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Prächtige
Hommage

„Wie schön, dass Steuermanns Aufnah -
me der Klavierstücke von Schönberg end-
lich wieder verfügbar ist; sie ist der klassi-
sche Maßstab für die Interpretation dieser
Stücke.“ Das Lob auf der Plattenhülle die-
ser Hommage kommt aus berufenem Mun -
de, nämlich von Alfred Brendel, der selbst
noch einzelne Klavierstunden bei Eduard
Steuermann genommen hatte. Die nun
wieder vorliegende Aufnahme der Solo -
klavierwerke Schönbergs hatte Steuer -
mann 1957 für die amerikanische Co -
lumbia aufgezeichnet. Andreas Spreer hat
die historischen Mono-Aufnahmen nun
von einer LP übertragen und sorgsam,
mit verblüffend gutem Ergebnis restau-
riert.

Steuermanns Schönberg-Aufnahmen
besitzen insofern Authentizität, als Steuer-
mann (1892-1964) seit 1912 in Berlin von
Arnold Schönberg unterrichtet wurde,
ihm später nach Wien folgte und dort zum
wichtigsten Pianisten des Schönberg-Krei-
ses wurde. Steuermanns Schönberg ist da-
bei im wahrsten Sinne des Wortes „klas-
sisch“. Denn das von Brendel später im
Be reich des klassisch-romantischen Re -
pertoires verwirklichte Ideal der Texttreue
findet sich in Steuermanns Schönberg-
Interpretation bereits mustergültig ver-
wirklicht. Vergleicht man etwa seine Inter-
pretation der sechs kleinen Klavierstücke
op. 19 mit derjenigen von Glenn Gould,
der sich seit den 1950er Jahren ebenfalls
nachdrücklich für die Musik Schönbergs
eingesetzt hatte, dann fällt auf, wie mit-
schreibereif genau – auch in der Dar stel -
lung der von Schönberg bis ins Detail fest-
gelegten dyamischen Verhältnisse – Steuer -
mann die Stücke spielt. Da wirkt Goulds
Darstellung geradezu extravagant, da die-
ser teilweise gegen den Notentext artiku-
liert und die dynamischen Anweisungen
Schönbergs ignoriert. Steuermann stellt
Schönbergs kühne Konstruktionen sehr
geradlinig und direkt dar, was aber nicht
weniger expressionistisch wirkt als die et-
was klangsinnlichere Auslegung Goulds.

Die zweite CD würdigt den Komponis -
ten Eduard Steuermann, und zwar in stilis -
tisch sehr verschiedenen Werken: Steuer -
manns Suite für Klavier, zwischen 1949
und 1951 entstanden, knüpft nur noch im
Titel des ersten Satzes, „Prelude“, an das
Vorbild der barocken Suite an, ist ansons -
ten eine Sammlung von Charakter stü cken,
welches schon die Satzbezeich nun gen
„Melody“, „Misterioso“, „Choral“ oder
„March“ andeuten. Dass Steuermann ein

begeisterter Gefolgsmann Schönbergs
war, lässt sich gut heraushören. Thomas
Hell interpretiert die expressionistische
Musik mit großer Intensität.

Eine ganz andere Seite Steuermanns,
nämlich eine unterhaltsam-leichte, zeigen
die Arrangements für zwei und drei Kla vie -
re. Erika Haase, Carmen Piazzini – und bei
den Bearbeitungen für drei Klaviere noch
Ulrike Moortgat-Pick – spielen das mit
Ver ve und Klangsinn. Hauptwerk ist die
mehr als 17 Minuten lange Paraphrase über
Themen aus Johann Strauß’ „Fleder maus“,
bei der Haase und Piazzini genüsslich im
Dreivierteltakt schwelgen. Schwung voll-
übermütig kommt Strauß’ zweiminütiges
„Perpetuum mobile“, ebenfalls für zwei
Klaviere bearbeitet, daher. Poulencs „Toc -
ca ta“, an sich schon für zwei Klaviere kom-
poniert, hat Steuermann in seiner Fas sung
für drei Klaviere durch die Hinzufügung
zahlreicher Nebenstimmen hinreißend
übersteigert. Schuberts „Wohin?“ hinge-
gen wirkt trotz des auf drei Klaviere ver-
teilten Satzes immer noch verhältnismä-
ßig schlicht.

Erika Haase hat im Booklet eine kleine
Erinnerung an ihren ehemaligen Lehrer
verfasst. Weiterhin würdigen Russell Sher -
man seinen früheren Lehrer und Mi chael
Gielen seinen Onkel – in beiden Fällen
Eduard Steuermann. Zu beachten ist auch
der umfangreichere Text von Volker Rülke
sowie Steuermanns eigene Analyse der
Schönberg’schen Klaviermusik. Eine au-
ßergewöhnlich gelungene Hommage.

Gregor Willmes

Musik ★★★★★
Klang ★★★/★★★★★

Schönberg, Klavierstücke; Steuermann,
Suite, Arrangements für zwei und drei
Klaviere; Eduard Steuer mann, Thomas Hell,
Erika Haase, Carmen Piazzini, Ulrike
Moortgat-Pick (1957/2009);
Tacet/Gebhardt 2 CD 4009850018605 (92’)

Nicht anbiedernd
Das Cembalospiel von Joël Pontet

hat nichts Elegantes. Die Courante aus
den „Nouvelles suites“ fließt nicht,
das Charakterstück „La poule“ ist ein
gackernder und hämmernder Par -
force ritt in tonmalerischer Sinn fäl -
ligkeit. „Les sauvages“ tönen nicht wild,
sondern ziemlich gerade und steif. An
anderen Stellen spielt er historisch
korrekt so inegal, dass die Musik Risse
zeigt. Aber Pontet ist kein anbiedern-
der Künstler, er lässt sein Cembalo
nicht schöner klingen, er ver sucht Ra -
meaus Kompositionen nicht besser
zu machen, und es handelt sich um
eine der wenigen Einspielungen von
Rameaus letzter Sammlung mit Ori -
ginalcembalostücken.                              RL

Musik ★★★
Klang ★★

Rameau, Nouvelles suites de piéces de
clavecin, La Dauphine, Joël Pontet
(2006);
Saphir/KC CD 3760028691105 (69’)

Eduard Steuermann
Vor allem als Interpret der Werke
Arnold Schönbergs machte sich der am
18. Juni 1892 in Galizien geborene
Pianist einen Namen. Studiert hatte er
bei Vilém Kurz, später bei Ferrucio
Busoni und von 1912 bis 1914 in Berlin
bei Schönberg selbst. Als Komponist
trat er hauptsächlich mit Klavierwerken
im Erscheinung, schuf darüber hinaus
aber auch Stücke für Orchester,
Kammermusik und Lieder. 1944 mach-
te er mit der Uraufführung von
Schönbergs Klavierkonzert auf sich
aufmerksam. Als Lehrer für Klavier und
Komposition war Steuermann sehr ge-
fragt. Einer seiner prominentesten
Schüler war Theodor W. Adorno.
Steuermann starb am 11. November
1964 in New York.

