del Bayreuth Baroque Festival, aquí también como director de escena, cierra una especie de díptico Vinci. Esta ópera fue la 
más famosa y rica de la producción del autor, junto al Artaserse (1730), estrenada tan solo mes y medio después de Alessandro nell’Indie (1729). Artaserse tuvo su 
reestreno en tiempos modernos en la Opera National de Lorraine, en Nancy en noviembre del 2012, con Cencic en el papel de Mandane. En esa producción supuso el 
descubrimiento mundial, para muchos, del actual divo, el contratenor argentino Franco Fagioli, quien cantó en el papel de Arbace al lado del protagónico contratenor 
francés Philippe Jaroussky. Ese Artaserse también supuso el espectacular inicio de una especie de “Vinci renaissance” que se mantiene actualmente, sobre todo gracias 
al tándem Cencic-Fagioli.
Pues bien, los tres cantantes principales de ese Artaserse de Vinci en su histórica première romana fueron los mismos que cantaron la première de Alessandro 
nell’Indie: Raffaele Signorini (soprano castrato) fue Alessandro, Giovanni Carestini, “Il Cusanino” (castrato soprano) fue Poro y Giacinto Fontana “Il Farfallino” (cast-
rato soprano) fue Cleofide. Ambas óperas se estrenaron en la época en que la Roma vaticana había prohibido la participación de mujeres en las representaciones musi-
cales teatrales por lo que los estrenos se realizaron con elencos totalmente masculinos, alternando roles en travesti de sopranistas junto a castrati en los roles masculi-
nos. Tanto en el histórico revival de la Ópera de Nancy en 2012, como ahora aquí en Bayreuth, se ha vuelto a presentar esta ópera con un reparto íntegro masculino.
Cencic, en una puesta en escena espectacular por colorido, vestuario, maquillaje y coreografía, ha trasladado la acción histórica original del libreto. De la campa-
ña India de Alejandro Magno (326 a C.), contra Poros, gobernante de la región actual del Punyab que comparten Pakistan e India, al reinado británico de Jorge IV, 
creador del ostentoso Royal Pavilion de Brighton (1823). Así pues, Jorge IV es Alessandro, quien se monta para si mismo una fantasiosa representación de Alesandro 
nell’Indie, realizada en la sala principal de su Royal Pavilion, con los miembros de su corte protagonizando los otros papeles en un imaginativo teatro dentro del teatro. 
Esta excusa fantasiosa y de aroma orientalista british se adorna con toda una serie de bailarines, todos también hombres, algunos en travesti de mujeres del harén de 
Poro y otros como miembros del ejército de Alessandro o como guerreros de Poro. Todo ello ambientado en el estilo de Bollywood gracias a las llamativas coreo-
grafías firmadas por Sumon Rudra, experto bailarín quien también danzó en la función del estreno.
Las casi cuatro horas de música (no hubo apenas cortes de la partitura original más que la de algunos recitativos) se llenaron de baile, color y difíciles y artificiosas 
piruetas vocales en esta ópera cumbre de Vinci junto al antes mencionado Artaserse. Cencic logra entretener, estar a la altura teatral del libreto de Metastasio, lleno 
de referencias a la fortaleza de la mujer (Cleofide) frente a las debilidades de Poro, su esposo celoso y taciturno, cruzando la historia con la de Jorge IV, famoso con-
quistador de mujeres en una corte donde ejerció de mecenas artístico y florecieron nombres como los de Jane Austen o Lord Byron. Gran trabajo y dirección actoral 
con los seis cantantes solistas, totalmente implicados en la ópera, dieron muestras de un instinto teatral sobresaliente. La producción, muy exigente a nivel teatral con 
ellos, pues han de bailar y ejecutar numerosas coreografías, subirse a bicicletas con forma de elefante o camello, etc…Funciona con desparpajo y consigue que no haya 
declive de atención frente a una partitura de una riqueza musical y vocal de primer orden.
Fantástico el Poro de Franco Fagioli, especialista en Vinci como pocos, quien volvió a demostrar su arte cánoro. Emisión homogénea, tersura tímbrica, agudos y 
coloraturas exquisitas y cambios de posición a los graves de pecho o a agudos en piano y en forte de verdadero maestro. Su aria del primer acto con el violín obbligato 
de la directora Martyna Pastuszka fue una maravilla, así como su duelo vocal final del primer acto con la Cleofide del sopranista Bruno de Sá, de un delirio barroco ex-
tático. En ese dúo, ambos se permitieron la licencia de cantar versiones modernas: de Sá con un fragmento del aria de La traviata: “Siempre libera” (Gioir!) y también 
parte de las coloraturas de la segunda aria de la Reina de la noche de Mozart. Fagioli, por su parte, contestó con el fragmento final de La donna è mobile, provocando 
el delirio del público en una pirueta final de acto alucinante.
Triunfador de la velada junto a Fagioli fue el sopranista brasileño Bruno de Sá, de sorprendente facilidad en la emisión, dominador de la tesitura y gran pureza del 
sonido. La voz, con un virtuosismo en el registro agudo inusitado, es limpia y clara con un timbre nacarado que seduce al instante. Su larga y hermosa aria del acto se-
gundo Se il Ciel me divide, fue uno de los momentos inolvidables de la velada. Control de la respiración, fantástico dominio del fiato, técnica y coloraturas impecables 
y una naturalidad de sonido que enamora, fueron las claves de un éxito que le augura un puesto preponderante en el futuro de los divos barrocos de los próximos años.
El tercer astro vocal en el reparto fue el Alessandro del sopranista israelí Maayan Licht. De instrumento más frágil, proyección y emisión más discreta que sus otros 
compañeros, mostró sin embargo una musicalidad notable. Su virtuosismo en adornos y variaciones en el agudo fueron hermosos y llamativos y se completaron 
además con un acting de auténtico hombre de teatro. Impecable la Erissena del sorprendente contratenor británico Jake Arditti. Su excelente caracterización como 
mujer en su rol de hermana de Poro, otro gran actor, se completó con un canto estiloso, emisión notable y agudos plenos con notable técnica. Atractivo timbre y color 
el del tenor alemán Stefan Sbonnik como enamorado y guerrero Gandarte. Mostró un estilo adecuado con margen de mejora en las coloraturas pero demostró en su 
aria final del segundo acto una sensibilidad musical y ángel canoro dignos de mención.
Adecuado y correcto el Timagene del contratenor estadounidense Nicholas Tamagna. En su papel de traidor y villano de la historia, supo compaginar con elegancia, 
estilo y técnica un papel secundario para hacerse notar en un reparto lleno de un alto nivel musical y artístico.
Sonido rico en matices, atractivo en el ritmo y teatralmente lleno de vida, las prestaciones de los magníficos instrumentistas de la {oh!} Orkiestra, formación en 
residencia en esta tercera edición del Bayreuth Baroque Opera Festival 2022. Con la concertino violinista Martyna Pastuszka al frente, brillaron con la calidad de la 
música de Vinci (1690-1730), compositor quien murió el poco de estrenar sus dos últimas óperas y obras maestras: Alessandro nell’Indie (1729) y Artaserse (1730), 
en plena madurez de su producción musical. Nunca decayó el nervio escénico ni musical. Llamaron la atención los solos de trompeta, las arias con acompañamientos 
de castañuelas o pandereta, las trompas, el fagot, el oboe, así como también la excelsa labor del clave y la tiorba. Se hizo justicia a una orquestación maravillosa que 
supuso el cenit del arte de Vinci.
Mención también a la excelente labor de los dos actores que hicieron de maestros de ceremonia durante toda la ópera, con textos extraídos del propio libreto: Nate 
Harter y Connor Powles. Un milagro barroco exhumado con una festiva imaginación de ambientación bollywodiense que estará disponible para los amantes de las 
óperas raras gracias a la cadena Arte, así como el canal Mezzo y Medicitv.
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Alexandre aux Indes, baroque fou à Bayreuth
Le 12/09/2022 Par Damien Dutilleul, photos © Falk von Traubenberg

Production principale de cette édition 2022 du Bayreuth Baroque Festival, Alessandro nell‘Indie de Leo-
nardo Vinci emporte le public dans la fantaisie de Max Emanuel Cencic. 
Directeur artistique du Festival Bayreuth Baroque, Max Emanuel Cenčić règle la mise en scène de cette 
recréation d’Alexandre aux Indes de Leonardo Vinci (plus donné depuis 1740) à l’Opéra des Margraves. 

L’opéra ayant été créé à Rome à une époque où les femmes n’étaient pas autorisées à monter sur scène, il est 
écrit pour une distribution entièrement masculine. Sur les six rôles prévus par le livret de Metastasio, cinq sont 
ainsi dévolus à des castrats et interprétés ici par des contre-ténors. Afin de tromper la censure, qui eut refusé 
des thématiques alors aussi subversive que l’égalité entre hommes et femmes, le livret est placé dans un univers 
lointain, une Inde fantasmée. La construction de l’opus prévoit un premier acte assez léger avant que le drame 
ne se noue au second (présentant les problématiques politiques) avec des airs bien plus dramatiques et mélanco-
liques. L’intrigue donne finalement lieu à une fin heureuse (grâce à la tolérance d’Alexandre le Grand).

Max Emanuel Cenčić reprend cette construction dans sa mise en scène, renouvelant la prise de distance initiale : 
l’intrigue se perd dans une mise en abyme, le Roi d’Angleterre jouant Alexandre le Grand dans une représenta-
tion de l’opéra de Vinci et finissant par voir la réalité se fondre dans la fiction. Le fantasme de l’Inde est mis à 
jour par une reprise des codes (costumes riches et drôles de Giuseppe Palella et chorégraphies de Sumon Rudra 
mettant les chanteurs à contribution) de Bollywood. Le premier acte (et les suivants dans une moindre mesure) 
est un enchainement de partis-pris fantasques, de folie douce, de grotesque et de burlesque, laissant volontiers 
son humour descendre sous la ceinture, dans une inventivité sans cesse renouvelée au fil des plus de cinq heures 
de spectacle (entractes compris). Certes, l’œuvre souffre de certaines longueurs dans les deux derniers actes, 
mais l’ennui ne pointe finalement pas, ce qui est en soi une performance.

