Franz Schuberts Liederwerk unter besonderer Berücksichtigung seines Liederzyklus “Die schöne Müllerin“

1. Das Leben Franz Schuberts – Schubert in seiner Zeit

1.1. Eliteschule und Sängerknabe

Franz Peter Schubert wird am 31. Jänner 1797 als zwölftes Kind des Schullehrers Franz Theodor Schubert und seiner Frau Elisabeth im Wiener Vorort Liechtenthal geboren. Seine Familie ist nicht reich, aber angesehen, Schubert wächst in einer zweifellos von Musik geprägten Umgebung auf. Schubert bekommt den ersten Violinunterricht beim Vater, Klavierunterricht beim Bruder und Gesangsunterricht beim Liechtenthaler Regenschori Michael Holzer, der ihm später auch die alte Wiener Kontrapunkttradition und Generalbaßlehre näherbringt. Daß Schubert selbst auch in den Gottesdiensten die Sopransoli singt, deutet nicht nur auf eine spezifische Stimmbegabung, sondern auch auf den Ehrgeiz des Knaben hin. Möglicherweise sind Schuberts Improvisationsmanier, die später eine große Rolle in seinem Werk spielen sollte, und die Vorliebe für das Lied auf diese frühkindliche Prägung zurückzuführen. 1808 meldet Schuberts Vater den jungen Knaben für die schwere Aufnahmeprüfung ins k.k. Konvikt an. Mit der Aufnahme als Hofsängerknabe ist ihm vermutlich die gründlichste musikalische Ausbildung gesichert. Schulunterricht erhält der Junge im „Akademischen Gymnasium“. Fünf Jahre verbringt er als Sängerknabe unter strenger Zucht und intensivem Unterricht und spielt außerdem im Internatsorchester, das von Joseph Spaun geleitet wird. Schubert verbringt viel Zeit mit Klavierspiel und Komposition, seine frühen Werke überragen bei weitem den Standard „normaler“ Schüler. Die völlige Hingabe zur Musik schlägt sich allerdings negativ auf die schulischen Leistungen nieder. Unter den Klassenkameraden am Konvikt findet sich eine Reihe von Schuberts späteren engsten Freunden, wie zum Beispiel Joseph von Spaun. Die Zeit im Konvikt ist also eine sehr prägende für den jungen Schubert. 

1.2. Lehrerdasein oder freischaffender Komponist?

Als 1913 der Stimmbruch einsetzt, verläßt Schubert das Konvikt mit der Absicht, sein Leben der Komposition und der Musik zu widmen, der Vater wünscht aber, daß Schubert ebenso wie er Schullehrer wird, und so besucht Franz einen einjährigen Kurs für Lehramtskandidaten. Es stellen sich erste musikalische Erfolge ein, wie beispielsweise mit der Erstaufführung der Messe in F-Dur, dem Kunstlied „Gretchen am Spinnrade“ oder dem „Erlkönig“, doch von der Musik allein kann er nicht leben. Er verläßt 1816 jedenfalls die Schule als Arbeitsstätte und versucht, für Geld zu komponieren. Schubert wird allerdings nicht sehr berühmt, denn noch beherrscht der mächtige Beethoven die Musikszene Wiens. Schubert bleibt also ein Geheimtip der Wiener Szene. 

1.3. Leben mit Freunden

Schuberts Leben und Werk wäre ohne seine Freunde nicht denkbar, das hat Schubert mit keinem anderen Komponisten gemeinsam. Viele von ihnen stammen aus der Konviktszeit, Gleichgesinnte, die sich allein schon durch das Ensemblespielen und Orchesterspielen nähergekommen waren. Zu seinem engsten Freundeskreis zählen aber auch Maler (Schwind) und Dichter (Grillparzer), mit denen ihn eine intellektuelle Position, die in sich sowohl die Gedanken der Aufklärung und der Französische Revolution als auch den neu entstehenden nationalen Gedanken vereint, verbindet. Oft wohnt Schubert bei einem seiner Freunde, weil er sich die Miete für eine eigene Wohnung nicht leisten kann. Es werden auch die auch heute noch stattfindenden Schubertiaden abgehalten, die damals aber sehr anders aussahen, da sie einerseits zur Darbietung der neuesten Kompositionen Schuberts dienten, andererseits oft in einem Saufgelage ausarteten. Es wurde Schuberts Popularmusik, heute als „Gesellschaftsmusik“ bezeichnet, aufgeführt, die vor allem zur Unterhaltung bei Jubiläen, Geburtstagen und ähnlichem gedacht waren. Es ist aber wichtig zu wissen, daß Schubert diesen Liedern die gleiche Aufmerksamkeit und handwerkliche Perfektion bei der Erstellung zuteil werden ließ wie den sogenannten „großen“ Werken. 