TIPP

076_83_CD_Vokal_Oper.qxp:Muster_ff.qxd  03.03.2010  17:07 Uhr  Seite 76



7704/10 FONO FORUM

Großstädtisch
Mit dem infor-

mativen Be gleit -
text taucht man in
die Musikwelt des
Bodenseeraums
im 16. und 17.
Jahr hundert ein
und hört von völ-
lig unbekannten
Kom ponisten wie
Conrad Stuber,
Mat thias Spiegler oder Constantin
Steingarden, die den Konstanzer Bi -
schöfen dort oder in Meersburg dien-
ten, wohin die Residenz in den Wir -
ren der Reformation verlegt wurde.
Die Musik hatte großstädtisches Ni -
veau, wenn man sich die stilistische
Vielfalt vergegenwärtigt, die der frü-
here Freiburger Domkapellmeister
Raimund Hug und seine Ensembles
hier interpretieren. In der Ausfüh -
rung gelingen groß besetzte Werke
wie die Missa „Viva Mörspurg“ von
Steingaden besser als die madrigalar-
tige vokale Kammermusik.                    RL

Musik ★★★
Klang ★★★

Konstanzer Kathedralmusik; Cantus
et Musica Freiburg, Parnassi Musici,
Raimund Hug (2009);
Spektral CD 4260130380625 (75’)

Fundgrube
Knapp 5.000 Einwohner und eine

Schmal spurbahn namens „Wilder Ro -
bert“: Das sind die wesentlichen Infor ma -
tionen, die einem die flüchtige Inter net -
recherche zum Stichwort „Mügeln“ be-
schert. Aber die Kleinstadt im Landkreis
Nordsachsen, zwischen Dresden und Leip -
zig gelegen, hat noch sehr viel mehr zu
bieten, wie uns die CD und das informati-
ve Booklet lehren: Hier gab es nämlich
schon seit 1571 eine äußerst rege Kan to -
reigesellschaft samt eigenem Notenarchiv
– und darin befinden sich mehr als 400
handschriftlich überlieferte Kantaten, die
vor allem im 18. Jahrhundert gesammelt
wurden: eine wahre Fundgrube also. 

Die vorliegende Aufnahme gibt dem
Hörer einen kleinen, 75-minütigen Ein -
blick in dieses barocke Repertoire, das
überwiegend von heute vergessenen Mu -
sikern aus Mitteldeutschland stammt –
darunter Tonsetzer wie Johann Theodor
Roemhildt oder ein gewisser Hoffmann,
von dem wir nicht einmal den Vornamen,
geschweige denn die Lebensdaten wissen.

Nicht jeder Takt der Einspielung stammt
aus der Feder von großen Meistern – aber
die Auswahl enthält doch einige schöne
Entdeckungen. So wie die abschließende
Arie der Kantate „Nichts ist süßer, als die
Liebe“ von Emanuel Kegel (1655-1724)

mit ihren reizvollen Farbmischungen aus
Geige und Blockflöte. 

Die Accademia Daniel unter Shalev Ad-
El musiziert die barocken Trouvaillen mit
kammermusikalischer Sorgfalt und be-
gleitet Klaus Mertens sensibel: Auf diesem
instrumentalen Fundament kann der
deutsche Bariton sein edelweiches, hö-
hensicheres Timbre entfalten, das ihn seit
Jahrzehnten zu einem der begehrtesten
Alte-Musik-Sänger macht.

Marcus Stäbler

Musik ★★★
Klang ★★★★

Kegel, Wolff, Roemhildt, Telemann u. a.,
Basskantaten; Klaus Mertens, Accademia
Daniel, Shalev Ad-El (2007);
CPO/JPC CD 761203729821 (75’)

In der Spätantike wurden die Sibyllen
als geeignete Vermittler zwischen Heiden-
und Christentum angesehen, konnten doch
ihre Orakelsprüche zum Teil auch als Pro -
phezeiungen des Kommens und Leidens
Christi interpretiert werden. So erhielt die
Sammlung der Sibyllischen Orakel im
Mittelalter neben der Bibel eine hohe Au to-
rität, und in der Renaissance stellte Künst-
ler wie Michelangelo oder Pinturicchio
die Sibyllen auch bildlich den Propheten
des Alten Testaments eben bürtig an die
Seite. 

Hiervon ließ sich vermutlich auch Or -
lando di Lasso beeinflussen, als er in Mün -
chen seine zwölf „Prophetiae Sibyllarum“
komponierte – zunächst exklusiv für Al -
brecht V., erst posthum von seinen Söh -
nen publiziert. Textlich bieten diese zwölf
hexametrischen Gedichte eine eher gerin-
ge Varianz, so dass in dem Zyklus keine
Entwicklung möglich ist. Nichts desto -

weniger gestaltet Lasso die Verse sehr bild-
haft aus, oft unter Verwendung extrava-
ganter Chromatik.

Mit guten Gründen plädiert Manfred
Cordes dafür, nicht alle zwölf Stücke hin-
tereinander anzuhören, damit die von
Lasso gewählten Stilmittel sich nicht ab-
nutzen. Cordes findet eine überzeugende
Lösung, indem er nach jeweils zwei vier-
stimmigen „Prophetiae“ eine Weih nachts-

motette einschiebt, bei der auch Blas- und
Streichinstrumente zum Einsatz kom-
men. In der Tat gelingt es ihm auf diese
Weise, für Abwechslung zu sorgen und
gleichzeitig die Spannung zu halten. Seine
Weser-Renaissance besticht durch einen
warmen, homogenen Ensembleklang, der
dynamische Extreme vermeidet und –
verstärkt durch eine leicht distanzierte,
aber ausgewogene Aufnahmetechnik –
das Mystische dieser Musik unterstreicht.
Lediglich die Textverständlichkeit könnte
besser sein.