En Cleofide, Bruno De Sá impressionne par sa sensibilité et son soprano, difficilement différenciable de celui 
d’une femme, tant dans sa pureté duveteuse que dans la souplesse de ses vocalises (y compris dans les pyrotech-
nies empruntées au grand air de la Reine de la nuit dans un duel vocal mémorable et anachronique avec Franco 
Fagioli). La voix est bien projetée tout en restant nuancée, structurée par un vibrato très fin, perlé. En Poro, 
Franco Fagioli ne surprendra pas les mélomanes avisés par son immense ambitus, son timbre (produit par une 
forte couverture de sa voix) doux et nacré ou sa capacité à vocaliser. Ce qui peut en revanche sembler nouveau 
est son aisance et le plaisir qu’il semble prendre à faire rire le public, enchainant les mimiques et les postures, 
bondissant et gémissant, toujours un petit sourire en coin.

Le sopraniste Maayan Licht chante Alessandro d’une voix encore trop discrète, mais d’une pureté et d’une 
finesse qui impose l’indulgence. Sa voix est agile et légère, ses vocalises tendres et délicates, son vibrato rapide 
et vif. Il lui revient l’honneur de porter, dans la dernière scène, le peignoir utilisé dans le film Farinelli de 
Gérard Corbiau. 
Travesti en Erissena (la sœur de Poro), Jake Arditti dispose d’une voix plus médiane, au timbre de marbre, 
solide et froid. Son phrasé est haché mais son jeu enthousiaste. Très impliqué dans son rôle, il offre un numéro 
de danse du ventre très travaillé.

Seul chanteur à ne pas être contre-ténor, le ténor Stefan Sbonnik campe Gandarte, le confident de Poro. Très à 
l’aise scéniquement et dans sa prosodie, il dispose d’une voix au grain sombre, bien projetée, qui gagnerait à 
être plus assise. Ses aigus sont ainsi jetés sans filet, sauf dans les vocalises où la maîtrise se fait plus sûre. 
Nicholas Tamagna dispose d’une voix très projetée en Timagene. Lui aussi montre un large ambitus, depuis des 
aigus brillants jusque dans des graves forgés dans du roc.

Martyna Pastuszka dirige le {oh!} Orkiestra avec le sourire depuis son violon, impulsant une énergie qui imp-
règne la phalange. L’interprétation est rythmée, nuancée, accentuée, participant au feu d’artifice déjà produit par 
la mise en scène et les performances vocales des chanteurs. L’avantage de sa position, est qu’elle peut même 
diriger depuis la scène, par le souffle de son instrument, pour accompagner Franco Fagioli au plus près dans un 
duo à la somptueuse subtilité. Le Chœur du Festival Bayreuth Baroque n’est composé que de six artistes, qui 
chantent depuis un coin de la salle, d’où la projection est moins aisée, ce qui n’empêche pas leur cohésion dans 
leurs courtes interventions. Les danseurs (que des hommes dont une partie est travestie) participent au comique 
de la mise en scène, produisant un véritable sketch tout au long de l’opus.

Preuve que l’opéra reste très actuel, Alexandre (le souverain d’Angleterre, dans cette mise en scène), est célébré 
par des « Longue vie au Roi », qui résonnent avec l’actualité. Déjà très enthousiaste durant le spectacle, le 
public debout fait trembler les murs de l’Opéra des Margraves au moment des saluts, célébrant tout particulière-
ment les prestations de la cheffe Martyna Pastuszka, des chanteurs Bruno De Sá (qui ne peut retenir ses larmes) 
et Franco Fagioli (manifestement plus habitué aux grands succès) et de Max Emanuel Cenčić qui surgit d’une 
boite comme un diable (clin d’œil à la mise en scène), provoquant l’hilarité du public. 

   Retrouvez notre grande interview de Max Emanuel Cenčić présentant le Bayreuth Baroque Festival, un article 
qui contient les trois vidéos intégrales de cette édition
Productions associées :
 • Alexandre aux Indes par Max Emanuel Cenčić
Vous avez aimé cet article ?
Avec la newsletter Ôlyrix, plus rien ne vous échappe ! Suivez vos artistes, œuvres et lieux préférés en vous 
abonnant dès maintenant.

Bruno de Sá dans Alexandre en Inde par Max Emanuel 
Cencic

Nicholas Tamagna et Maayan Licht dans Alexandre en 
Inde par Max Emanuel Cencic

Franco Fagioli et Bruno de Sá dans Alexandre en Inde par 
Max Emanuel Cencic

Franco Fagioli et Bruno de Sá dans Alexandre en Inde par 
Max Emanuel Cencic

Jake Arditti dans Alexandre en Inde par Max Emanuel Cencic

Alexandre en Inde par Max Emanuel Cencic
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The Trocs go to the opera? 
Vinci’s Alessandro nell’Indie with five counter-
tenors at Bayreuth Baroque Opera Festival
Robert Hugill, photos © Bayreuth Baroque / Falk von Traubenberg

This was a brilliantly theatrical and superbly sung recreation of an opera reflecting the work’s premiere by an all-male cast.
Max Emanuel Cencic’s Bayreuth Baroque Opera Festival takes place in and around the restored 18th– century theatre in Bayreuth, originally built by 
Wilhelmine, Margravine of Bayreuth and sister to Frederick the Great.  A striking and handsome building, one of the biggest theatres in German at the 
time, the festival enables it to be used for the staging of 18th-century opera.
This year the focus was on Leonardo Vinci’s Alessandro nell’Indie written for Rome in 1730 and though it was popular it was probably never performed 
after 1740.  The opera was the first setting of Metastasio’s early (and very popular) libretto, which Handel would transform into Poro.  As the premiere of 
Vinci’s Alessandro nell’Indie was in Rome, the female roles were all taken by castrati, something that happened in Continental Europe but never in Eng-
land.  This production at Bayreuth reflected this with both female characters being played by countertenors and this ethos extended to the dance troupe 
where four of the men performed in (very convincing) drag.

Metastasio’s libretto has its wittier elements, and the festival’s programme book suggests that having the women played by men might have brought an 
element to comedy to the production.  Certainly, this was brought out in Cencic’s production which was far wittier and more entertaining than opera seria 
usually is.  Also of note is that Metastasio’s use of India (a fantasy ‘other-land’ rather than a realistic depiction) enabled him to examine gender roles in 
a way that would not normally be considered seemly.  The hero, Poro, is less heroic and more emotional, whilst the heroine Cleofide is far more rational 
and less emotional, a reversal of the norm.  The whole opera is interested in gender roles, something made more piquant by the casting, and Metastasio’s 
use of comedy and of a fantasy Indian setting probably enabled him to get the opera past the rather severe Papal censors (after all this is an opera with a 
remarkable number of threatened suicides).
Before a note of the overture, two fops (actors Nate Harter, Connor Powles) appeared, vastly over-dressed and caricatured.  The two introduced the opera 
(in English) and throughout they not only acted as supers but provided descriptions of the intended stage pictures, all the time in silly-ass accents.

During the overture, the curtain rose on a Regency gothic room, all red and gold, very much of the style Prinny might have recognised.  We were 
introduced to the leading characters, who sat on sofas.  Poro (Franco Fagioli), Cleofide (Bruno de Sà) and Gandarte (Stefan Sbonnik) in Indian costume, 
with Alessandro (Maayan Licht) and Timagene (Nicholas Tamagna) in Regency dress, making Alessandro a sort of Clive of India figure – or perhaps we 
should see him as Prinny himself, acting out the fantasy (after all the real Prince Regent did have fantasies about defeating Napoleon).  Certainly, Licht as 
Alessandro was very camp, deliberately so I think, and throughout the production Cencic seemed to be gently sending up Alessandro’s reputation (in the 
opera) as a lover of women.
A feature of the production was the sheer visual extravagance, which evoke the sort of richness that contemporary audiences would have expected.  Not 
only did it appear to be taking place in the Brighton Pavilion, but the costumes were pure Bollywood with the Indian characters wearing outfits that 
seemed to be based on Mogul miniatures.

During the overture, these characters watched the battle between Poro and Alessandro’s forces being enacted by dancers (half in Regency garb, half in 
Indian).  Then female dancers appeared on a small stage within a stage; they were played by men and another element was added to the production, that 
of comedy.  The dancers and choreographer, Sumon Rudra, seemed to draw inspiration from Les Ballets Trocadero de Montecarlo (colloquially known as 
the Trocs), the remarkable American all-male dance troupe that performs ballet classics with a mixture of technical skill, comedy and great love.  These 
three elements characterised the production.  Nothing was sent up, as such, it was all done from love, but when Metastasio’s text got a bit over-heated, 
then the cast mined this for comedy in a way that drew you in.
Despite cuts and admirably swift delivery of the recitative, Alessandro nell’Indie is still a long opera.  Act One lasted 90 minutes with the other two 
lasting an hour each.  Cencic’s mix of gentle comedy and serious music-making helped make the piece flow.  We never laughed at the characters, the 
production did not make that fatal mistake; we cared and when things took a darker turn in Act Two, the production followed without jarring. 

