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FLAVIO, RE DE‘ LANGOBARDI

Eine Neuproduktion von Bayreuth Baroque

Vorstellungen am 7., 9., 15. und 17. September 2023 im Markgräflichen Opernhaus Bayreuth

Oper von Georg Friedrich Händel



Besetzung:

Emilia, Tochter Lotarios: Julia Lezhneva
Guido, Ugones Sohn: Max Emanuel Cencic
Vitige, Adjutant des Königs und Geliebter Teodatas: Yuriy Mynenko
Teodata, Ugones Tochter und Geliebte Vitiges: Monika Jägerova
Flavio, König der Langobarden: Rémy Bres-Feuillet
Lotario, Staatsmann: Sreten Manojlović
Ugone, Staatsmann: Fabio Trümpy
Hofdame: Filippa Kaye

Residenzorchester des Bayreuth Baroque Opera Festival 2023: Concerto Köln

Musikalische Leitung und Cembalo: Benjamin Bayl
Regie: Max Emanuel Cencic
Bühne: Helmut Stürmer
Kostüme: Corina Gramosteanu
Licht: Romain De Lagarde

Schaupieler :
Die Königin: Eirini Petraki
Mutter Oberin: Elena Eleftheriou
Haushofmeister : Dmitri Rekatchevski
Frau des Haushofmeisters: Marina Tsapekou
Ugones Frau: Dafni Markaki
Lotarios Frau: Evi Cherouvim
Der Priester : Christos Billas
Der Arzt: Tsik Dimitris Dimitris Tsikuras
Hofdame: Konstantina Raikou
Pagen: Doulas Christos, Anestis Ischnopoulos,  Argyrios 
Marinis, Emmanouil Papadomanolakis Manos Papadas, 
Athanasios Papadopoulos
Ein Zwerg, Höfling der Königin: Mick Morris Mehnert

Musikalischer Assistentin, Korrepetitor, 2. Cembalo: Liubov Titarenko
Regieassistentin: Constantina Psoma
Bühnenbildassistentin, verantwortlich für Requisiten: Giorgina Germanou
Assistentin des Lichtdesigners: Clémentine Pradier

Künstlerischer Leiter : Max Emanuel Cencic
Geschäftsführer: Dr. Clemens Lukas
Künstlierscher Betriebsdirektor : Georg Lang
Produktionsmanager Parnassus: Jérémie Lesage
Assistent des Produktionsmanagers: Adrien Mastrosimone

Technische Leitung: Kai Fischer, Michael Jobst, Giorgios Kolios
Kostümchef: Margarita Xanthaki
Leiterin der GewandmeisterInnen: Melpomeni Kasapidou
Leiter der Requisite: Emmanouil Papathomas
Leiter der Maske, Hairstylist: Pavlos Katsimichas
Show caller : Maria Kakaroglou
Inspizienten: Tina Skodra, Dina Strani
Bühnentechniker: John Psarrakis, Kiriaki Antonopoulou, 
Kyriakos Polychroniadis, Arthur Riedel, Franziska Roßner,
Markus Kopschitz 

Bühnenhelfer : Thorsten Loher, Sebastian Barisch 
Stellwerk: Matthias Schäflein 
Lichttechniker: Peter Scharrschuh, Jonas Distlberger, Manfred 
Bachler, Stefan Schmitt, Moritz Westfahl
Tontechnik: Markus Kopschitz
Requisite: Marisa Soulioti
GewandmeisterInnen: Wolfram Müller,  Anne Jobst, Kathrin 
Schumacher
Maske: Maria Braliou, Eleana Dimopoulou, Filippa Georgia, 
Sotiria Malatesta
Haar: Sofia Anastasiadou, Thomas Galazoulas, Olga 
Lefkopoulou, Georgia Malatesta
Übertitel: Laurens von Assel
Vorderhaus: Julia Breitkreutz, Alexander Kallwies

Herstellung der Bühnenbilder: ALTAX (Bukarest) 
Herstellung der Kostüme: ATELIER PERSONA (Bukarest) 
Schuhmacher: ATELIER EDUARD OLTEANU (Bukarest)
Perücken: AUDELLO TEATRO (Turin) 
Bühnentechnik: TC-PROMOTION