Matthias Hengelbrock

Musik ★★★★★
Klang ★★★★★

Lasso, Prophetiae Sibyllarum, Weihnachts -
motetten; Weser-Renaissance, Manfred
Cordes (2009);
CPO/JPC CD 761203746828 (65')

Orakelsprüche ★
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Spannungslos
Es gibt selbst im halbwegs gängigen

Repertoire einige Kompositionen, bei de-
nen man noch immer auf eine Maßstäbe
setzende Einspielung wartet. Und dies
nicht etwa, weil sich bisher noch kein etab   -
liertes Ensemble an der entsprechenden
Partitur versucht hätte, sondern weil die
klanglichen und interpretatorischen Re -
sultate nicht restlos befriedigen. Der
Grund dafür ist vielfach in der komplexen,
oftmals auch kontrapunktischen Faktur
eines Werkes zu suchen. So ergeht es
manch unkonventionellen Sinfonien aus
dem 19. Jahrhundert, aber auch größeren
kirchenmusikalischen Werken dieser Zeit. 

Dies gilt auch für die beiden großen
Messen in As-Dur (D 678) und in Es-Dur
(D 950) von Franz Schubert, die gerne
auch als „Bekenntnismusik“ verstanden
werden. Formal und in der Besetzung sin-
fonisch dimensioniert sowie in Melos und
Harmonik weiträumig gestaltet, machen
sie es dem Musiker schwer, einen Aus -
gleich zwischen äußeren und inneren
Aspekten der Komposition zu finden –
zumal sich auch Schubert selbst mit der
As-Dur-Messe schwertat und nach Jah ren
einige Passagen grundlegend revidierte. 

Nach dem zwischen den Fassungen
sprin genden Gardiner (Philips, 1999) und
einem eiligen Haselböck (Capriccio, 2006)
nimmt sich nun Kay Johannsen des Wer -
kes an. Herausgekommen ist eine unauf-
geregte Interpretation, die den mysti-
schen Aspekt betont – auch in einem viel
zu dichten, mitunter gar mulmig anmu-
tenden Klangbild, bei dem das geschlosse-
ne Solistenquartett über Gebühr vor die
selbstständig agierenden Holzbläser gezo-
gen wird; der intonationssichere kompak-
te Chor wirkt nur bei Spitzentönen zu
eng. Ärgerlich, dass die Möglichkeiten der
CD bei einer Spielzeit von insgesamt nur
45 Minuten offenbar schwäbischer Spar -
samkeit geopfert wurden.

Michael Kube

Musik ★★★
Klang ★★

Schubert, Messe As-Dur; Solisten,
Stuttgarter Kantorei, Stiftsphilharmonie
Stuttgart, Kay Johannsen (2009);
Carus/Note 1 CD 4009350834361 (45’)

Inneres Drama
Zu gerne wüsste der Hörer, was denn

eigentlich die Angabe „Musiziert nach der
Abschrift von Johann Sebastian Bach“ be-
deutet. Hat er gegenüber den anderen Ab -
schriften geändert? Und wenn ja, wo und
in welchem Ausmaß? Leider bleibt das
Booklet hierzu die Auskunft schuldig. 

Allem voran verdankt sich die Wirk kraft
der selten eingespielten Händel’schen
„Bro ckes-Passion“, die vor allem das innere
Drama, das Mitleiden in den Blick nimmt,
den unkonventionellen Einzellösungen
bei der musikalischen Textumsetzung;
hieraus bezog Bach offenkundig Anre -
gun gen für seine eigenen Passionen. Schon
bei Händel sind die Turbae schlagkräftig –
auch dank der überzeugenden Leistungen
des Kölner Kammerchors – und die Ari -
enformen wenig standardisiert. Den vo-
kalen Löwenanteil haben Nele Gramß als
Tochter Zion und Markus Brutscher als
Evangelist zu bewältigen. Beide lösen bis
in kleinste Details ihre so unterschiedli-
chen Aufga-ben mit großer Souveränität
und Feinge-fühl. Ohnehin lässt Peter
Neu  mann die emotionalen Kontraste
sehr deutlich ausleuchten, hierbei unter-
stützt vom reaktionsschnellen Collegium
Car tusianum und der gesamten Sänger -
crew. 

Diese wird höchsten Erwartungen ge-
recht, auch wenn sie hörbar mit relativ
großem Nachhall zu kämpfen hat. Da es
sich  um Live-Mitschnitte handelt, lassen
sich mitunter  deutlich Nebengeräusche
vernehmen. Eigent lich nicht dadurch er-
klärbar sind das Mitskandieren bei „soll
mit ihm sterben“ im Eingangschor (von
Neumann?) sowie der Schnittfehler bei
2’02’’ in Track 33 der ers ten CD.

Reinmar Emans 

Musik ★★★★
Klang ★★★

Händel, Brockes-Passion; Nele Gramß,
Johanna Winkel, Elvira Bill u. a., Kölner
Kammerchor, Collegium Cartusianum,
Peter Neumann (2009); Carus/Note 1 
2 CD 84009350834286 (153’)

Mahler im Wirtshaus
In den letzten Jahren standen die Lie der

Gustav Mahlers eindeutig im Schat ten sei-
ner monumentalen Sinfo nien: Das lag ge-
wiss auch an einem Mangel neuer inter-
pretatorischer Ansätze, die sich endlich
hätten lösen können von dem artifiziellen
Pathos, dem Manie ris mus früherer Ge -
nerationen. Anstatt wie der die sicheren,
ausgetretenen Pfa de akademischen Kunst -
dünkels zu nehmen, hat sich Wiens neuer
Mezzo-Star Elisabeth Kulman auf ihrem
Debütal bum auf den recht absonderlichen
und eben typisch wienerischen Wirts haus-
Sound des abgebrühten Amacord-Quar -
tetts eingelassen, das mit einer bodenstän-
digen Besetzung aus Geige, Cello, Kontra -
bass und Akkordeon Mahler unweigerlich
von hohen Ross des Lied-Sinfonikers her-
unterholt. 