Vinci’s music is lovely, by turns dazzling and very affecting.  You can clearly understand why the opera was popular.  His music, however, does not mine 
the depths of despair in the way that Handel can, but Vinci provides space for singers to both emote and to show off.  Whilst there were slow, poignant 
numbers, many were up-tempo with a strong dance element in the accompaniment.  Cencic leveraged this by having dancers perform during the arias, a 
lot, thus creating a series of dazzling production numbers.
Choreographer Sumon Rudra and assistant choreographer Anna Dimitratou work in contemporary dance and Bollywood styles, and this showed in their 
witty, lively choreography.  I will be quite frank, I normally would run a mile from opera seria enlivened by dancing, but somehow this was so engaging 
and witty that you could not but help smile.  The singers all got drawn into the movement too and Jake Arditti as Erissena seemed particularly to end up in 
big production numbers.

For all the title role being Alessandro, the leading man is his enemy Poro (Franco Fagioli), a character much prone to doubt and jealousy.  Fagioli has a 
facility for dazzling, fast passagework and interpolated high notes, but he could be moving too.  A quieter aria in Act One, with solo violin from Martyna 
Pastuszka who joined him on stage, was simply stunning.  And there were other moments when he tugged the heartstrings as well has making us go 
‘wow’ with his bravura.  Poro, with his tendency to obsessive jealousy and reliance on threatening to commit suicide, is not the most sympathetic of 
characters yet Fagioli managed to make him engaging and personable.
As his lover Cleofide, who uses her wiles to tempt Alessandro (Licht) and make Poro (Fagioli) jealous, Bruno de Sà was simply superb.  His voice sits 
very high, and he was able to produce arias of simple affecting beauty.  There was bravura too, but it was in the ‘pathetic’ that Cleofide’s character was 
mainly expressed and Bruno de Sà did this wonderfully.  Initially he rather over flutters his eyelids and indulged in too much (very funny) drag acting, but 
as Cleofide’s problems piled up, his character took on a sense of serious poise.

At the end of Act One, the two lovers Poro and Cleofide are rowing and in an imaginative duet each throws the other’s earlier vow at them.  Franco Fa-
gioli and Bruno de Sà really went at it and each in their cadenza took the music into demented 19th-century realms with quotations from La traviata and 
Rigoletto, but then it did end with that good old drag comedy standard, wig pulling!
Poro’s sister, Erissena, was played by Jake Arditti as a very feisty character.  Betrothed to Gandarte (Stefan Sbonnik), she was dazzled by Alessandro 
(Licht) and spent the opera rather buffeted by fate and demanding she be allowed both to love Gandarte and have fun with the Greeks too, all the time 
reacting with vividness and spunk.  Arditti was a complete delight, revealing a fine luscious counter-tenor voice, deft dancing skills and a trim belly which 
was put to good use in one dance!

Maayan Licht as Alessandro showed a neat, light, high-lying counter-tenor voice – p erhaps a bit too light in terms of balance, but beautifully sweet-
toned.  He made a charmingly fey Alessandro and perfected the art of doing nothing on stage with compelling ease.
One of the elements to the casting was not just the challenge of finding countertenors able to take the various soprano and alto roles, but to provide variety 
in the voice types.  We did indeed have this. Fagioli’s tone is idiosyncratic and distinctive, and he put this to great use ensuring that Poro’s timbre was 
individual.  All the other singers similarly created their own sound-world, so the ear had variety in colour, timbre and style.
The two minor characters were both well taken.  Nicholas Tamagna was Alessandro’s general, Timagene who secretly hates Alessandro.  Timagene was 
played as a Lord Melbourne like statesman. Unfortunately, he was portrayed as both old and with a hump, which seemed somewhat de trop in this modern 
age – but Tamagna impressed with his strong characterisation.

Tenor Stefan Sbonnik as Gandarte was the only lower voice.  He had plenty to do and created a very engaging character.  But he also brought real depth 
to the role, particularly with his aria at the end of Act Two when both Gandarte and Erissena (Arditti) think that Poro is dead and Erissena refuses to leave 
with Gandarte.   He says life without her is unsupportable and Sbonnik gave us an aria of stunningly simply beauty.
The dancers were tireless, sexy, engaging, athletic and witty; they formed the backdrop to the drama with Sumon Rudra’s inventive choreography.
In the pit, which is rather more of a floor-level compound in this theatre, (oh!) Orkiestra (from South-West Poland) was in fine form.  Led from the violin 
by Martyna Pastuszka, they made Vinci’s music expressively lyrical and positively toe-tapping.  Speeds were fleet; not only did the recitative bat along 
impressively (so much so that the surtitles, in German and English, could not always keep up), but speeds in the arias were similarly fleet.  But Franco 
Fagioli set the pace with vividly fast passage-work and all the other singers followed.
The whole production, with its dancing, jokes, visual splendour and serious musicality was an imaginative delight and the five hours in the theatre sped 
by in a way rare in opera seria.  Max Emanuel Cencic’s approach would not work for every opera, but here we had brilliance, sexiness, bags of imaginati-
on, comedy, false cleavages, much batting of mascaraed eyelashes, terrific singing and a superb sense of style.

Robert Hugill

Leonardo Vinci: Alessandro nell’Indie
Franco Fagioli – Poro, Bruno de Sà – Cleofide, Jake Arditti – Erissena, Maayan Licht – Alessandro, Stefan Sbonnik – Gandarte, Nicholas Tamagna – 
Timagene, Actors – Nate Harter, Connor Powles,
Dancers – Aggelos Antonakos, Vasilis Arvanitakis, Rafail Boumpoucheropoulos, Konstantinos Katsoudas, Alexsandros Laskaratos, Evangelos Lyopirakis, 
Ioannis Mamolis, Spyros Ntogkas, Alexandros Tomadakis, Dimitrios Tsikouras; Director – Max Emanuel Cencic, (oh!) Orkestra directed from the violin 
by Martyna Pastuszka, Set design – Domenico Franchi, Costumes – Giuseppe Palella, Lighting design – David Debrinay, Choreography – Sumon Rudra
Markgräfliches Opernhaus, Bayreuth; Friday 9th September 2022.

Vinci’s Alessandro nell’Indie, Act 1 opening scene

Jake Arditti (Erissena) and dancers

Act 2 opening scene of Vinci’s Alessandro nell’Indie

Final tableau in Vinci’s Alessandro nell’Indie Act 3

Maayan Licht (Alessandro) with dancers, Act 1

Bruno de Sá (Cleofide) und Stefan Sbonnik (Gandarte)

Stefan Sbonnik (Gandarte) and actors, Act 1

Nicholas Tamagna (Timagene)

Franco Fagioli (Poro)
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Bayreuth in stile Bollywood 

Bayreuth Baroque Opera Festival: Alessandro nell‘Indie di Leonardo Vinci

Alessando nell‘Indie (Foto Falk von Traubenberg)
Franco Soda, 14 Settembre 2022 

Markgräfliches Opernhaus Bayreuth
07 Settembre 2022 - 11 Settembre 2022

Max Emanuel Cencic celebra il ‘Mondo alla roversa’ al Bayreuth Baroque Opera Festival. La prima ripresa in tempi 
moderni di Alessandro nell’Indie di Leonardo Vinci (7-11 settembre, Markgräfliches Opernhaus), successo memorabile al 
Teatro delle Dame di Roma nel carnevale 1730, vede sulla scena solo uomini come per il veto alle donne di Papa Innocen-
zo XI (scelta filologica) ma alla direzione una donna (quota rosa?).

Spettacolo fantasmagorico. È il kitsch multicolore straripante di strass in stile Bollywood evoca i profumi dell’India che 
incontra il barocco: un oriente lontano, immaginifico ed immaginario, zona franca dove regole e morale sono altre. Dove 
tutto è lecito. Come nel Royal Pavillon di Brighton in stile Moghul. Celebri erano le feste, piuttosto i festini, di Giorgio IV. 
Ecco l’idea di un teatrino dove tutto accade alla corte di Alessandro spettatore e protagonista come Giorgio IV. Cencic è 
vulcanico: mitraglia a raffica idee e trovate al limite tra drag queen e Cage aux folles. Stupire come nel barocco. Possibile 
solo con un cast che di lusso è dir poco. Poro (Franco Fagioli) un po’ al di sotto delle aspettative, comunque iconico. Ales-
sandro frou frou di Mayan Licht, Timagene (Nicholas Tamagna), Scarpia ante-litteram. Bravo Stefan Sbonnik (Gandarte). 
Tutti, dico tutti, frequentano l’agilità in souplesse con acuti sicuri e luminosi. I due ruoli en travesti: Cleofide (Bruno de 
Sà) ed Erissena (Jake Arditti). Ineguagliabili! Si cade sempre nella trappola: voci femminili per timbro ed estensione. Gli 
acuti più infidi gli fanno un baffo! Che non siano donne?

La regia vive delle capacità attoriali di tutti spesso chiamati alla danza (coreografie made in India di Simon Rudra). Ottima 
dizione in italiano. Sottotitoli inutili.

La partitura è il pretesto per il virtuosismo vocale ma la bacchetta, piuttosto l’archetto (Martyna Pastuszka dirige al… vio-
lino) fa da spalla alla testa di (Ho!) Orkiestra in residenza, che sempre incoraggia ed appoggia il virtuosismo funambolico 
dei protagonisti. 

Serata memorabile. Raffica di gragnole di applausi a scena aperta. Le quasi cinque ore scorrono via in un lampo. Lo si può 
vedere su Arte
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Statt Kino: Leonardo Vinci „Alessandro nell’Indie“
Zaubre mich ins Land der Illusion: Leonardo Vincis „Alessandro nell’Indie“ als hochemotionale, mystische Bollywood-
Seelen-Show. Von Barbara Röder.