CONCERTO KÖLN
Violine I: Evgeny Sviridov, Frauke Pöhl, Jörg Buschhaus, 
Hedwig van der Linde, Chiharu Abe
Violine II: Markus Hoffmann, Stephan Sänger,  Antje Engel, 
Anna von Rausßendorff, Bettina von Dombois
Viola: Antje Sabinski,  Aino Hildebrandt, Sara Hubrich, 
Anna Kodama
Violonocello: Jan Kunkel, Hannah Freienstein, Marie-Louise 
Wundling
Kontrabass: Jean-Michel Forest, Kinnon Church
Cembalo: Liubov Titarenko
Laute: Michael Freimuth, Vanessa Heinisch
Flöte: Cordula Breuer
Oboe: Susanne Regel, Mario Topper
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Hauptsache Satire! – Bayreuth Baroque startet mit Neuinszenierung von Händels Flavio

© Falk von Traubenberg 
Georg Friedrich Händel Flavio Bayreuth Baroque 7. September 2033

Hauptsache Satire! – Bayreuth Baroque startet mit Neuinszenierung von Händels Flavio
Zum Auftakt des vierten Bayreuther Barockfestivals ist am 7. September erstmals Georg Friedrich Händels selten gespielte Oper Flavio, re de‘ Longobardi über die 
Bühne des Markgräflichen Opernhauses gegangen. Üppige Kostüme, virtuose Koloraturen, Starbesetzung – „Willkommen im Barockhimmel!“ Die Produktion macht 
dem diesjährigen Festival-Motto alle Ehre. Das Premierenpublikum zeigt sich begeistert.
Die Story – angesiedelt im Italien des Frühmittelalters – ist ziemlich verzwickt: Zwei Liebespaare wollen im Grunde nur ihre Ruhe haben. Emilia und Guido planen 
schon ihre Hochzeit. Ihre Väter, die königlichen Berater Lotario und Ugone, sind einverstanden und heißen die Verbindung gut. Das zweite Paar (Ugones Tochter Teo-
data und der königliche Adjutant Vitige) hält seine Liaison bislang geheim. So weit, so gut – wäre da nicht der Langobardenkönig Flavio. Der hat, obgleich verheiratet, 
ein Auge auf Teodata geworfen und versucht in absurden Situationen, sich ihr zu nähern. Schließlich muss sogar Vitige selbst im Namen des Königs für ihn werben, und 
obwohl sich Vitige und Teodata heimlich ihre Treue geloben, ist das Eifersuchtsdrama vorprogrammiert. Doch damit nicht genug: Um ihn loszuwerden, erklärt Flavio 
Ugone zum neuen Statthalter Britanniens. Lotario, der selbst auf diesen Posten geschielt hat, fühlt sich übergangen und ohrfeigt Ugone. Deshalb soll Guido die Ehre sei-
nes Vaters rächen und tötet den künftigen Schwiegervater Lotario im Duell. Eine Katastrophe! Emilia ist (verständlicherweise) außer sich, kann andererseits aber nicht 
von Guido lassen. Spätestens hier wird klar: So ernst kann das alles nicht gemeint sein. Schließlich ist es an Flavio, den Frieden wiederherzustellen. Er überlässt Teodata 
Vitige und vermählt Emilia mit Guido. Die Oper schließt mit dem obligatorischen lieto fine.