Doch bliebe dies alles nur eine hübsche
wienerische Travestie ohne die sirenen-
hafte Magie der unglaublich auratischen,
perfekt geführten, unerschütterlich sou-
veränen Stimme der 38-jährigen Burgen -
länderin. In ihrem wunderbar fokussier-
ten, runden und kultivierten Mezzo, der
in der Höhe in den schönsten Sopran wech-
 selt, vereint Elisabeth Kulman lyrisch strö-
mendes Legato mit glasklarer, niemals
manierierter Artikulation, so dass sie den
semantisch-poetischen Kern der Texte tief-
gründig und mit berückender Inten sität
ausleuchtet. 

Auch die Auswahl der Lieder ist sehr
schlüssig: Sie reicht vom Übermut der
„Gesellenlieder“ über die tristen Volks-
Weisheiten der „Wunderhorn“-Lieder bis
zur spätromantischen Weltverlo ren heit
der „Rückert“-Lieder, und nach dem fins -
ter schnarrenden, seiner morbiden Süße
gänzlich entkleideten „Ada gietto“ wird es
auch im „Wirtshaus“ sehr ernst und philo-
sophisch, und dann spürt man plötzlich,
dass Mahler doch viel „österreichischer“,
viel „wienerischer“ empfunden haben
muss, als wir bisher dachten.                         

Attila Csampai

Musik ★★★★★
Klang ★★★★★

Mahler, Lieder u. a.; Elisabeth Kulman,
Amarcord Wien (2008);
Material/HM CD 9005321900276 (57’)
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Im Gegensatz zu den
Opern und Tondichtungen
sind die Chorwerke von Ri -
chard Strauss kaum über
Insiderkreise hinaus bekannt
– dabei handelt es sich um
Stücke von herausragender
Bedeutung. Hier hat Strauss,
wie vor ihm nur wenige
Kollegen wie Bach, Mendels-
sohn oder Brahms, den kompositorischen
Standard der Instrumen tal mu sik auf das
A-cap pella-Schaffen übertragen. 

In den 16- bis 20-stimmigen Werken
schafft er raffinierte Tongemälde, die die
verschiedenen Textvorlagen farbenreich
und plastisch in Klang setzen – und nicht
selten an die Grenzen des sängerisch
Machbaren gehen. Das gilt vor allem für
die „Deutsche Motette“, ein Mammut -
werk von rund 20 Minuten Dauer: Hier
werden die 20 Chorstimmen noch durch
vier Solisten ergänzt, deren chromatisch
durchsetzte Linien sich vielfach überla-
gern und zu immer neuen harmonischen
Wendungen aufeinanderschichten. 

Diese anspruchsvollen Partituren sind
für Laienensembles vollkommen unsing-
bar und auch deshalb eher selten im

Konzert zu erleben. Für ihre
Aufnahme hat die französi-
sche Dirigentin Laurence
Equilbey ihren eigenen
Kam merchor Accentus und
den lettischen Radiochor zu
einem Klangkörper von 64
Sängern zusammengefasst.
Und es ist schon bemerkens-
wert, welch hohes Maß an

Homogenität sie mit dieser Mischung bei
aller Fülle und Leuchtkraft und trotz der
fremden deutschen Sprache erzielt. Einzig
im Männer chorstück „Traumlicht“ wirkt
das Ergeb nis nicht ganz einheitlich und
mitunter auch etwas zäh. Doch ansonsten
beschert uns die Aufnahme beeindru-
ckende Inter pretationen mit einigen
wohlig-warmen Klangbädern. Respekt!

Marcus Stäbler

Musik ★★★★
Klang ★★★★

Strauss, Deutsche Motette, Der Abend,
Hymne, Traumlicht; Jane Archibald, Dag mar
Pecková u. a., Kammerchor Accentus, Let ti -
scher Radiochor, Laurence Equilbey (2009);
Naïve/Indigo CD 822186051948 (47’)

Vokale Klangbäder

Tomatensaft
Er ist einer der letzten Ver-

treter der K. u. K.-Mo nar -
chie: Jakob Pazeller, der nahe
Wien geboren wur de und
sich nach der Jahr hundert -
wen de nach Ungarn versetzt
sah, wo er eine Karriere als Mili tär ka -
pellmeister absolvierte. Erst Mitte der
1920er Jahre wurde er aufs Altenteil ge-
schoben – weil sein Unga risch nicht gut
genug gewesen sei. 

Die Sprachkenntnisse des Verfassers
sind ebenfalls nicht hinreichend, um die
Ungarisch-Qualitäten der beiden Ge -
sangs solisten zu beurteilen, die auf der
vorliegenden CD Lieder und Duette
Pazellers vortragen. Musikalisch wirkt
das Ganze nach Grauzone, auch was das
Spiel des Jakob-Pazeller-Salon orches -
ters betrifft. Die Geigen-Soli wirken
insgesamt recht stumpf, das von János
Péntek geleitete Ensemble treibt mun-
ter Sport nach Noten, doch was Raf -
fine ment, die Gestaltung von Über gän -
gen, Spiel kul tur und Ähnliches betrifft,
bleibt diese Auf nahme vieles schuldig. 

Wo Paprika drinstecken
könnte, fließt allenfalls To -
ma tensaft. Das Book let ist
lieblos bis mager, die Texte
der Lieder fehlen. Im Ganzen
wirkt diese Aufnah me wie

der aus Enthusias mus betriebene,
künstlerisch jedoch ziemlich bescheide-
ne musikalische Re vitali sie rungs versuch
eines allenfalls noch regional bekann-
ten Kompo nis ten. Auch das Klang bild
kann sich davon nicht positiv abgren-
zen. Und so bleibt offen, ob diese Ein -
spie lung eine vertane Chance oder ein
von vornherein mit geringen Erfolgs -
aus sichten bedachtes Projekt bildet.

Christoph Vratz

Musik ★★
Klang ★★

Pazeller, Solange der Walzer noch klingt;
Ibolya Nagy, János Pere, Vilmos Szabadi,
Jakob-Pazeller-Salonorchester, János
Péntek (2009); Hungaroton/KC 
CD 5991811688820 (61’)
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Vor kurzem bedauerte Thomas Quast -
hoff ein schwindendes Interesse des Mu -
sikpublikums am Liedgesang. Die (De -
büt?)-CD von Caroline Melzer und Anette
Fischer-Lichdi vermag solchem Pessimis -
mus durchaus frohgemut entgegenzutre-
ten. Man erlebt eine Sopranstimme von
sanft schimmerndem Timbre, welches in
der Höhe zusätzliche Leuchtkraft erfährt.
Die Pianistin beeindruckt mit klarem und
doch warmem Anschlag; sie reagiert glei-
chermaßen präzise und flexibel auf den
Gesang ihrer Partnerin. Von diesem Duo,
welches unter anderem durch die Schule
von Irwin Gage gegangen ist, darf man sich
für die Zukunft noch einiges versprechen.