Im Festspielhaus Bayreuth auf dem Grünen Hügel verklingen die letzten Töne. Die Lichter werden gelöscht. Unten in der Stadt nehmen inter-
nationale Barockspezialisten, Orchester und Sänger des weltweit gepriesenen Bayreuth Baroque Festivals Quartier. Sie proben neben vielen 
anderen Highlights zwei Welturaufführungen: Leonardo Vincis „Alessandro nell’Indie“ und Giovanni Bononcinis „Griselda“.  Eindrucksvoll 
werden sie während den musikalisch spannenden Reisen ins aufklärerische Barockzeitalter in Bayreuth aus der Taufe gehoben werden.
Eine Woche später liegt Nebel über der Stadt. Regen prasselt auf das Kopfsteinpflaster vor dem zum Weltkulturerbe gekrönten Markgräflichen 
Opernhaus. Auf dessen Bühne träumt ein König: George IV., Regent von England im 19. Jahrhundert. Ein ausschweifendes Leben zelebrie-
rend, vorwiegend für Kunst und Mode interessierend, hat er sich auf seinem samtroten, plüschigen Diwan niedergelassen. Wir schauen zu, 
sind gebannt, verzückt und erwartungsvoll! Es ist so weit:
Der Vorhang öffnet sich zu Leonardo Vincis Dramma per musica „Alessandro nell’Indie“ (Alexander in Indien), uraufgeführt zur Karnevals-
saison in Rom 1729, laut Librettobuch von Dichter Pietro Metastasio. Dieser und sein Werk waren äußerst beliebt. Fast 80 Mal wurde das 
Eifersuchtsdrama „Alessandro nell’Indie“, das auf dem Portfolio eines Eroberungsfeldzuges gehievt wurde, vertont. Hasse, Graun, Gluck 
und Händel nahmen sich des Stoffes um den Feldherrn Alexander des Großen an. Sein edler Großmut und seine milde Toleranz adeln ihn 
und seinen Charakter im Textbuch. Er ist ein außergewöhnlicher Herrscher, der Gnade walten lässt. Alexanders Begegnung mit dem indi-
schen König Poro, diverse Liebesverstrickungen, Verwechselungsspiele und spielerisches Schlachtengeplänkel waren damals das, worauf das 
Spektakel süchtige Opernpublikum begierig lauerte. Aktueller Klatsch und Tratsch wurden ebenso ins Bühnengeschehen gepackt wie subtil 
süffisante Befindlichkeiten herrschender Zeitgenossen. Um die Zensur und die strengen Regeln im damaligen Italien zu umgehen, wurden die 
Sujets um Macht, Liebe, Betrug und etliche Frivolitäten in ferne, exotische Länder verfrachtet. Metastasio war darin der meisterliche Libret-
tist. Er verstand es, den realen Indienfeldzug Alexander des Großen von 326 v. Chr. in ein Dauerbrenner-Libretto zu verwandeln. „Alessandro 
nell’Indie“ wurde von Leonardo Vinci erstmals in Töne gesetzt. Es war für den populären Süditaliener Vinci, den furios erfolgreichen Vertreter 
der Neapolitanischen Schule ein grandioser, musikdramatischer Sieg, der gesellschaftlich und in der Musikerzunft hohe Wellen schlug.
Indische Glückseligkeiten
Regisseur Max Emanuel Cencic zaubert uns zusammen mit seinem Bühnenbildkünstler Domenico Franchi in einen illustren königlichen 
Pavillon im englischen Seebad Brighton. Edelmann George IV.  wird sich gleich in Alexander den Großen verwandeln und auf der kleinen 
Bühne des in sündiges Rot getauchten Ambiente dessen Liebesabenteuer nachspielen. Ein Theater im englischen Jahrmarktstheater hat alles, 
was das fantasiehungrige Herz, die blühende Imago begehrt. Das geht natürlich nicht ohne zwei überkandidelte Schauspieler, die wie aus 
einem satirischen Hogarth Gemälde entsprungen, die Indien-Show mit Witz und Charme ankündigen, ja anheizen. Die englischen Snobs (Nate 
Harter, Connor Power) buhlen um das Ohr und das Augenmerk des Publikums. Es scheint, als haben sich Franchi und der rührige Kostümbild-
ner Giuseppe Palella von einigen englischen Historiendramen und Serien inspiriert lassen. Von „Beecham House”, das 1795 im indischen Mo-
gulreich spielt oder von Jane Austen Adaptionen wie etwa die Serie „Sanditon”. Es ist herrlich, so viele gut durchdachte Details zu entdecken. 
Denn goldene Elefanten, Kamele allesamt auf Rädern und das mächtige Fruchtbarkeitssymbol, ein güldener Penis, machen heftig schmunzeln.
Der Erlass und das Verbot von Clemens XI.  besagen„, dass keine Weibsperson bei hoher Strafe Musik aus Vorsatz erlernen solle“. Auf den 
Bühnen Roms waren im 18. Jahrhundert Frauen schlicht weg ein No Go! Sie waren verboten. Cencic macht sich dies zunutze und besitzt nach 
dem Vorbild der Uraufführung des Alessandro nell’Indie sämtliche Partien mit Männern. Das hat was, macht allen Freude, die die musikalisch 
szenische, einzigartige Travestie-Glücks-Show im markgräflichen Prachtbau erleben. Im indischen Sehnsuchtsland tummeln sich tanzend und 
singend, also allesamt Männer.

Bayreuth Baroque 2022_Bruno de Sá (Cleofide) und Stefan Sbonnik (Gandarte) in Vincis Alessandro nellIndie_Akt 2_(c)_Falk von Trauben-
berg
Bayreuth Baroque 2022_Eröffnungsszene Akt 2_(c)_Falk von Traubenberg
Bayreuth Baroque 2022_Franco Fagioli (Poro) und Bruno de Sá (Cleofide) in Vincis Alessandro nellIndie_Akt 2_(c)_Falk von Traubenberg
Bayreuth Baroque 2022_Schlusstableau in Vincis Alessandro nellIndie_Akt 3_c_Falk von Traubenberg
Bayreuth Baroque 2022 / Foto (c) Falk von Traubenberg

In Vincis Welterstaufführung seit 1740 sind die besten Counter unserer Zeit versammelt. Cencic entbrennt ein Feuerwerk der illustren, exoti-
schen Sehnsüchte in uns. Beeindruckend – was soll über diesen Ausnahmeinterpreten noch alles geschrieben werden – beschenkt Franco Fa-
gioli als emotional leicht entzündbarer Poro seine verzückte Fangemeinde. Abermals mit schwindelerregenden Bravourarien trumpft er ebenso 
auf wie mit der innigen Arie „ Wenn zwei reizende Augen solche Macht ausüben können, so ist die eifersüchtige Wut einer unglücklichen See-
le durchaus Tränen wert“. Umgarnt und umschmeichelt wird er dabei mit dem herben, süßen Gesang der Violine von Martyna Pastuszka. Die 
Geigerin betritt dazu die Bühne, um mit Fagioli gurrend surrend ins Duett einzustimmen. Als Leiterin und Dirigentin überzeugt sie zusammen 
mit ihrem {oh!} Orkiestra vollends. Fagioli schnurrt höhen- und koloraturverliebt mit bravouröser Geschmeidigkeit so manche Arie inklusive 
Rezitativ herunter. Dieser Sängerdarsteller ist eine Jahrhunderterscheinung!
Mit heißblütiger Verve und honigheller Stimme glänzt der Sopranist Bruno De Sá als die in Liebesdingen gewandte Cleofide. Sein reiner, 
hochsensibler Sopran triumphiert auch als De Sá die Hommage an Mozart anstimmt. Aus seiner Gurgel schnellt die bekannte Arie der Königin 
der Nacht und Fagioli hebt zeitgleich zu Rossinis Arie aus dem Barbier von Sevilla an. Es ist ein kleiner, musikalischer Geck, der gefällt! Von 
gleicher stimmlicher Raffinesse und schauspielerischem Talent ist der Sopranist Maayan Licht ausgestattet. Er singt den Regenten Alessandro 
mit einschmeichelnder Stimme, die in kühles Timbre eingebettet, Überschwang zelebriert.
Jake Arditti schwingt als Erissena (Poros Schwester) sogar die Hüften und zum Bauchtanz an. Arditti präsentiert die klug agierende Erisse-
na. Seine matte, dunkelgefärbte Stimme passt gut zur hervorragenden Personage der Oper. Der Altist Nicholas Tamagna zeigt als Timagene 
ausdrucksvoll gestalterische Qualität. Seine Höhen klingen ausgewogen, die samtige Tiefe farbintensiv. Der einzige Tenor ist Poros Freund 
Gandarte. Stefan Sbonnik lässt mit ebenso exquisitem Können tönend seine Partie leuchten und strahlen. Cencics fulminante Regie des „Ales-
sandro nell’Indie“ ist ein Kunstwerk der Nachreife. Unser musikalisch-poetisches Nachreifen beginnt bereits, wenn die Lichter gelöscht sind 
in jenem kurzen Augenblick vor dem stürmisch anhebenden Applaus. Das hellauf begeisterte Publikum spendet Standing Ovations und hofft 
auf eine genussvolle Reprise in 2023.
Auf ARTE Concert ist die komplette Produktion des „Alessandro nell’Indie“ bis September 2023 hier (https://www.arte.tv/de/videos/110627-
003-A/alessandro-nell-indie-von-leonardo-vinci) nacherlebbar.

https://www.feuilletonscout.com/statt-kino-leonardo-vinci-alessandro-nellindie/
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40 LALECTURA

[UN REPARTO ‘INCORRECTO’  Inmune a las 
modas y fiel al original, el estreno en tiempos 
modernos de ‘Alessandro nell’Indie’ de Vinci 
estará compuesto enteramente por hombres

A estas alturas 
es inevitable que 
Bayreuth esté 

indisolublemente vinculada a Ri-
chard Wagner, y que cualquier 
excursión a la localidad bávara 
tenga como objetivo visitar la 
tumba del compositor y su villa 
de Wahnfried, o asistir a una re-
presentación en la Festspiel-
haus. Sin embargo, desde el año 
2020 un segundo brazo musical 
ha emergido en el epicentro del 
fervor wagneriano: un festival 
de ópera barroca que, bajo la di-
rección del contratenor Max 
Emanuel Cencic, aspira a revivir 
títulos olvidados de los siglos 
XVII y XVIII combinando rigor 
histórico con licencias creativas 
que abunden en una grata sen-
sación de espectacularidad. 