1.4. Schubert und die Frauen

Schuberts Beziehung zu Frauen sind vor allem Gegenstand der Trivialliteratur und des Populärkultes geworden. Ausgangspunkt waren zweifellos seine nachgewiesenen erotischen Beziehungen und seine syphilitische Erkrankung, die sich Anfang Jänner 1823 bemerkbar machte, und nach neuesten Forschungsergebnissen wahrscheinlich eine eher geringe Rolle am Tod Schuberts spielt, da er wahrscheinlich an Bauchtyphus, durch Salmonellen verursacht, gestorben ist (19. November 1928).

Gesichert ist Schuberts Liebesbeziehung zu Therese Grob, die erste Sopranistin der Kirche, die auch Schuberts erste Lieder sang, aber später einen Bäckermeister heiratete. 

1818 reiste Schubert auf Einladung des Grafen Esterhazy nach Ungarn, um dessen Töchter Marie und Karoline in Gesang und Klavierspiel zu unterrichten. Er erhielt dort reichlich Geld und dürfte sich auch sonst vergnügt haben. Jedenfalls verliebte er sich in die Komteß Karoline. 

Schuberts oft unglückliche Liebschaften tragen wesentlich zur Entstehung seiner zahlreichen Lieder bei und seine beiden Liederzyklen handeln hauptsächlich von enttäuschter Liebe. Schubert bringt seine eigenen Gefühle ein, die die Musik so tragisch und berührend machen. 

1.5. Weitere Werke

2. Im Jahre 1819 wird zum ersten Mal ein Lied Schuberts durch Franz Jäger aufgeführt. Allmählich wird die künstlerische Welt Wiens auf Schubert aufmerksam, und ehrenvolle  Aufträge sie eine Hymne zu Ehren Franz I. folgen. 1822 schreibt Schubert die „Missa Solemnis“, doch die Sinfonie in h-Moll, die „Unvollendete“ überstrahlt alles. 1823 entsteht der Liederzyklus „Die schöne Müllerin“. Sein Gesundheitszustand verschlechtert sich zusehends und mit seiner Gemütsveränderung (er wirkt schroff und oft unhöflich) ändert sich in der Folge sein Stil. In der 1927 entstandenen „Winterreise“ und dem „Schwanengesang“, Schuberts letzte Lieder, erkennt man seine Melancholie und Hoffnungslosigkeit. Zu dieser Zeit kommt es zu Schuberts ersten und zugleich letzten Treffen mit seinem großen Vorbild Beethoven, als der im Sterben liegt. 1828 stirbt Schubert. 

3. Das Schubert – Lied

3.1. Neue Orientierung, Einflüsse,....

Schuberts unumstrittenstes Werk ist zweifelsfrei sein Lied, das gleichsam als Logo für den Komponisten fungiert („Liederfürst“). Sein Lied ist keinesfalls als rein „deutsches Lied“ abzuhandeln, sondern ist polykulturell determiniert. Schubert hat seine Erfahrungen mit der Vertonung von Texten aus mehreren Quellen bezogen. Der Anteil der volksmusikalischen Grundlagen ist über das ganze Habsburgerreich verstreut, und es findet sich in Wien nunmehr eine Vermischung dieser musikalischen Dialekte, aber auch ein emanzipiertes Nebeneinander. Schubert bezog seine praktischen Erfahrungen aus der eigenen Sozialisation, die mährisch konstituiert war. Darüber hinaus kannte er die Wiener Liederschule um Joseph Anton Steffan, mit ihrer Anlehnung an die italienische Ariette. Diese Schule war mit Hayden, Mozart und Beethoven schwergewichtig vertreten. Er kannte auch die theoretisch viel abgestütztere Berliner Liederschule des Goethekreises um Reichardt und Zelter. Daneben gab es noch die Schwäbische Liederschule um Joh. Rudolph Zumsteeg, die zwar ähnlich der Wiener Liederschule mit der italienischen Tradition zu tun hatte, aber mit Schiller einen starken Textdichter hatte. Diese Schule war Schuberts großes Vorbild in seiner Jugend, das er dennoch nicht plump nachahmte. Seine ersten 15 Kompositionen waren dann auch Schillervertonungen, die Ballade der „Taucher“ wurde zu seinem umfangreichsten Gesang (605 Takte) überhaupt. Damit setzte er sich eindeutig von der Tradition eines Reichardt oder Zelter ab, er gründete seinen eigenen Stil. Er legt besonders viel Wert auf die Interpretation des Inhalts, nicht des Textes, die auf einer Intensivierung der Stimmung beruht, nicht auf der Abfolge der Silben.