Das Recital ist klug und feinsinnig or-
ganisiert. Die von den beiden Interpretin -
nen Ende 2008 in Antwerpen uraufge-
führten „Lieder vom Tod“ von Stefan Heu -
 cke bilden den Abschluss. Sie dürften, da
der Einführungstext komplett vom Kom -

ponisten stammt, für die Zusam men stel -
lung der Zyklen (weiters Schumanns „Frau -
enliebe und -leben“ sowie Prokof jews Ro -
manzen op. 27) der „Aufhänger“ gewesen
sein. In ihnen allen ist „die Welt leer“, ob
aus Liebeskummer, ob aus Schmerz über
den Verlust eines nahen Menschen. Bei so
viel Trauerstimmung tut es gut, dass
Caroline Melzers fein getönter Sopran für

Aufhellung sorgt, ohne die dunklen Ge -
fühle zu verkleinern.

Heuckes Tonsprache vermag Emotio -
nen dringlich mitzuteilen Die Texte stam-
men von Hertha Kräftner, 1951 mit 23
Jahren freiwillig aus dem Leben geschie-
den. Die sanfte Bildhaftigkeit ihrer Spra -
che hat den Komponisten merklich inspi-
riert, die Wiedergabe unterstreicht das.
Der Schumann-Zyklus erfährt eine indi-
viduelle Farbe, Prokofjews Miniaturen
(russisch gesungen) die ihr gebührende
Melancholie.

Christoph Zimmermann

Musik ★★★★
Klang ★★★★

Schumann, Prokofjew, Heucke, Lieder;
Caroline Melzer, Anette Fischer-Lichdi
(2009);
Classic-clips/MW 4260113461136 (61’)

Melancolia

Expressiv
Dass ihre Ruh‘ dahin ist, glaubt

man ihr sofort. Spätestens mit der
zweiten Strophe, worin die ganze

Welt als „vergällt“ empfunden wird, deutet sich an, dass die-
ses Lied irgendwann eine Katastrophe heraufbeschwören
wird. Salomé Haller singt Schuberts „Gretchen am Spinnrad“
mit einer geradezu schneidenden Intensität. 

Das ist kein Schöngesang, ihre Töne sind von metallischer
Direktheit, aber dramatisch aufgeladen, Farben und Nuan -
cen bleiben eher auf der Strecke. „Die Götter Grie chenlands“
klingen mehr monochrom als abwechslungsreich. Im Schluss -
lied der „Lyrischen Suite“ wirkt Haller dagegen überzeugen-
der: Das „Dunkel auf der Erde“ hat etwas Gespenstisches, das
„kalte Grausen“ wirkt ganz und gar expressionistisch. Auch
das Quatuor Thymos liefert hier eine sehr ausdrucksstarke,
in ihrer dynamischen Spannweite mutige Interpretation. 

Zuvor ist das Ensemble mit Schuberts „Rosamunde“-
Quartett zu hören. Den Beginn gestaltet es mit einer fast ge-
schmeidigen Melancholie, sozusagen mit einer Art von fran-
zösischem Moll. Die vier Streicher fügen sich zu einem ange-
nehm warmen Gesamtklang, ihre Tempi sind indes ein wenig
schleppend. Das „Andante“ bewegt sich verdächtig in
Richtung „Adagio“, auch das Allegretto im Menuett läuft
nicht Gefahr einer Überschreitung des Höchstlimits. Der
Vortrag ist betont melodiös und insgesamt durchaus aussa-
gefreudig. Ein in sich stimmiger Ansatz. 

Christoph Vratz

Musik ★★★
Klang ★★

Schubert, Lieder, „Rosamunde“-Quartett; Berg, Lyrische Suite;
Quatuor Thymos, Salomé Haller, Christoph Eschenbach (2009);
Calliope/HM CD 794881897629 (77’)

Farbenkreis
Neu ist die gerade erschienene

Platte von Angelika Kirchschlager
nicht. Ihr Schumann-Album lag
bereits 2005 einem hervorragend
edierten Büchlein mit dem Titel „Frau enliebe und -leben“
aus dem La-Dogana-Verlag (Alive) vor. Pünktlich zum Schu -
mann-Jahr erscheint es nun also solo beim Major-Label Sony.

Neben „Frauenliebe und -leben“ singt Kirchschlager unter
anderem die „Gedichte der Kö nigin Maria Stuart“ sowie
Auszüge aus anderen Zyklen. Sie eröffnet mit „Seit ich ihn
gesehen“ in dunkel glühenden Farben, wobei ihr Gesang in
einer Natürlichkeit fließt, die jeden übertriebenen Kunst -
willen im Ausdruck verwehrt. Dabei schöpft sie aus der rei-
chen Farbpalette ihres Mezzos und sucht den Ausdruck über
den Klang. Allerdings singt sie nicht so kleinteilig wie etwa
Elisabeth Schwarzkopf, die mitunter auf engstem Raum zu
krassen Farbwechseln griff. Ohnehin ist die Sän gerin weni-
ger an einer kaleidoskopischen Detailarbeit interessiert, als
vielmehr an der Grundstim mung der Lieder wie dem schwer-
 mütig-verklärten Gestus von „Du Ring an meinem Finger“.
Einziges Manko: Der Gesang wirkt teilweise etwas zu be-
herrscht, dafür geraten die elegischen Momente der „Maria-
Stuart-Lieder“ umso beglückender.

Helmut Deutsch ist ihr in allen Belangen ein ebenbürtiger
Partner, der zwischen fahlem Spiel und beherztem Zugriff
den farbigen Gesang der Mezzosopranistin auf ein sattes
Fundament stellt.

Bjørn Woll

Musik ★★★★
Klang ★★★★

Schumann, Lieder; Angelika Kirchschlager, Helmut Deutsch
(2005); Sony CD 886973425329 (69’)
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Anden-Tristan
Dass Olivier Messiaen ei-

ner literarisch umtriebigen
Familie entstammt, spiegelt
sich schon in den zahlrei-
chen Liedzyklen seines
„Früh  werks“ wieder. Seiner
Mutter, der Dichterin Cecile
Sauvage, setzte er mit den „Trois mé lo-
dies“ (1930) ein kleines Denkmal. Die
drei Lied-Miniaturen stehen noch un-
ter dem Ein fluss von Debussy und Fau -
ré, und doch steckt in diesen lyrischen
Klein oden schon fast der ganze Messiaen.