La iniciativa no es nueva, pues 
esta tarea de excavación en los 

por JAVIER 
BLÁNQUEZ

archivos se viene dando desde 
los años 70, sobre todo desde 
que comenzó a fortalecerse la 
corriente de las interpretaciones 
fieles al sonido original y a desa-
rrollarse la técnica vocal de los 
contratenores, que permitió re-
flotar gran parte del repertorio 
olvidado del barroco. Y en los 
últimos años, festivales de un 
corte similar –como Opera Rara, 
en Cracovia– han hecho de la 
arqueología prerromántica su 
razón de ser. Pero el Festival de 
Ópera Barroca de Bayreuth 
prende con una chispa distinta. 

Puede pensarse que proponer 
exhumaciones de Albinoni, Vin-
ci o Bononcini en el santuario 
wagneriano tiene algo de provo-
cador, pero hay que recordar 
que en Bayreuth hubo ópera an-
tes de que Luis II se entusiasma-
ra con Lohengrin. En el siglo 

XVIII se erigió, por orden de la 
princesa Guillermina –gran afi-
cionada a la música y composi-
tora, hija del rey Federico Gui-
llermo I de Prusia–, la Ópera 
del Margrave, actualmente un 
museo que cede sus instalacio-
nes al festival para que la expe-
riencia sea una alucinante re-
gresión en el tiempo. 

Un ‘mini’ Versalles. Quiso 
Guillermina que Bayreuth fue-
ra una suerte de Versalles en mi-
niatura, pero a efectos operísti-
cos actuales el Festival de Ópe-
ra Barroca es como un comple-
mento de Glyndebourne: breve 
–del 7 al 18 de septiembre–, ín-
timo –un máximo de 600 perso-
nas– y, sobre todo, valiente. 

 Una de las propuestas de es-
ta tercera edición es la recupera-
ción de un oratorio del siglo 
XVII, San Giovanni Battista 
 –compuesto por Alessandro Stra-
della–, con la única iluminación 
de las velas y un elenco formado 
solo por voces masculinas, como 
también ocurrirá en la ópera 
principal rescatada para el estre-
no, Alessandro ne’ll Indie de 
Leonardo Vinci. Uno de los ejes 
de la programación de este año 
es la ópera romana del XVII. En 
aquel tiempo el Vaticano vetó 
temporalmente la presencia de 
mujeres en los escenarios. Cen-
cic ha podido sacar el proyecto 
adelante gracias a la abundancia 
de jóvenes contratenores que 
garantizan que cada papel escri-
to tenga una voz adecuada. 

 Además de las óperas –Gri-
selda de Bononcini e Il nasci-
mento dell’aurora de Albinoni–, 
el festival presenta programas 
cantados por las sopranos Jo-
hanna Rosa Falkinger y Marie 
Theoleyre –las Leçons de 
Ténèbres de Couperin– y Julia 
Lehzneva –arias de Porpora–. 

El festival wagneriano del ve-
rano tuvo como momento cul-
minante el sonoro abucheo que 
recibió el director de escena Va-
lentin Schwarz tras el final de su 
Tetralogía, más escandaloso –se 
dice– que el que sufrió Patrice 
Chéreau en 1976. Pero el festival 
barroco, en principio, debería 
concluir con desmayos y 
suspiros de placer.

La ópera barroca 
destrona a Wagner
Tras el abucheado estreno de la ‘Tetralogía’ 
veraniega, un festival alternativo en Bayreuth 
sale al rescate de Albinoni, Vinci y Bononcini 

MÁS ALLÁ 
DEL AGUDO 
M. E. Cencic 
(Zagreb, 1976) 
es el auténtico 
hombre orques- 
ta: contratenor, 
diseñador de 
vestuario, direc- 
tor de escena y, 
desde 2020, 
responsable de 
la programa-
ción del Festi- 
val de Ópera 
Barroca de Bay- 
reuth, donde 
este año celebra 
sobre el escena- 
rio sus cuatro 
décadas de 
carrera con 
arias escritas 
por Händel 
para el castra-
do Senesino

 ‘CARLO IL CALVO’, DE 
LA EDICIÓN DE 2021. 
FALK VON TRAUBENBERG.

los 
Escenarios 
 

festivales
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AYREUTHIN LOISTOONSA ehostettu 
Markgräfliches Opernhaus on ideaali esi-
tyspaikka barokkioopperalle. Sen visuaali-
nen loisto ja yltäkylläisyys korreloi teosten 
kanssa tavalla, joka tekee elämyksestä aiste-
ja hivelevän kokonaistaideteoksen. Vaikka 

teatteri on museo, se ei saa jäädä sellaiseksi. Näin ajatte-
li kontratenori Max Emanuel Cenčić ja perusti kolme 
vuotta sitten Bayreuth Baroque -festivaalin. Nyt tapahtu-
ma on vakiintunut ja tarjoaa kaupungille tervetulleen jat-
kon kulttuuriturismille heti Wagner-festivaalin jälkeen. 

Cenčićin idea tuoda esiin unohdettua barokkioop-
peraa ja historiallisia esityskäytäntöjä tuotti taas hie-
non elämyksen. Leonardo Vincin Alessandro nell’Inde 
sai ensi-iltansa Rooman Teatro delle Damessa 1730. 
Paavin käskyn mukaisesti naisilla ei ollut asiaa lavalle, 
mutta kastraattitähdet olivat vetovoimaisia korvaajia 
naisrooleissa. Bayreuth Baroquen versiossa miehitys oli 
tehty samalta pohjalta, ja lavalla oli viisi erilaista kont-
ratenoria ja yksi tenori. Mutta mitä ja miten he esittävät 
– se lyö kasvoille perinteistä maskuliinisuuden mallia. 

Vincin ooppera oli Metastasion libreton ensimmäi-
nen musiikillinen versio, ja seuraavina vuosikymmeninä 
sama libretto sävellettiin peräti 79 kertaan. Metastasio 
osasi kertoa Aleksanteri Suuren Intian-valloitukseen 
liittyvän tarinan niin, että ihmisten eksotiikannälkä tuli 
tyydytettyä, mutta samalla tuli käsiteltyä myös tuon ajan 
emotionaalisia ja poliittisia polttopisteitä. 

Vaikka Aleksanteri on oopperan nimihenkilö, hän 
jää rooleista yksiulotteisimmaksi. Hän ei vaikuta asioi-
hin vaan toimii passiivisena kiihottajana kahden pää-

Bayreuth Baroque -festivaali nosti esiin jälleen suotta 
unohdettua barokkioopperaa. LEONARDO VINCIN 
versio ALEKSANTERI SUUREN Intian-seikkailuista 
sai fantasiarikkaan tulkinnan, jossa osansa saivat 
niin Bollywood-show kuin psykologinen ilmaisukin. 
Miehet esittivät myös naisrooleja.

barokin ja 
bollywoodin

unelmat kohtaavat

Teksti: HARRI KUUSISAARI, Bayreuth  |  Kuvat: FALK VON TRAUBENBERG

B
Aleksanteri Suuri saa keimailevan ilmeen Maayan Lichtin tulkinnassa, 
Bollywood-tanssijoiden kirmaillessa ympärillä. 
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parin, Intian kuningas Poron ja kuningatar Cleofiden 
sekä Poron sisaren Erissenan ja kenraali Gandarten mo-
nitasoiselle mustasukkaisuusdraamalle. Mitä oopperan 
maksaneet roomalaiset mahtimiehet, jotka mieluusti sa-
mastuivat Aleksanteriin, mahtoivat ihanteensa heppoi-
suudesta ajatella? 

Erikoista Metastasion ja Vincin oopperassa on myös 
se, että vaikka naiset eivät saaneet sitä esittää, naisroolit 
ovat voimakkaampia ja ovelampia. Cleofide on laskel-
moivan juonikas, kun taas Poro heittäytyy ailahteluun 
ja tunteidensa vietäväksi. Erissena puolestaan ei alistu 
miesten pelinappulaksi vaan säilyttää seksuaalisen va-
pautensa. Ooppera siis kumoaa ne yhteiskunnan lait ja 
sosiaaliset normit, joihin ei muuten katolisessa Roomas-
sa ollut koskemista. 

Nykypäivän näkökulmasta edistyksellistä on myös se, 
miten liukkaasti sukupuolirooleja ja identiteettejä vaih-
dellaan. Käsitykset siitä, mikä on miehekästä ja naisel-
lista, joutavat romukoppaan tai vähintäänkin ironian ja 
ivan välineeksi. 

Barokkiooppera käsitteli eksoottisia kulttuureja usein 
päiväunena, fantasian ja unelmien maallisena paratiisi-
na – Shangri-La –, jossa normaalielämässä kielletyt asiat 
olivat mahdollisia. Max Emanuel Cenčić on Alessandro 
nell’Inde -ohjauksessaan ottanut tämän lähtökohdakseen 
ja sijoittanut tapahtumat Englannin kuningas George 
IV:n paviljonkiin. Siellä esitetään villien juhlien keskellä 
kuvaelma Aleksanterin Intian-seikkailuista. 