Flavio gehört zu Händels Opern im „gemischten Stil“, vereint also tragische Elemente wie etwa Lotarios Duelltod mit komischen Szenen um den Lüstling Flavio. Das 
Programmheft verrät, dass es sich bei dieser Oper um eine „scharfe, bitterböse und schonungslose Satire“ auf die damalige englische Politik handelt und dass das zeit-
genössische Publikum zahlreiche Handlungselemente realen Vorfällen und Polit-Skandalen zuzuordnen wusste. Wahrscheinlich verlegt Regisseur Max Emanuel Cencic 
die Handlung deshalb auch in ein barockes Setting. Das Bühnenbild (Helmut Stürmer) besteht aus einer riesigen, durch Fenster und Türen aufgelockerten spanischen 
Wand. Durch Neuanordnung ihrer einzelnen Komponenten entstehen immer neue Räume auf der Bühne, ergänzt durch einige Sitzmöbel und ein pompöses, königliches 
Himmelbett. Das ist ebenso sparsam wie wirkungsvoll und schafft sehr schöne Bilder, die den Gesellschafts- und Genregemälden des frühen 18. Jahrhunderts entlehnt 
scheinen (u.a. William Hogarths Zyklus Marriage A-la-Mode stand hier offenbar Pate). Interessanterweise befinden wir uns offenbar nicht am englischen, sondern 
am französischen Königshof. Auch die Kostüme (Corina Grămoșteanu) verweisen – samt Allongeperücken und Fontangen – auf Frankreich um 1700. Flavio wird als 
Ludwig XIV. dargestellt, dem der Hofstaat bis in intimste Situationen folgt. So ist man Zeuge, wenn er etwa ein Bad nimmt oder äußerst widerwillig und, von seinen 
barbusigen Mätressen unterstützt, auf offener Bühne mit der ungeliebten Gattin die Ehe vollzieht – ein wohl lustig gemeinter Regieeinfall, dessen Komik aber weitge-
hend verpufft. Schließlich braucht es später noch das tatkräftige Eingreifen des Hofzwergs (sehr überzeugend und würdevoll gespielt von Mick Morris Mehnert), damit 
die Königin endlich schwanger wird. Auch die eingefügte Figur des Hofzwergs ist ein origineller Regiegedanke – man erinnert sich an Gemälde von Diego Velázquez –, 
doch nach auch dieser Beischlafszene bleibt der Nachgeschmack eines leicht abgestandenen Altherrenhumors. Ansonsten ist die (Personen-)Regie locker und dyna-
misch gestaltet, Stillstand wohldosiert eingesetzt. Die Handlung spielt sich weitgehend als Intrigenspiel der Hofschranzen ab. Schauspielerisch wird vieles ins Groteske 
überzeichnet, was dem Ganzen einen Hauch Telenovela-Charakter verleiht. Das überzeugt und passt meist sehr gut, kann zuweilen aber auch unangenehm stören. Wenn 
etwa Emilia am Ende des zweiten Aktes ihre wunderschön-traurige Siciliano-Arie Ma chi punir desio? singt und man einfach nur mit dieser jungen Frau mitleiden 
möchte, die eben ihren Vater verloren hat, wirkt Händels Musik von ganz alleine. Da bräuchte es nicht noch das endlose Schluchzen von Lotarios Witwe – ebenfalls eine 
für die Inszenierung eingefügte Figur –, um zu unterstreichen, dass „Trauer“ der vorherrschende Affekt der Szene ist.

Der stimmliche Gesamteindruck des spielfreudigen Ensembles ist indes sehr gut. Julia Lezhneva, seit Jahren schon Stammgast bei Bayreuth Baroque, begeistert das 
Publikum in der Rolle der Emilia. Die vielen, kontrastreichen Arien ihrer Partie meistert sie scheinbar mühelos. Besonders anrührend gestaltet sie langsame Nummern 
wie Parto, sì e crudo oder Ma chi punir desio?, die sie üppig auszuzieren weiß. In schnellen Arien stellt sie ihre beeindruckende Koloraturen-Geläufigkeit unter Beweis. 
Die lässt in der Arie Da te parto sogar den selbstsicheren Macho Flavio erschrocken auf seinem Stuhl wie ein ängstliches Kind in sich zusammensinken. Bei all dieser 
stimmtechnischen Perfektion ist es manchmal schade, dass Lezhneva  vereinzelte Nachsilben so leise zurücknimmt, dass sie im Zuschauerraum kaum noch ankommen. 
Ihr Bühnen-Geliebter Guido wird von Regisseur Max Emanuel Cencic dargestellt. Sein warmer, dunkler und sehr Vibrato-reicher Counter trägt ihn souverän durch alle 
Herausforderungen seiner Partie: Grandiose Virtuosität (etwa in Rompo i lacci) trifft auf ein Legato, das zutiefst bewegen kann (etwa in der besonderen, im fremdartig-
düsteren b-Moll gehaltenen Arie Amor, nel mio penar am Ende der Oper). Doch Cencic ist nur einer von drei Countertenören. Zu ihm gesellt sich Rémy Brès-Feuillet in 
der verhältnismäßig kleinen Rolle des Flavio, die er in einem faszinierenden Spagat zwischen machohaftem Auftreten und androgyn-weicher Tongebung anlegt. Die 
Rolle des dritten Liebhabers Vitige wurde bei der Uraufführung 1723 von der auf Hosenrollen spezialisierten Mezzosopranistin Margherita Durastanti übernommen. 
In Bayreuth hat man die Rolle männlich besetzt, und zwar mit dem ukrainischen Countertenor Yuriy Mynenko – definitiv eine gute Entscheidung! Seine Sopranstim-
me klingt wunderbar hell und glasklar, sodass er sich auch jederzeit problemlos gegen das Orchester behaupten kann. Ein besonderes Highlight ist seine Eifersuchts-
Arie Sirti, scogli, tempeste im dritten Akt. Die Partie seiner Geliebten Teodata liegt dagegen viel tiefer – kein Problem für die Altistin Monika Jägerová. Sie spielt die 
Rolle nicht nur urkomisch – wenn sie in ihrer Arie Che colpa è la mia ihren eifersüchtigen Geliebten geradezu ankeift, bleibt kein Auge trocken! –, sondern singt auch 
wunderschön. Leider wird sie hin und wieder vom Orchester überdeckt. Der Schweizer Tenor Fabio Trümpy übernimmt die Rolle des wehleidigen, in seiner Ehre 
gekränkten Brautvaters Ugone und erweist sich als ideale Besetzung für diese Partie. Sein Tenor klingt direkt und ist gleichzeitig flexibel und geläufig. Die unangeneh-
men Koloraturen in seiner Arie Fato tiranno gehen ihm so leicht von der Hand – oder besser gesagt: aus der Kehle –, dass er nebenher noch seine Bühnentochter Teodata 
züchtigt: Eine grotesk-komische Szene! Ausgezeichnet spielt auch Sreten Manojlovic in der Rolle des Lotario. Sein glänzend heller Bassbariton ist vielleicht nicht jeder-
manns Geschmack, fügt sich aber überraschend gut in die Akustik des Markgräflichen Opernhauses.