Bereits voll auf der Höhe von Mes -
siaens harmonisch ausgefeilter Klang-
Poesie präsentiert sich der groß ange-
legte Zyklus „Harawi: Songs Of Love
And Death“ (1945). Der vermengt auf
il lustre Weise alles, was Messiaens Musik
ausmacht: surreale Farbvaleurs, eksta-
tische Rhyth mik, suggestive Naturevo -
ka tionen (Vo gelstimmen), ganz irdi-
sche Sinn lichkeit und religiöse Inbrunst.
Der selbst verfasste Text mit vielen
Origi nallauten des indianischen Que -

chua erzählt dabei eine Art
„Tristan und Isolde“ in den
Anden – Liebe, die nur im
Tod zueinanderfinden kann.

Kristoffer Hylding lässt
diese Lieder in allen Re -
genbogenfarben funkeln und

verleiht den schillernden Klängen fast
erzählerische Konturen. Het na Regitze
Bruuns allerdings kann hier kaum über-
 zeugen. Gerade in den lyrischen Partien
schwankt ihr Mezzo wie eine Nuss -
schale in unsicheren Gewäs sern. Aber
auch in den melodramatischen Partien
sind abrupte Wechsel der Aus drucks -
charaktere häufig von brüchiger Into -
nation begleitet, im Forte tönt ein Vi b -
rato bisweilen angestrengt bis schrill. 

Dirk Wieschollek 

Musik ★★★
Klang ★★★

Messiaen, Lieder; Hetna Regitze Bruun,
Kris toffer Hyldig (2008);
Naxos CD 74731321897 (65’)

Editorisch ambitioniert
Bei „Marsyas“ startet (in Kooperation mit dem ORF) eine Edition sämtlicher

Lieder Franz Liszts. Lieder spielen im Gesamtschaffen des Komponisten eine ge-
wichtigere Rolle, als sie das aktuelle Konzertleben zu spiegeln scheint. Bedeut sam
sind sie auch deswegen, weil sie häufig Keimzellen sind für spätere (instrumentale)
Werke. Die Klavieradaption von Schubert-Liedern weist ihrerseits nach, dass Liszt
mit dem Genre nachhaltig sympathisierte. 

Viele frühen Lieder hielt er selber für „zu sentimental … und vollgepfropft in der
Begleitung“. Aber das könnte man im Sinne eines theatralischen Ausdruckswillens
auch positiv benoten. Auf jeden Fall finden sich zwischen dem simpel arpeggierten
„Kling leise, mein Lied“ (eine von diversen Ersteinspielungen) und dem an Wagners
„Holländer“-Monolog erinnernden „Juif errant“ (Vol. 1) eine Fülle textbezogener
musikalischer Eingebungen, hier primär melodisch geprägt, dort mehr in rezitati-
visch-balladeskem Tonfall gehalten.

Charles Spencer, dessen sensibles (bei Liszt bedarfsweise auch sehr rauschhaftes)
Akkompagnement man besonders mit Christa Ludwigs Farewell-Konzerten 1993
verbindet, ist auch den jungen Sängern der Liszt-Edition ein stützender, stimulieren-
der Pianist. Adrian Eröd verfügt über einen angenehmen Kavaliersbariton, der bei
Fortepassagen nicht in die Knie zu gehen braucht. Gelegentlich wünschte man dem
kantablen Ebenmaß allerdings einige dramatische Vitamine à la Christian Gerhaher.
Janina Baechles Opernmezzo verfügt über sie von
Natur aus. Wie sie ihr voluminöses Organ bis in sub-
tilste Pianobereiche hinein domestiziert, nötigt
Respekt ab, trotz Grenzen des Gelingens im Detail.

Christoph Zimmermann

Musik ★★★
Klang ★★★★

Liszt, Lied-Edition Vol. 1 u. 2; Adrian Eröd, Janina
Baechle, Charles Spencer (2009); Marsyas/HM CD 063757180623 u. 063757180722

NEUHEITEN 
 BEI BERLIN CLASSICS

 Weitere Informationen und den Katalog 
erhalten Sie bei: Edel Germany GmbH, 
Hamburg · Telefon (040) 89 08 53 13
www.edelclassics.de

ANNA GOURARI
The Mazurka Diary

Auf ihrer neuen CD läßt Anna Gourari 
Chopins Leben wie in einem Tagebuch Revue 
passieren. Dabei taucht sie seine Mazurken 
in feinstes Kolorit. Gouraris Chopin erweist 
sich so als Glücksfall tänzerischer Poesie.

CHRISTIANE KARG
BURKHARD KEHRING

Verwandlung – Lieder eines Jahres

Christiane Karg präsentiert auf ihrer Lied-
Debüt-CD einen schlüssigen, ganz persön-
lichen Jahreszeiten-Zyklus. Ihre Souveräni-
tät der Gestaltung und Vielfalt an Farben 
machen diesen lyrischen Jahresreigen zum 
eindrücklichen Erlebnis.

KLENKE QUARTETT
Peter Tschaikowsky
Sämtliche Streichquartette 
»Souvenir de Florence«

Tschaikowskys ganze Inspirationsfülle, 
konzentriert auf vier Instrumente – das 
Klenke Quartett macht sich zum Übermittler 
dieser persönlichen Botschaften und 
verbindet dabei Klarheit mit Farbigkeit 
und Präzision mit Intensität.
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Mischmasch
Was tut man nicht alles

für das Etikett „Erstein spie -
lung“! Im Fall von Haydns
klei ner, aber feiner Metas -
tasio-Oper „L’isola disabi-
tata“ (1779) haben Michi
Gaigg und ihre Mitstreiter
kurzerhand verschiedene Fassungen zu-
 sammengewürfelt und mit einem zeit ge -
nössischen deutschen Gesangs text ver-
 sehen, um dieses Prädikat zu ergattern. 