Historiallista pohjaa tälle antaa se, että George todel-
lakin rakennutti mogulipaviljonkeja ja rakasti intialaisia 
esityksiä ja rekvisiittaa. Kuninkaallisten naurettava toik-
karointi samoin kuin Aleksanterin roolin käsittely tuovat 
esitykseen mukaan selvän kolonialismin kritiikin. Ekso-
tiikan unet Cenčić halusi mukaan paitsi lavasteiden ja 
pukujen Intia-krääsällä niin myös antamalla keskeisen 
roolin Bollywood-tanssille, jonka koreografina toimi alan 
mestari Sumin Ruda. |

Jake Ardittin esittämä Erissena ei 
halua miesten seksiorjaksi. Nukke-
teatteri on yksi oopperan runsaista 
näyttämöelementeistä. 

Esityksessä ratsastellaan kultaisilla kameleilla ja 
otetaan intialaisvaikutteisesta kitschistä kaikki irti. 

Franco Fagiolin Poro ja 
Bruno de San Cleofide 
tarjosivat barokin 
bel canton juhlaa 
kukkeimmillaan. 
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Kymmenhenkinen tanssiryhmä on mukana melkein 
koko ajan, kuvittaen tapahtumia ja luoden niille rin-
nakkaista ilmaisua. Bollywoodin ylitsevuotava värien, 
liikkeen ja tunteiden tulva kohtaa barokkioopperan il-
maisukielen: molemmissa on irreaalista taituruutta, 
tyylittelyä ja fantasiaa. Puhdasta drag show’takin tulee 
mukaan, kun miestanssijat esittävät intialaisia sulottaria. 

Oopperan ensimmäinen näytös on burleskia kome-
diaa, joka on osattava ottaa sellaisena. Toinen näytös on-
kin jo aivan muuta vakavuudessaan ja melankoliassaan. 
Kaikkialla tulee esiin Vincin taito ilmaista psykologisia 
tiloja hienolla motiivien muuntelulla ja sävelmaalailul-
la. Bayreuthin esitys herätti partituurin henkiin luoval-
la flow’lla. Poron ja Cleofiden duetossa mukaan otettiin 
lainauksia La Traviatasta ja Taikahuilusta, mutta senkin oli 
valmis hyväksymään. 

Poron roolissa oli kontratenorien kuningas Franco 
Fagioli, jonka taituruudelle rooli ja ohjaus antoivat ti-
laa loistaa. Hän leiskutteli koloratuurejaan ja töräytteli 
rintaääniään mustasukkaisuuden ja itsesäälin puuskissa. 
Hän sai aarioihinsa tukea kekseliäistä ohjausratkaisuis-
ta: yhden niistä hän lauloi kultaisen norsun selästä sitä 
samalla eteenpäin polkien, toisessa samastui hevosmie-
heen ruoskaa heilutellen, kolmannessa sai tukea kosto-
ajatuksilleen nukkien taistelusta. 

Loppua kohti Poron psyykkinen tila läheni romah-
dusta, ja petoksesta laulaessaan Fagioli sai seurakseen 
laatikoista vieteriukkoina esiin pomppivia hahmoja. 
Surrealistinen visio. Jatkuvaa naamioiden ja teeskente-
lyn peliä oopperaan tuo se, että Poro ja Gandarte (esi-
tyksen ainut ”tavallinen” tenori Stefan Sbonnik) 
esiintyvät keskenään identiteettejä vaihtaneena. 

Brasilialainen sopranista Bruno de Sa – tuttu Hel-
singin barokkiorkesterin kolmen vuoden takaisen uuden-

vuodenkonsertin Hasse-oopperasta – teki Cleofiden 
roolin uskomattomalla sulolla, viekkaudella ja bel canto 
-taidoilla, eikä sopraanon korkeuksilla tuntunut olevan 
rajaa. Huikea oli myös tummempiäänisen mezzo-kont-
ran Jake Ardittin Erissena, jonka oikeat epätoivon 
tunteet, uhmakkuus ja kyynisyys jylläsivät diivamaisen 
pelaajan kuoren alla. 

Kun Aleksanteri tulee oopperassa sisään, Erisse-
na toteaa, että oli kuvitellut kreikkalaisen sankarin vä-
hän toisenlaiseksi. Yleisö nauroi tässä, niin keikistellen 
israelilainen sopranista Maayan Licht roolin tulkitsi. 
Herooisuudesta ei ollut tietoakaan, ja hyveellisyyskin oli 
onttoa. Laulussa riitti ironiaa, ja korkeat äänet soivat 
kuin lasersäde. Aleksanterin kenraali ja salainen vastus-
taja Timagene oli Nicholas Tamagnan tulkinnassa 
petollisuuden perikuva. Tamagnalla on särmikkäämpi 
kontratenori kuin muilla, mikä mahdollisti myös rumi-
en sävyjen käytön.

Orkesterina oli (oh!) Orkiestra, jota kapellimestarin 
sijaan liidasi viulisti Martyna Pastuszka. Ehkä tämä 
joskus kuului taimauksen tarkkuuden puutteena, mut-
ta energiaa ja sointikvaliteettia ei puuttunut. Pastuszka 
marssi myös lavalle yhdessä duossa Fagiolin kanssa. 

Punaisen ja kullan värien ja loputtomien intialaisten 
dekoraatioiden ja symbolien täyttämä visualisointi Shi-
va-jumalan monistuvine käsineen ja kultapeniksineen 
sopi täydellisesti fantasiamaailmaan. Yleisö oli myyty, 
eikä viisi tuntia tuntunut yhtään pitkältä tässä barokin 
ilotulituksessa. Ei muuta kuin itse todistamaan – esitys 
on nähtävillä Arte tv:ssä. ■

Visualisoinnin, tanssien ja aarioiden koristeellisuus korreloi kutkuttavasti 
Bayreuthin Markgräfliches Opernhausin loistokkaan interiöörin kanssa. 