Im Graben sitzt das 26-köpfige Barockorchester Concerto Köln, das Benjamin Bayl, vom Cembalo aus anleitend, zum idealen Klangkörper für Händels Musik geformt 
hat. Streicher und Continuo-Gruppe – quasi das Rückgrat von Händels Orchestersatz –, sind hervorragend aufeinander abgestimmt und treffen immer den richtigen 
Affekt. Zur Bereicherung der Klangfarben treten Fagott, Oboen, Block- und Querflöten hinzu und fügen sich sensibel und intonatorisch exzellent in den Streicher-
klang ein. Zu besonderer Geltung kommt das Orchester nicht zuletzt in den zahlreichen kurzen und stilistisch höchst abwechslungsreichen Umbaumusiken, die in das 
Werk eingefügt wurden. So erklingen zum Umbau während der vielen Szenenwechsel immer wieder Einzelsätze aus Instrumentalwerken (u.a. Händel’scher Concerti 
grossi), teils Ouvertüren, teils Tanzsätze, die in dieser Oper ursprünglich nicht vorgesehen waren. An einer Stelle wurde sogar eine französische Arie einer Hofdame mit 
Lautenbegleitung eingefügt. All das ist durchaus legitim – funktionierte doch das Dramma per musica im 18. Jahrhundert bereits nach dem Baukasten-Prinzip: Es war 
damals gang und gäbe, Musiknummern zu streichen und Nummern aus anderen Werken zu integrieren. Allerdings zieht sich Flavio,re de‘ Longobardidadurch ein wenig 
in die Länge. Und schlussendlich sucht man im Programmheft auch vergeblich nach einer Auflistung der eingefügten Nummern. Das ist sehr schade, denn einige Infor-
mationen darüber wären sehr interessant gewesen. Insgesamt ist das Programmheft v.a. um Einordnung des Flavio in den zeitgenössischen Kontext bemüht, während 
detaillierte Ausführungen zur Musik weitgehend fehlen.

Dem Operngenuss tut dies gleichwohl keinen Abbruch. Als nach dem etwas irritierenden lieto fine (Doni pace ad ogni core quella gioia che spari!) der Vorhang fällt, 
dankt das begeisterte Premierenpublikum mit Bravo-Rufen und Standing Ovations für alle Beteiligten. Wie schön, dass man in Bayreuth auch diesem selten gespielten 
und nicht ganz so leicht zugänglichen Werk eine Chance gibt!
Stefan Fuchs
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BAYREUTH / Cenčić firma un ‘Flavio’ suntuoso e inteligente
13/09/2023 / Imanol Temprano Lecuona