Dieser Mix ist natürlich nicht die
„Spät  fassung“ des Werks, wie im Book -
let verlautet, sondern eine Version, die
es nie gegeben hat – und von der man
eigentlich keine Einspielung braucht.
Die Gelegenheit, das ja nicht allzu oft
auf Tonträger gebannte Werk einmal
wieder in der Originalfassung zu brin-
gen, wurde damit vertan. Interessant ist
immerhin, dass hier die von Haydn re-
vidierte Fassung des Finales zu hören
ist, die unmittelbar vor den Aufnahmen
in der Haydn-Gesamtausgabe erstver-
öffentlicht wurde. 

Hätte Gaigg sich doch an Haydns
Original versucht! Sie findet nämlich
einen stimmigen Zugang zu diesem
Werk, weiß, wie man noch mehr Fun ken

aus einer ohnehin schon
Funken sprühenden Musik
schlägt. Dass die Dirigen -
tin ein Gespür für das rech-
 te Erzähltempo hat, machen
die Accompagnati klar, in
denen musikalische Gestik

und Handlung eine gute Sym biose ein-
gehen. Freilich wird die „Insel“ hier nicht
als große Oper, sondern als leichtes Di -
vertissement präsentiert. Aber so falsch
ist das ja nicht. Gaiggs „Singepersonal“
ist jung, nähert sich der Musik unver-
krampft und schauspielert recht munter.
Wobei der Tenor in der Höhe recht eng
klingt und der Bass beinahe im Vibrato
ertrinkt. Völlig indiskutabel ist nur der
Booklet-Text, der vor Desinformation
und köstlichen Stilblüten nur so strotzt.

Andreas Friesenhagen

Musik ★★★
Klang ★★★★

Haydn, Die wüste Insel; Ulrike Hofbauer,
Barbara Kraus, Christian Zenker, Reinhard
Mayr, L’Orfeo Barockorchester, Michi
Gaigg (2009);
DHM/Sony CD 886975798520 (78’)

Arkadisch
Die Renaissance der französischen Ba -

rock-Oper verdankt dem Dirigenten Jean-
Claude Malgoire wesentliche Impulse.
Deshalb wäre es unfair, seine Arbeiten ad
acta zu legen, nur weil unterdessen Wil -
liam Christie und Mark Minkowski neue
Maßstäbe gesetzt haben. Malgoires vor 20
Jahren entstandene Einspielung der
Komischen Oper „Platée“, die ursprüng-
lich den Gattungstitel „ballet-bouffon“
trug, kann sich neben aktuellerer Kon -
kurrenz durchaus noch hören lassen. 

Mit seiner fabelhaften Kapelle La Grande
Ecurie & La Chambre du Roy zaubert der
Dirigent ein musikalisches Arkadien, in
dem vor allem die Holzbläser den Hörer
in den siebenten Himmel führen. Das
Klangbild ist, anders als bei den Nach -
folgern, nirgends aufgeraut, sondern be-
tont deliziös und elegant. In den zahlrei-
chen Tanzsätzen findet Malgoire das rich-
tige Maß.

Man kann einwenden, dass der Geist
der grotesken Komödie – Jupiter geht mit
der hässlichen Sumpfnymphe Platäa eine
Scheinehe ein, um seine Frau Juno von ih-
rer Eifersucht zu kurieren – ein bisschen
zu kurz kommt. Auch Bruce Brewer reizt
die komödiantischen Möglichkeiten der
titelgebenden Travestierolle nicht aus, son-
dern ist um lyrischen Wohlklang bemüht.
Die übrigen Sänger, voran der Bariton
Nicolas Rivenq (Satyre/Citheron) und der
Tenor Gilles Ragon (Thespis/Mercure),
bilden ein auf Malgoire gut eingespieltes
Team, von der Sopranistin Isa belle Pou -
lenard (L’amour/La folie) hätte man sich
noch mehr stimmlichen Lieb reiz erhofft.
Im Booklet vermisst man den Abdruck
des Librettos.

Ekkehard Pluta

Musik ★★★★
Klang ★★★★

Rameau, Platée; Bruce Brewer, Isabelle
Poulenard, Gilles Ragon, Nicolas Rivenq u.
a., Membres de l’Ensemble Sagittarius, La
Grande Écurie & La Chambre du Roy, Jean-
Claude Malgoire (1988)
Calliope/HM 2 CD 794881936724 (138’)

Abgespult
Über ein Vierteljahrhundert ist es nun schon her, dass

mit der „Orontea“ die letzte und zugleich erste Cesti-Oper
eingespielt worden ist. So bleibt bedauerlich, dass die
Aufführungen des „Tito“ durch Alan Curtis und Willi -
am Christie ebenso wenig auf Schallträger dokumen-
tiert sind wie die Curtis’sche „Semiramide“ oder Renè Jacobs’ „L'Argia“.

Rundum erfreulich ist der Neuzuwachs des Cesti’schen Kataloges aber leider
nicht. Zwar konnte Carlo Ipata durchweg Spezialisten anwerben, darunter den bis-
lang wenig bekannten Paolo Lopez, der als Männersopran erstaunlich zwanglos den
Amor verkörpert, der von seinen Eltern vertrieben wird, die mit Liebe nichts mehr
am Hut haben. Dennoch wäre ein Knabensopran in dieser Rolle bestimmt überzeu-
gender. Die Stimme Cristiana Arcaris, die im Prolog sehr für sich durch ihre jugend-
liche Frische einnimmt, hätte man gerne auch noch in der restlichen Oper gehört. 

Die anderen zwölf Sänger fallen weder stimmlich noch gestalterisch besonders
auf. Am besten gelingen ihnen die ariosen Sätze einschließlich der Duette, von denen
glücklicherweise relativ viele die Oper auflockern, die eine emotionale Beteiligung
erkennen lassen. Leider bleibt das komische Element vor allem bei den längeren
Rezitativstrecken unterbelichtet, da die Gesprächsszenen zu träge und leidenschafts-
los abgespult werden. Da werden eher Streichhölzer als Flammen entfacht. 