Barokkiooppera käsitteli eksoottisia kulttuureja usein 
päiväunena, fantasian ja unelmien maallisena paratiisina, 
jossa normaalielämässä kielletyt asiat olivat mahdollisia. 
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Es muss nicht immer Wagner sein 
Bayreuth. Wagner! Wenn die oberfränkische Stadt genannt wird, denkt man unweigerlich an Richard Wagner, an die Villa Wahnfried. Man denkt an die mit Unterbrüchen – bedingt durch 
Krieg, Inflation, Pandemie – seit 1876 jeden Sommer stattfindenden Festspiele auf dem Grünen Hügel. Dabei hat Bayreuth sehr viel anderes zu bieten, Vor-Wagnerisches sozusagen. Da 
ist das Neue Schloss mit seinen Prunkräumen à la chinoise oder der illusionistischen Palmengalerie. Und da ist vor allem das wunderbare Markgräfliche Theater, ein spätbarockes Juwel, 
ein Logentheater in Hufeisenform. Sein hölzerner Innenraum wurde zwischen 1745 und 1748 von der Künstler-Dynastie Galli Bibiena entworfen und gestaltet, die als Architekten, 
Dekorateure und Bühnenbildner unzählige Theaterbauten in Italien, etwa in Mantua, Bologna, Pistoia, aber auch in Wien, Dresden und anderswo, erbaut und ausgestattet hatten. Die 
Strassenfassade mit der klassizistischen Kolonadenfront dagegen stammt vom Hofarchitekten Joseph Saint-Pierre, dem man in Bayreuth auf Schritt und Tritt begegnet.
Mythologischer Schirmherr dieses «Musentempels» ist, wie könnte es anders sein, Apoll auf wolkigem Pfühle, akkompagniert von den neun Musen und dem geflügelten Pegasus, dessen 
Hufschlag den poetischen Quell entspringen lässt – alles von unbekannter Hand in den Deckenspiegel des Theatersaals gepinselt.
Reale Schirmherrschaft des Hauses dagegen war das Markgrafenpaar, dessen Initialen an den beiden Trompeterlogen seitlich des Bühnenportals prangen: Friedrich III. und Friederike 
Sophie Wilhelmine. Er muss ein gutaussehender, etwas labiler Womanizer gewesen sein. Sie dagegen, Lieblingsschwester des späteren Preussenkönigs, Friedrich des Grossen (Stich-
wort: Flöte, Quantz), war eine sehr selbstbewusste, sehr eigenwillige, gebildete, kunst- und musikliebende Frau. Und sie war es vor allem, die den Bau des Theaters vorantrieb, sollte 
es doch zur Hochzeit ihrer einzigen Tochter Sophie mit Herzog Carl Eugen von Württemberg am 26. September 1748 inauguriert werden. Im Rahmen der prunkvollsten Festivitäten 
erklangen die beiden italienischen Hasse-Opern «Artaserse» und «Ezio», beide auf ein Libretto von Pietro Metastasio und beide 1730 in Italien uraufgeführt. 
Zwar gab es seither in den bald mal dreihundert Jahren seiner Geschichte vielerlei zu sehen auf der Bühne des Markgräflichen Opernhauses: Theaterstücke von Shakespeare über Schiller 
bis Kleist und Opern von Graun über Mozart bis Weber; ganz ohne Wagner ging es indes auch hier nicht. Doch lässt sich mit jener Fürstenhochzeit der Bogen elegant zum Hier und 
Heute schlagen. 
Nach der umfassenden, sorgfältigen Gesamtrenovation von 2013 bis 2018 des Theaters, das seit 2012 zum UNESCO-Welterbe zählt, hat sich hier nämlich das Festival «Bayreuth 
Baroque» etabliert. Heuer, zu seinem 40-jährigen Bühnenjubiläum, hat der 46-jährige Max Emanuel Cenčić, Countertenor, Regisseur und Intendant in Personalunion, eine Oper von Le-
onardo Vinci, einem Vertreter der Neapolitanischen Schule und Zeitgenossen von Johann Adolf Hasse, aufs Programm gesetzt. Jedoch nicht den bereits erwähnten «Artaserse», den Vinci 
ebenfalls vertont hatte, sondern dessen Oper «Alessandro nell’Indie», wiederum auf ein Libretto Metastasios. Mit der Erstvertonung dieses Stoffs steht der 1690 in Kalabrien geborene 
und 1730 einem opernreifen mysteriösen Giftmord zum Opfer gefallene Vinci am Beginn einer immensen Komponistenreihe, die sich des nämlichen Sujets – mitunter mit anderem Titel 
– bediente; unter den rund achtzig Namen figurieren solche wie Porpora, Händel, Galuppi, Jommelli, Gluck, Joh. Christian Bach, Traetta, Paisiello, Cimarosa, Cherubini, Pacini – um nur 
einige zu nennen. Uraufgeführt wurde Vincis Oper 1730 in Rom. Das ist insofern von Bedeutung, als damals ein päpstliches Dekret die Frauen von den Theaterbühnen verbannte. Frau-
enrollen mussten also von Männern dargestellt werden: «Evviva il benedetto coltello», war damals die Losung und damit die Blütezeit der Farinelli, Bernardi, Caffarelli & Co. Cenčić 
greift in seiner aktuellen Produktion diese römische (Un-)Tradition auf, indem er sämtliche Rollen ausnahmslos von Männern darstellen und singen lässt; selbst die zehn Tänzer auf der 
Bühnen sind mit knackigen Kerlen – den Namen nach alles griechische Epheben – besetzt, von denen ein Teil als «herrliche» Damen auftreten. Dieses Corps de ballet hat immer wieder 
effektvolle Auftritte, die der indische Choreograf Sumon Rudra aus den Bollywood-Tanzszenen herleitet und so die Arien auf höchst originelle Weise «umtanzen» lässt. Mal mit wirbeln-
den Stoffbahnen, mal mit schlangenartigen Armbewegungen, mal als züngelnde Kobras maskiert oder als Marionettenführer unterstreichen und illustrieren sie, was der Solist singt.
Auch der Kostümbildner Giuseppe Palella hat ganze Arbeit geleistet: Üppige Perücken und klimpernde Wimpern, falsche Busen und unverschämte Dekolletés machen die Illusion 
perfekt. Dazu wallt die Seide, wogt der Taft, flimmert der Strass, flunkert das (Talmi-)Gold. Orientalische Pracht und wuchernde Ornamentik in erschlagender Opulenz! Schliesslich 
befinden wir uns in Indien, einem exotischen Paradies, einem imaginierten Sehnsuchtsort der Europäer. So liess sich denn der Bühnenbildner Domenico Franchi vom Royal Pavilion im 
südenglischen Brighton inspirieren. 
Diese Sommerresidenz im Stil eines indischen Mogulpalastes hatte sich der Prinzregent und spätere König Georg IV. in den 1820er-Jahren errichten lassen. Zudem bietet der Monarch 
mit seinem Faible fürs Theatralische und seinem Hang zum Luxus eine perfekte Vorlage für die Opernfigur des Alexander. Man stelle sich also vor: King George und seine Entou-
rage verlustieren sich im prunkvollen, rot-golden ausstaffierten Salon des Pavillons mit einer Opernaufführung, in der sie selbst im Rampenlicht stehen. Dazu hebt sich für einzelne 
Szenen die hintere Wand: Ein fahrbares kleines Bühnenpodest mit dem Prospekt der jeweiligen Szenerie und den typischen Muschellampen an der Rampe rollt hervor. In grauenhaft 
überkandideltem Englisch führen zwei schrill gekleidete Hofschranzen ins Geschehen ein, stellen Ort und dramatis personae vor. Zur einleitenden Schlachtmusik prallen die beiden 
Heere, Griechen gegen Inder, aufeinander: ein akrobatisches Kriegsballett, fulminant und witzig choreographiert – das Spiel beginnt. Allerdings: Den Inhalt dieser Oper, der offenbar 
über Jahrzehnte einen Dauerbrenner auf der Bühne darstellte, nachzuerzählen, ist schier unmöglich. Hauptfigur ist der historische Alexander der Grosse (356–323 v. Chr.), König von 
Makedonien, der die Grenzen seines Staates nach Persien und bis in den indischen Subkontinent ausdehnte. Sein letzter Feldzug führte an den Fluss Hydaspes, wo er auf das Heer des 
indischen Herrschers Poro traf. Es gelang ihm tatsächlich, diesen zu besiegen, er forderte aber lediglich dessen Unterwerfung, um ihn alsdann als souveränen Statthalter einzusetzen. Der 
weitere Verlauf des Feldzugs verlief weniger günstig: Monsun, Hitze und Krankheiten zwangen Alexander zum Rückzug. Diese Aspekte eliminiert Metastasio total; ihm geht es vielmehr 
um die Darstellung des grossmütigen, verzeihenden Herrschers, wie wir das aus vielen Opern und Schauspielen der Zeit kennen. Dagegen würzt der versierte Librettist die Handlung mit 
Liebesaffären, Eifersüchteleien, Intrigen und versuchten Selbstmorden. 
Der zwanghaft eifersüchtige Poro beispielsweise glaubt den Treueschwüren seiner Geliebten Cleofide, Königin des Nachbarlands, nicht, dabei ist es letztlich sie, die durch kluges 
Taktieren, Kalkül und Flirt Alexanders Milde erwirkt – und damit auch das lieto fine mit dem Loblied auf den gütigen Souverän herbeiführt. Umsichtiger als sein gefühlsduseliger Ge-
bieter Poro agiert der loyale Feldherr Gandarte, auch wenn er bisweilen ebenfalls an der Liebe seiner Verlobten, Erissena, der Schwester Poros, zweifelt – nicht ganz grundlos, denn die 
leichtfertige Erissena findet durchaus Gefallen am makedonischen Herrscher. Dies ist auch Timagene, dem Feldherrn Alexanders, aufgefallen, der selbst ein Auge auf Erissena geworfen 
hat, aber abgewiesen wird. Und weil es ja immer auch eines Bösewichts bedarf, damit die Guten noch besser erscheinen, wechselt dieser perfide Timagene das Lager, um seinen Herrn 
und Nebenbuhler zu eliminieren; so, hofft er, Erissena doch noch zu gewinnen. Sein Verrat wird jedoch aufgedeckt, und der Grosse Alexander führt die Paare edelmütig und selbstlos 
zusammen, indem er auf Cleofide verzichtet. Das allerdings scheint ihn nicht allzu sehr zu betrüben, denn er dürfte, allem Anschein nach, wohl eher den Männern zugewandt sein. 

Sexy Alexander und Poro il Geloso
Maayan Licht zeichnet einen pikant ironischen Gegenentwurf zum berserkerhaften Eroberer, wie wir ihn aus dem Geschichtsunterricht kennen. Schlank, grazil, hübsch und mit einer 
leicht ansprechenden Stimme wie aus Seide gibt er einen latent tuntigen, überaus charmanten Schönling, der lieber an einem Glas Sekt nippt als in den Krieg zu ziehen. Dafür wäre 
ja auch seine schmucke Regency-Uniform – samtener Gehrock, Halsbinde, weisse Hose und Stulpenstiefel – zu schade. Sein wohlfrisiertes Haupt bedeckt von einem klobigen Helm: 
undenkbar! Und seine wie mit dem Silberstift konturierten glitzernden Koloraturen würden im Schlachtenlärm völlig untergehen. Doch wie er in seiner Auftrittsarie vokaliter mit der 
Trompete tändelt und flirtet ist schon fast unanständig aufreizend. Was Erissena prompt zur lüsternen Frage bewegt: «Ma sono tutti i Greci così?» – Sind alle Griechen so? Die etwas 
undankbar Figur des intriganten Timagene wird vom Nicholas Tamagna verkörpert, mit Pickel und Buckel, aber einer faszinierenden Altstimme. Poros Sidekick, dem indischen Feldherr 
Gandarte, gibt Stefan Sbonnik als Tenor die tiefste (!) Stimme im Ensemble. Auch er nicht nur ein exzellenter Schauspieler; er verbreitet durch seine darstellerische Präsenz und seinen 
hellen, klar fokussierten Tenor einen ruhenden Pol in der exaltierten Gesellschaft und wird zu einer Art Sympathieträger. 
Poro selbst ist mit Franco Fagioli schlichtweg brillant besetz, schauspielerisch wie sängerisch. Mühelos lädt er seinen Part mit affektgeladenen Koloraturgirlanden und strahlenden 
Spitzentönen auf, wechselt auch schon mal bruchlos ins Brustregister. Und schafft es mit Leichtigkeit, dass Bravour und Virtuosität über das Zirzensische hinaus zu berühren vermögen, 
so beispielsweise in der introvertierten Arie im 1. Akt, wo er sich seinem Schmerz über die vermeintliche Untreue seiner Braut Cleofide hingibt, begleitet von der Dirigentin Martyna 
Pastuszka, die als Sologeigerin sogar kurz den Orchestergraben verlässt, um dem Verzweifelten auf der Bühne melodischen Sukkurs zu bieten – einer der innigsten Momente des Abends. 
Köstlich sodann das Streitduett zwischen Poro und Cleofide, wo sich die beiden im Gefühlsaufruhr gar in musikalische Fremdgebiete – Mozart und Verdi – verirren und sich am Schluss 
gegenseitig die Perücke vom Kopf reissen: Männer! 
Selbstverständlich werden auch die beiden weiblichen Hauptrollen Cleofide und Erissena von Männern gesungen. Was vor ein paar Jahrzehnten noch kaum denkbar war, ermöglicht die 
heutige weltweite Renaissance von perfekt ausgebildeten Countertenören, Altisten und Sopranisten, die – wohl anders als die damaligen oft etwas unförmigen, fülligen und grossgewach-
senen Kastraten – nicht nur stimmlich, sondern auch optisch und darstellerisch einiges zu bieten haben. Und dies mit ganz unterschiedlichen Stimmcharakteren, was für zusätzlichen 
Reiz sorgt. Darüber hinaus leistet das (regenbogen-)bunte Spiel mit Stimme, Geschlecht und Erscheinung einen wohltuend unverkrampften Beitrag zur aktuellen Gender- und Queer-
Debatte! 
So gibt der brasilianische Sopranist Bruno de Sá – eine Entdeckung! – eine hinreissende Cleofide. Man schaut und hört genau hin, man staunt und glaubt Ohren und Augen nicht: 
Anmutig, elegant, kapriziös in Gestik und Bewegung; hell, höhensicher und geschmeidig sein/ihr lichter Sopran. Wahnwitzige Koloraturen oder berührende Kantilenen werden mit der 
gleichen Souveränität gemeistert: Der Busen ist fake, doch die Figur, der Mensch ist echt: eine liebende Frau, die sich ihrer Reize bewusst ist und sie klug nutzt, im Einklang mit vokaler 
Brillanz und anrührender Innigkeit.
Ein anderes Profil leiht Jake Arditti der etwas überdrehten Prinzessin Erissena, die ganz schön unzimperlich und zickig sein kann, um ihre Ziele zu erreichen. Ardittis etwas herbere, fül-
lige, aber nicht minder bewegliche Stimme tendiert zum Mezzo; den er gurrend, schmachtend und – kann man sagen? – anzüglicher einsetzt. Und die vokale Farbpalette mit affektiertem 
Wimperngeklimper, Augenrollen und Lippenschürzen unterstreicht: eine echte Drama-Queen halt, direkt der «Cage aux Folles» entsprungen!  