Bayreuth. Markgräfliches Opernhaus. 9-IX-2023. Julia Lezhneva, Max Emanuel Cenčić, Yuriy Minenko, Monika Jägerová, Remy Brès-Feuillet, Sreten Manojlovic, Fabio Trümpy. 
Concerto Köln. Clave y dirección: Benjamin Bayl. Director de escena: Max Emanuel Cenčić. Haendel: Flavio. 
En apenas cuatro ediciones, el Festival de Ópera Barroca de Bayreuth se ha situado ya como una cita de referencia para todos los amantes de la ópera y de la música barroca en gene-
ral. Muchos elementos juegan en su favor: una sede inigualable –el maravilloso Teatro de Ópera de los Margraves– complementado con otras sedes secundarias también estupendas, 
una ciudad con un poso histórico y musical casi inverosímil dado su pequeño tamaño, un público internacional que llena los conciertos, el apoyo institucional de las administraciones 
públicas y el olfato empresarial de su director artístico Max Emanuel Cenčić.
Este año el plato fuerte de su programación lo constituye el estreno de la producción propia de Flavio de Haendel, con puesta en escena del mismo Cenčić y un elenco vocal realmente 
interesante.
Si bien tiene media docena de arias memorables –¿qué ópera de Haendel no las tiene? – Flavio es un título menor en la producción haendeliana. Es cierto que no ha ayudado a su 
valoración la tardía recuperación y su escasa suerte discográfica, con tan sólo dos registros y ambos (Jacobs y Curnyn) bastante mediocres. A pesar de ello es una obra ciertamente 
singular dentro del catálogo del sajón por el tono alejado de las rigideces de la ópera seria y una ligereza e ironía que lo entronca con otras de sus óperas menos convencionales como 
las tardías Serse y Deidamia. Y es este aspecto, además de la calidad musical, que la tiene, el que ha despertado el interés de Max Emanuel Cenčić por llevarlo a la escena.
Estudiando el contexto de la obra, el contratenor croata, que parece determinado a desarrollar una fecunda carrera como director de escena, ha descubierto una dimensión que hasta el 
momento quizás no se había puesto suficientemente de relieve. La tesis de Cenčić es que esta ópera es una parodia de los excesos y la corrupción de la monarquía católica inglesa de 
tiempos de los Estuardo, en concreto de Carlos II y Jacobo II, a finales del siglo XVII.  El rey lombardo Flavio sería una trasposición del absolutismo de estos monarcas de igual ma-
nera que los personajes de los ambiciosos consejeros Lotario y Ugone lo serían de Bolingbroke, líder del partido católico y conservador de los tories y, por tanto, afín a los Estuardo, y 
de Robert Walpole, perteneciente a los protestantes wighs y acérrimo enemigo de Bolingbroke. Walpole llegó a ser primer ministro de Jorge I de Hannover e hizo fracasar los intentos 
de Bolingbroke por restaurar a los Estuardo en el trono, obligándole a exiliarse en Francia junto al pretendiente jacobita. Todo esto, y algunos episodios históricos más que sería proli-
jo narrar aquí, tienen su reflejo en la ópera aunque para que no resultara muy evidente, fue trasladado a una supuesta e improbable Britania lombarda en el siglo VIII, basándose en un 
viejo libreto de 1682 del poeta veneciano Mateo Noris en el que se habían inspirado ya un buen puñado de compositores italianos. Como siempre, su fiel Nicola Francesco Haym y el 
propio Haendel se encargaron de expurgarlo, acortando los recitativos y reduciendo el número de personajes para hacerlo más inteligible.
¿Qué se proponía Haendel con este ejercicio de crítica política? Pues, siempre según Cenčić, en una sociedad inglesa atemorizada por las rebeliones jacobitas –fueron importantes las 
de 1715, 1719 y habría otra más en 1745–, en las que lo todo lo que tenía que ver con los Estuardo tenía muy mala prensa, Haendel quería dejar claro su posicionamiento al lado de los 
protestantes Hannover. Aunque a priori esto debía estar claro por su larga relación con esta casa nobiliaria –eran sus patronos ya en Alemania antes de recalar en Inglaterra, donde se 
reencontrarían cuando accedieron al trono en 1714 tras la muerte de la reina Ana sin descendencia– y su propia militancia en la fe protestante, la relación de Haendel con los cantantes 
y músicos italianos que interpretaban sus óperas, naturalmente todos católicos, colocaba al compositor en una posición ambigua. Por tanto, Flavio sería un intento de dejar claras sus 
simpatías políticas y su lealtad a Jorge I.