Reinmar Emans 

Musik ★★★
Klang ★★★

Cesti, Le disgrazie d’Amore; Cristiana Arcari, Paolo Lopez u. a., Auser Musici, Carlo
Ipata (2009); Hyperion/Codæx 2 CD 034571177717 (154’)
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Wer früher in Hochadelskreisen heira-
tete, der tat das nicht aus Liebe, sondern
aus politischer Berechnung. Das galt selbst
für den absolutesten aller Könige, Ludwig
XIV. Wenn zu diesem mehr oder weniger
freudigen Anlass bei Hofe eine Hochzeits -
oper bestellt wurde, so war sie klingendes
Propaganda-Instrument, das den Vollzug
schmetternd zu verherrlichen hatte. So fä-
delte anno 1660 Frankreichs heimlicher
Regent, der Kardinal Jules Mazarin, nicht
nur die Vermählung von Ludwig XIV. mit
dem alten Erbfeind Spanien in der prin-
zesslichen Gestalt Marie Theresias von
Habsburg ein, er bestellte auch – sich auf
seine italienischen Ursprünge besinnend
– die dazu nötige Oper. Mazarins Wahl
fiel auf seinen venezianischen Lands mann
Francesco Cavalli (1602-1676), einer der

damals hoch geschätzten Modekompo -
nis ten, der extra nach Paris reiste.

Doch wie es so geht: Zur Hochzeit gab
man ersatzweise ein älteres Cavalli-Werk,
und ein Jahr später starb Mazarin. 1662
wurde dann endlich der „Ercole amante“
uraufgeführt – und war ein ziemlicher Flop.
Zudem wurde hier der verliebte Su per -
held der Antike in seinem amourösen Ra -
sen, das sich wegen der fremden Prin zes -
sin Iole gegen Frau und Sohn richtet, eher
lächerlich gemacht. Doch die Bal lett ein -
lagen von fremder Hand, die gefielen: Sie
waren von einem gewissen Giovanni Bat -
tista Lulli, der als tanzender Tonsetzer
Lul ly zum Sonnenkönig der gesungenen
tragédie lyrique werden sollte. 

Nun haben der Regisseur David Alden
und der Dirigenten Ivor Bolton an der
Nederlandse Opera in Amsterdam den
„Ercole amante“ glorios und prachtver-
liebt szenisch auferstehen lassen. Natür -
lich ist dem Britpoper Alden der steife
Absolutismus-Klimbim à la francaise alles
andere als heilig. Er parodiert und ironi-
siert ihn, wo es nur geht. Was allegorisch
unverblümt gleichgesetzt wird, ereignet
sich auch auf Paul Steinbergs eigentlich
simpler, aber in opulenten Tapetenfarben
prunkender Bühne: Ludwig XIV. ist Her -
kules. So verwandelt sich der in wohlige
Basstiefen herabsteigende gertenschlanke
Luca Pisaroni mit Hilfe von Muskel -
prothesen und enger Lederbekleidung in

einen ziemlich tumben antiken Action-
Hero, der wie Schwarzenegger oder Stallo-
ne seine besseren Rambo-Tage hinter sich
hat. Und aus der spanischen Infantin wird
die zänkisch-verzweifelte Deianira, der
Anna Maria Panzarella heroinenhafte
Töne gibt. Zudem steigt in den nächsten
fünf Akten der halbe Götterhimmel vom
Olymp oder aus dem Hades und den
Meereswogen. Ivor Bolton animiert das
makellos ausbalancierte Concerto Köln
zu schwebend zarten Klängen, die fast
bruchlos den Übergang zu den Ballett-
Galanterien schaffen. 

Manuel Brug

Szene ★★★★★
Musik ★★★★★
Bild/Klang ★★★★★

Cavalli, Ercole amante; Luca Pisaroni,
Veronica Cangemi, Jeremy Oveden, Anna
Maria Panzarella u. a., Chor der Neder -
landse Opera, Concerto Köln, Ivor Bolton.
Regie: David Alden (2009); Opus
Arte/Naxos 2 DVD 0809478010203 (261’)

Sonnenkönig als Rambo

Grundsolide
Für den Opernbetrieb auf Schloss Eszter -

háza schrieb Haydn nicht nur selbst Bühnen -
werke, er brachte auch solche anderer Kom -
ponisten in großer Zahl zur Aufführung. Wie
es damals Brauch war, wurden die Werke den
Gegeben heiten angepasst. Bei dieser Gele gen -
heit fügte Haydn gelegentlich eigene, speziell
zu diesem Zweck komponierte Arien in die
Opern der Salieris, Cimarosas oder Traettas
ein, die es im fürstlichen Thea ter zu hören gab. 

Eine Reihe dieser so genannten Einlagearien hat sich erhalten,
und einen Teil davon präsentiert Manfred Huss auf dieser CD.

Huss’ Einsatz für den unbekannten Haydn ist aller Ehren wert.
Dies ist schon die fünfte Aufnahme in seiner kleinen Haydn-
Reihe beim Label BIS, und wieder ist sie für Überraschungen
gut. Wie überzeugend Haydn für die Stimme komponieren
konnte, zeigt hier nicht allein die tief empfundene Sopranarie
„Solo e pensoso“ auf einen Petrarca-Text.

Nun wird diese Arie von Miah Persson auch ausnehmend
schön gesungen, stimmlich souverän, in der Gestaltung makel-
los. Bei den Tenorarien, die Huss dem jungen Schweizer Ber -

nard Richter anvertraut hat, heißt es Abstriche
machen. Richter ist nicht der Sänger, der ei-
nem einen angenehmen Schauer über den
Rücken jagen kann. Er klingt immer etwas be-
müht, immer etwas blass. Sein „Tornate pur,
mia bella“ hat so wenig verführerischen Schmelz,
dass die entflohene Geliebte, von der der Text
handelt, sich wohl kaum zur Rückkehr ent-
schließen wird. 

Auch beim Spiel der Haydn Sinfonietta – ohnehin keines der
Originalklang-Ensembles aus der ersten Reihe – kommen sinn-
liche Reize zu kurz. Huss ist vor allem ein solider Sachwalter
Haydns, ein gewissenhafter Noten-Umsetzer sozusagen.

Andreas Friesenhagen

Musik ★★★
Klang ★★★

Haydn, Arien; Miah Persson, Bernard Richter u. a., Haydn
Sinfonietta Wien, Manfred Huss (2008/2009);
BIS/KC SACD 7318599918112 (72’)

Neu auf Blu-ray
Debussy, Pelléas et Mélisande;
Rodney Gilfry, Isabel Rey u. a., Oper
Zürich, Franz Welser-Möst; TDK/Naxos
Rossini, Il Turco in Italia; Simone
Alaimo, Myrtò Papatanasiu u. a.,
Teatro Carlo Fenice, Jonathan Webb;
Arthaus/Naxos
Schumann, Genoveva; Juliane Banse,
Shawn Mathey u. a., Nikolaus
Harnoncourt; Arthaus/Naxos

TIPP
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