Viel Schmäh, aber auch psychologische Feinzeichnung 
Zu dieser Frivolität passt es, dass, zu Beginn des 3. Akts, sich besagte «Dame», bedrängt von der Materie, auf einen Klostuhl setzt, um ungeniert ihre Notdurft zu verrichten und erleich-
tert aufzuseufzen – nun ja, über Geschmack lässt sich streiten. Über Regieeinfälle ebenso. Manches ist wirklich komisch, nur sollte es nicht überstrapaziert werden, wie beispielsweise 
die Fahrrad-Elefanten und -Kamele. Oder die Schwerter, die ebenfalls als Rückenkratzer oder Manikürinstrumente taugen. Once is fine, twice is okay, three times is once to much! 
Wie der gigantische Phallus, der im Schwertkampf als Waffe dient. Ach ja: love, not war; schliesslich sind wir im Land des Kamasutra – aber muss diese stramme Herrlichkeit gleich 
mehrmals vorgeführt werden? Timagene müsste nicht unbedingt seinen Hosenlatz aufknüpfen, damit man versteht, was er meint. Auch auf die Kopulationsszenen, immerhin diskret im 
Hintergrund, hätte man verzichten können.
Dennoch ist es dem fantasievollen Regisseur Cenčić weitgehend gelungen, den schmalen Grat zwischen Klamauk, Klischee und Klamotte souverän zu bespielen. Mit Witz und Selbst-
ironie wird die glamouröse Fummel-Show immer wieder unterlaufen, wird der pathetische Gestus immer wieder konterkariert und relativiert, sodass hinter dem ganzen Brimborium 
echte Menschen mit ihren Emotionen, Zweifeln und Nöten zu erkennen sind. Daran hat auch das lustvoll aufspielende {oh!} Orkiestra aus Kattowitz unter der Leitung der mitgeigenden 
Martyna Pastuszka einen grossen Anteil. Und natürlich Leonardo Vincis absolut hörenswerte, facettenreiche Musik, die – selbst wenn nicht von Händels Genialität – den Sängern reiche 
Möglichkeiten erschliesst, Emotionen zu zeigen – und, natürlich, stupende Bravoura. 
Bilder: Bayreuth Baroque – @ Falk von Traubenberg
P.S. Die Produktion ist in der arte-Mediathek zu sehen. 
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Muzyka, która łączy przeciwieństwa [„Alessandro nell‘Indie” 
Vinciego na festiwalu Bayreuth Baroque] 
Jacek Kornak  02.10.2022, fot. Falk von Traubenberg, Bayreuth-media

Bayreuth Baroque to dość młody festiwal, ale już jego trzecia edycja udowadnia, że jest to wydarzenie ważne, 
na które warto zwrócić uwagę. Festiwal odbywa się w unikatowym miejscu: Operze Margrabiów Wirtem-
berskich. Pochodzący z połowy XVIII wieku budynek jest jednym z najpiękniejszych barokowych teatrów 
zachowanych do naszych czasów bez większych zmian. Tutaj prezentowane są najważniejsze festiwalowe 
produkcje, w tym opery. Koncerty towarzyszące festiwalowi odbywają się również w okolicznych kościołach.
Pod artystycznym kierownictwem Maxa Emanuela Cencica Bayreuth Baroque stało się ambitny projektem 
prezentującym mało znane muzyczne perły z okresu baroku. Festiwal jest także miejscem, gdzie podczas kon-
certów artyści prezentują swoje najnowsze albumy. Możemy tutaj usłyszeć jednych z najciekawszych wyko-
nawców baroku młodego pokolenia oraz uznanych już śpiewaków.
 
W tym roku najważniejszym wydarzeniem festiwalu była nowa produkcja opery Leonarda Vinciego „Alessandro nell‘Indie”. Pochodząca 
z 1729 roku opera cieszyła się w swoim czasie ogromną popularnością we Włoszech, jednak po śmierci kompozytora dzieło nigdy nie 
było wykonywane. Libretto do „Aleksandra w Indiach” napisał Pietro Metastasio uważany za najwybitniejszego librecistę XVIII wieku. 
Metastasio z humorem opowiada o indyjskiej kampanii Aleksandra Wielkiego. Tekst ten był w swoim czasie tak popularny, że stał się 
kanwą aż osiemdziesięciu różnych oper, z czego pierwszą było dzieło Vinciego. 
 
Bayreuth Baroque zaprezentował pierwsze współczesne wykonanie tego dzieła. Przedstawienie trwało pięć godzin i przyznam, że 
początkowo budziło moje obawy. Często są powody, aby opery popadły w zapomnienie, zatem czy warto podróżować przez po-
nad pół dnia do małego miasta, aby zobaczyć długą, zapomnianą operę? Warto! Muzyka Vinciego posiada coś niezwykłego, łączy 
przeciwieństwa. Jest tutaj wybujała ornamentyka, arie są brawurowe, ale mimo to muzyka ta posiada lekkość, a nawet pewną prostotę. 
Vinci jest w stanie oczarować współczesnego słuchacza niewymuszoną ornamentyką i pięknem melodii. Od strony muzycznej operę 
Vinciego przygotowała Martyna Pastuszka. Z wyczuciem, stylowo, ale zarazem ekspresyjnie poprowadziła ona Orkiestrę Historyczną. 
Pastuszka posiada świetne wyczucie temp, co sprawia, że muzyka Vinciego brzmi zawsze dynamicznie.
 
Opera Vinciego miała swoją premierę w Rzymie. W tamtym czasie na scenie nie mogły pojawiać się kobiety. Bayreuth Baroque wierne 
historycznej tradycji stworzyło produkcję, w której nie pojawia się żadna kobieta. Występuje pięciu kontratenorów oraz aktorzy i tancer-
ze, często przebrani za kobiety. Za produkcję od strony teatralnej odpowiada Max Emanuel Cencic. Jego wizja bezsprzecznie czerpie z 
barokowych źródeł, ale nie jest to w żadnym wypadku próba rekonstrukcji barokowych przedstawień. Są tutaj sceny, które przywołują 
barokowe spektakle, na przykład rywalizacja dwóch śpiewaków na końcu drugiego aktu, ale jest to przedstawienie współczesne i orygi-
nalne. Cencic posiada wspaniałe wyczucie muzyki, ruchu scenicznego, nastroju oraz ma wyjątkowe poczucie humoru. Ten spektakl mieni 
się od barw, jest energetyczny, inteligentny i zabawny. Cencic udowodnił, że jest wybitnym reżyserem, który potrafi zahipnotyzować 
publiczność. „Alessandro nell‘Indie” jest spektaklem, którego się nie zapomina. Jako soliści wystąpili: Franco Fagioli, Bruno de Sá, Jake 
Arditti, Maayan Licht, Stefan Sbonnik oraz Nicholas Tamagna. Jake Arditti imponował pewną techniką. Rolę Erisseny wykonał on w 
sposób naturalny od strony wokalnej i aktorskiej. Największe wrażenie od strony wokalnej zrobili Franco Fagioli oraz Bruno de Sá. Fa-
gioli wykonał swoją partię w sposób niezwykle wirtuozerski. Potrafił on połączyć barokową ornamentykę z liryzmem i emocjonalnością. 
Bruno de Sá był objawieniem festiwalu. Posiada on głos sopranowy o unikatowej barwie. Jego wysokie dźwięki były pełne i krągłe. Jest 
to po prostu piękny głos, który ma przed sobą wspaniałą przyszłość.
 
Ważnym wydarzeniem tegorocznego festiwalu był jubileusz czterdziestolecia pracy artystycznej Maxa Emanuela Cencica. Z tej okazji 
podczas specjalnego koncertu Cencic wykonał arie Handla. Jego głos jest pełen barw, zarazem krągły, mięsisty, o nieco ciemnej barwie. 
To wciąż jeden z najwybitniejszych kontratenorów naszych czasów.
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