Con este punto de partida, Cenčić ha ambientado la ópera en una corte absolutista que podría ser la de los Estuardo pero que parece estar más directamente inspirada en la de Luis XIV 
de Francia, quizás porque en el imaginario colectivo el Versalles del Rey Sol es la corte absolutista por antonomasia. Varias escenas evocan ese ambiente –paradigmática resulta la de 
la cópula de los reyes a la que asisten los nobles que gozan de la privanza del monarca– y los ladinos e intrigantes cortesanos se comportan como las crónicas de la época describen 
el ambiente versallés. Los ropajes, decorados y demás elementos también apuntan en esa dirección, si bien no se trata de una puesta en escena con vocación historicista. Pero hay que 
decir que visualmente es muy atractiva, por momentos suntuosa, merced al cuidadísimo vestuario y a unos bellos decorados que no desentonan en absoluto con el deslumbrante marco 
del Teatro de los Margraves. De hecho, el espíritu es muy barroco, no sólo por la apariencia sino porque todos los cambios de escena se realizan a vista del espectador: cada vez que 
el libreto demanda alguna transformación del espacio escénico, ceremoniosamente aparece un cortesano con un bastón de mando, situándose de espaldas al espectador hiende el suelo 
con tres golpes y, mientras suena música de danza –mucha de ella extraída de otras obras del propio Haendel– los decorados se giran o los muebles se desplazan. Todo está realizado 
con mucho gusto. La sensación de ostentación se realza gracias a una cuidadísima iluminación, unos decorados de gran belleza y a la intervención de una docena de actores –no figu-
rantes sino actores reales– que contribuyen a dotar de vida a esa corte que es un hervidero de bajas pasiones.
El tono general de parodia, que está justificado por el libreto, se extiende al propio espectáculo operístico barroco. De forma deliberada se pone en tela de juicio el molde de la ópera 
seria italiana, un cuestionamiento que, y esto es de agradecer, se hace con humor. Por ejemplo, es sabido que el aria da capo, junto a los recitativos, es la célula básica de la ópera 
barroca. Estas arias seguían una estructura tripartita (ABA’) en la que la parte final es una repetición con variaciones de la primera parte del aria. Pues bien, en esta producción el 
personaje de Emilia que canta Julia Lezhneva, hace unos da capo interminables, llenos de repeticiones y gorgoritos que en una grabación podrían llegar a estomagar pero que en una 
representación funcionan y producen un efecto inevitablemente cómico. Por otra parte, todos los personajes son risibles y su heroicidad queda socavada continuamente, especialmente 
el despótico y hedonista rey Flavio. Cenčić parece decirnos en su montaje que algo tan anacrónico como la ópera seria, que sólo se entiende en el contexto del Antiguo Régimen, pues 
era un medio de enaltecer algunos de sus valores y así dar estabilidad al sistema, no tiene sentido tomarla al pie de la letra en nuestros días; que no podemos seguir haciendo óperas 
serias como si todavía estuviéramos en una corte dieciochesca de la misma manera que desde hace décadas los escritores no pueden escribir novelas ignorando las aportaciones de 
Proust, Kafka, Joyce o Faulkner. Por ello hay en esta puesta en escena un distanciamiento casi brechtiano que no sólo viene justificado por el tono de parodia del libreto sino por una 
voluntad de reflexionar y poner en tela de juicio el espectáculo operístico barroco. Sin embargo, el tono de parodia se rompe después de algunas escenas por mor de unos calculados 
silencios que, como esos fotogramas en negro que puntúan las películas de Godard, actúan como un nuevo elemento distanciador, un recurso de gran eficacia que en este caso dota de 
fuerza y dramatismo a momentos que así lo demandan, pues Flavio no es sólo una parodia sino que hay también conflictos trágicos eternos, como el que vive el personaje de Emilia, 
que se debate entre la fidelidad y entrega a su querido Guido o el amor filial y la reparación del honor de su padre Lotario, muerto a manos de Guido para vengar una afrenta a su 
progenitor Ugone. Puro Corneille.
¿Y qué hay de la música en todo esto? Pues si la parte musical no hubiera estado a la altura toda esta inteligente concepción del espectáculo hubiera quedado en un segundo plano. 
Afortunadamente no fue así y asistimos a un Flavio que mejora ampliamente las dos grabaciones antes mencionadas, por lo que no podemos sino lamentar que esta producción no 
vaya a dejar huella discográfica.
La dirección del australiano Benjamin Beil fue vigorosa, con tempi muy vivos, hasta el punto de que en algunos momentos nos preguntamos si no era una exageración voluntaria para 
acentuar el tono de parodia; por ejemplo en el dúo y coro final, dos elementos convencionales del lieto fine que Beil pareció despachar como un compromiso que hay que cumplir. Por 
lo demás, sacó de Concerto Köln, que este año es el grupo en residencia del festival, un sonido potente y rotundo al que últimamente no nos tenía acostumbrados; quizás demasiado 
rotundo en algunos momentos, en los que echamos de menos una dirección más matizada.

En cuanto al elenco vocal, Julia Lezhneva compuso una Emilia que evolucionó de la caricatura a un personaje más humanizado; vocalmente sobrada de medios, destacó en los da capo 
de sus primeras arias (“Quanto dolci, quanto care”, “Amante stravagante”), donde exhibió una gama de recursos al alcance de pocas cantantes de este repertorio. Impecable vocalmen-
te en las patéticas “Parto, sì; ma non so poi” o “Ma chi punir desio”, si bien su tendencia a la frialdad quedó aquí más patente.
Max Emanuel Cenčić se reservó el papel de Guido, sin dudas el mejor de la ópera (Haendel lo compuso a la medida de Senesino). “Bel contento”, la encantadora “L’armelin vita 
non cura”, “Rompo i lacci” –una de las grandes arias de bravura del catálogo haendeliano– o la patética “Amor del mio penar” merecen figurar en una antología de la ópera barroca. 
Cenčić hizo justicia a cada una de ellas, con su bello timbre habitual y una sensación de aparente facilidad técnica, si bien en algunos momentos se observa un incipiente vibrato un 
tanto molesto.
La mezzo Monika Jägerová (Teodata) hizo gala de una elegante línea de canto y un timbre muy agradable y homogéneo en todos los registros. Excelente el contratenor ucraniano 
Yuriy Minenko, con buen volumen y sólida técnica, si bien su papel de Vitige es menos lucido que otros. Otro contratenor, el jovencísimo Rémy Bres-Feuillet, compuso un Flavio 
dramáticamente excelso y vocalmente irreprochable; apunten su nombre porque estamos ante un cantante muy prometedor. Bien Sreten Manojlovic como Lotario y Fabio Trümpy 
como Ugone y cumplió Filippa Kaye en su breve intervención como dama de la corte. Todos ellos se beneficiaron de cantar en un recinto de modestas dimensiones, ideal para repre-
sentar ópera barroca.
No quiero terminar esta crónica sin un emocionado recuerdo a Eduardo Torrico. Es él quien tendría que haber asistido a esta edición del festival tal y como hizo el año pasado pero, 
como saben, nos dejó hace unos meses. Estoy seguro de que habría disfrutado más que nadie de la música de su compositor predilecto y de este Teatro de los Margraves de Bayreuth 
que ya siempre quedará para algunos de nosotros unido inevitablemente a su persona.
Imanol Temprano Lecuona
(Fotos: Bayreuth Baroque/Falk von Traubenberg & Clemens Manser)
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Max Emanuel Cencic recupera ‚Flavio‘ de Händel en el Festival Barroco de Bayreuth 
Escrito por Jordi Maddaleno Publicado: 21 Septiembre 2023

Un Händel político
Bayreuth. 15/09/23. Markgräfliches Opernhaus Bayreuth. Händel: Flavio. M. E. Cencic (Guido), J. Lezhneva (Emilia), Y. Mynenko (Vitige),M. Jägerová 
(Teodata), R. Brès-Feuillet (Flavio), S. Manojlovic (Lotario), F. Trümpy (Ugone), F. Kaye (Dama de la corte). M. E. Cencic, dirección de escena. B. Bayl, 
dirección musical.
La cuarta edición del Bayreuth Baroque Festival 2023 sitúa a la capital de la Alta Franconia alemana, de nuevo como epicentro musical europeo finalizado 
el Wagner Festival. Esta cuarta edición ha supuesto la consolidación de un Festival que ha reafirmado su entidad musical presentando por primera vez, dos 
producciones. Una nueva de estreno: Flavio de Händel, y una coproducción: Orfeo de Monteverdi con el Megaron-The Athens Concert Hall. 
Nuevo éxito para el director artístico, contratenor y protagonista de este título, el croata Max Emanuel Cencic, quien vuelve a acertar programando una de 
las óperas menos escenificadas e interpretadas de Händel, de su vasto repertorio: Flavio (1723), con un ácido libreto de contenido político disfrazado de 
males amorosos, supuso un éxito relativo en la carrera del Händel ya afincado en Londres.
Con libreto de Nicola Haym, el mismo de Rodelinda, Giulio Cesare o Tamerlano, esta nueva producción de Flavio, sirve para que Cencic construya una 
estimable dramaturgia, de corte clásico en su excelente vestuario, sencilla y práctica escenografía, cargada de una incisiva dirección actoral y con toques de 
humor british muy acordes a la trama. Todos los personajes están delineados con sumo cuidado y ofrecieron un generoso trabajo escénico, con añadido de 
escena teatral incluida.
Cencic se permitió el lujo de explicar en una escena insertada, con música de Michel Lambert, el air de cour, Vos mépris chaque jour (1689), cantada por 
actriz y cantante Filipa Kaye, y el aria Del minacciar del vento de la ópera Teofane (1719), de Antonio Lotti, cantada por el bajo-barítono Sreten Manojlović.
Esta escena insertada en el libreto está plenamente justificada para explicar una acción de la trama a la que se le hace mención pero que no se ve, la agresión 
en forma de bofetada del personaje de Lotario a Ugone, que en la ópera provoca que Guido, hijo de Ugone, mate a Lotario en honor a la defensa de su padre. 
Esta aria además formaba parte del repertorio del célebre bajo italiano, y gran colaborador de Händel, Giuseppe Maria Boschi, quién fue además el interprete 
en el estreno de Flavio del personaje de Lotario.
Si la producción fue entretenida, con una fluidez teatral, equilibrada, de ritmo perfectamente adecuado a la preciosa partitura, no le vino a la zaga la direcci-
ón musical del australiano Benjamin Bayl. Desde el clave, Bayl insufló una lectura precisa, teatral y de ritmos irresistibles a la partitura. Gran acompañante 
de los solistas y perfecto en la administración de estilo händeliano a las órdenes de la deliciosa formación Concerto Köln, orquesta en residencia esta IV ed. 
del Bayreuth Baroque Festival.
El equipo de cantantes fue de una solidez musical y de estilo irreprochables en su conjunto, pero con salvedades según el intérprete. Dotada de una inusitada 
facilidad canora y hermosa emisión, además de consumada virtuosa vocal como pocas, la soprano rusa Julia Lezhneva deslumbró por técnica y morbidez 
tímbrica como Emilia, la enamorada de Guido. 
Paradójicamente, a pesar de un estilo impecable desde el foso, Lezhneva tendió a appoggiuature, fioriture y glissandi, más propios de una belcanto italiania-
no posterior, a la manera de una Gruberova en sus años de decadencia, que a una verdadera estilosa del canto Handeliano. Sus cadenze y variaciones fueron 
erráticas, volátiles y de dudoso gusto estilístico, con alguna nota de afinación aproximativa. 
Con todo Lezhneva se rebeló como una gran actriz y fue clave en un cast redondo por medios e interpretación. Ahí quedaron joyas vocales como su irresis-
tible aria final del primer acto: Amante stravagante, o dos arias como el inolvidable lamento Parto, si, mà non sò poi, o la que cierra el segundo acto: Ma chi 
punir desio?.

El Guido de Max Cencic por el contrario fue un dechado del estilo puro barroco handeliano. La emisión siempre cuidada, de algodonada factura y timbre 
dulcificado para un rol que tiene en arias como la final de la ópera Amor del mío penar, momentos culminantes de la partitura.
El cantante más en forma, tanto vocal como en estilo fue con todo un exultante Yuriy Mynenko, como Vitige. El contratenor ruso fue un excelso intérprete 
por plenitud de facultades, riqueza tímbrica, solidez en la emisión, igualdad de registros, en un canto siempre equilibrado entre la profundidad expresiva y la 
exigencia técnica.
Interesante y de mórbido seductor color vocal la contralto checa Monika Jägerová en el equívoco personaje de Teodata, enamorada de Vitige. La checa co-
menzó con un color azabache preciosos en sus intervenciones, el dúo inicial con Vitige, y en sus arias del primer y segundo acto. Seguramente por cansancio 
y necesidad de mejora técnica, la voz fue perdiendo presencia y acabó con una proyección mermada que eclipsó una interpretación general loable.
Divertidísimo en su acting como caprichoso y atontado rey Flavio, el joven contratenor francés Rémy Brè-Feuillet, quien mostró un instrumento vocal 
todavía en formación, al que le faltó presencia y morbidez. La pareja de padres de los enamorados, el bajo-barítono serbio Sreten Manojlović (Lotario, padre 
de Emilia), y el tenor suizo Fabio Trümpy (Ugone, padre de Guido), fueron dos cantantes ideales en sus caracterizaciones. Si a Manojlović, quizás el estilo 
händeliano se le escapa por la dureza de una emisión todavía a trabajar, los medios son notorios y la presencia escénica y vocal perfectas. Por su parte Trüm-
py fue ofreció una corrección vocal incuestionable a pesar de un color genérico algo impersonal.
Otro título que se rebeló gustoso para paladares del barroco menos conocido, servido en una producción donde la inteligencia teatral, audacia dramática y 
excelencia musical se dieron de la mano. Un Flavio que enriquecerá de manera sustancial la discografía handeliana con su futura aparición en disco por la 
casa Parnassus.
Foto: © Clemens Manser
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