3.2. Der Konflikt Wien – Berlin

Eine Gegenüberstellung dieser Traditionen kann zum Beispiel der Verleich der beiden „Erlkönige“, Schuberts und Reichardts, zeigen. Während Reichardt syllabisch arbeitet, zeigt Schubert ein Minidrama, wo die Einheit nicht vom Fortgang der Handlung oder der Dichtung, sondern allein von der musikalischen Inszenierung erzielt wird. 

Vor allem sind es differierende Anschauungen von Textvertonungen, die Berlin und Wien trennen. Dort geht es um die korrekte Untermalung der Syntax, hier um ein theatralisches Sujet, um die neuentstehende Sprachmusik, mit einer kleinen Dominanz des Musikalischen gegenüber der Syntax. Reichardt achtet den Dichter, Schubert benutzt ihn, auch wenn er Goethe heißt. Goethes sichtbares Mißtrauen gegenüber dieser musikalischen Konstruktion drückt er durch Nichtbeantworten Schubertscher Post aus. 

3.3. Generelle Merkmale (Thematik, Inhalt, Klavierbegleitung,...)

Besonders hervorzuheben ist bei fast allen Liedern Schuberts die Klavierstimme. Sie ist nicht nur Akkordstützung, sondern eine Transformation dessen, was textlich passiert. Sie ist ausgeschriebene Affektenlehre, sie untermalt nicht, sie malt und benutzt die Singstimme als Transportmittel der literarischen Erzählung. Letztlich ist deswegen die Singstimme einfach strukturiert. Natürlich sind nicht alle der 600 Lieder so durchstrukturiert, aber wenn sie es nicht sind, dann auch aus einem bestimmten Grund. Schuberts Strophenlieder sind meist variativ. Dennoch verwendet Schubert einige musikalische „Formeln“ wie die kleine Sext, das Sehnsuchtsmodell der Musikgeschichte des 19. Jahrhunderts (auch Wagners Zentralmotiv seines Tristan – Seufzers), die Sekundreibung (Schmerz), die Terzenparallele (Hoffnung),... . 

Schubert wagt, den Dichter zu korrigieren, seine melodischen Modelle sind von überall her entnommen, meistens aus volksnaher Artikulation, aus der katholischen Kirchenmusik, aus der Oper und aus Trivialem gleichermaßen ohne Rücksicht auf die Konvention. 

3.4. Die Bedeutung des Schubert-Liedes, Auswirkungen, ....

Schuberts Lieder sind ein „Kosmos menschlicher Existenz“ (Wagner, Manfred: Franz Schubert. Leben und Werk) in einer Nuancierung, wie sie wahrscheinlich nie sonst erreicht wurde. Es gibt kaum ein menschliches Thema, das nicht von Schubert behandelt wurde. Schubert erlebte die Welt nicht nur in seiner eigenen Vorstellung, sondern auch in der seiner Textdichter, deren Worte er immer ernst nahm. Wegen der Schwierigkeit, den Inhalt dieser Lieder zu transportieren werden sie von den Sängern meist lange studiert, oder die Interpreten wagen die Aufführung erst gar nicht. Im Gegensatz zu Kammermusik-, Bühnen- und sakralen Werken sind die Schubertschen Lieder auch unzerstörbar, sie vertragen Dilettantisches wie Artifizielles, sie lassen sich auch trivialisieren (Ave Maria) und senden doch immer noch genug von jener Botschaft, die die qualifiziertesten Interpretationen zum weit größeren Teil anbieten können. 

4. Die großen Liederzyklen

4.1. Allgemeine Bedeutung

„Der Zyklus Die schöne Müllerin ist zu wenig und jener der Winterreise gar nicht näher besprochen. Die erschütternde Winterreise, wohl die schönste Musik, die je über ein deutsches Gedicht geschrieben worden ist, würde in hohem Grade eine umständliche Erörterung verdient haben. Es ist allerdings schwierig, über solche Meisterstücke und melodische und poetische Ergüsse zu schreiben, allein es wäre höchst lohnend.“
Schuberts Freund Josef von Spaun

Der Dichter

Der Dichter Wilhelm Müller wäre heute in Vergessenheit geraten, hätte nicht Schubert einige seiner Werke in den Liederzyklen „Die schöne Müllerin“ und der „Winterreise“ vertont. Er wurde 1794 (Schubert 1797) in Dessau geboren. Er war Lehrer und Bibliothekar an der Gelehrtenschule in Dessau. Heinrich Heine sah in ihm ein großes Vorbild als Liederdichter. Er selbst hat die Lieder nicht als alleinstehende Gedichte vertont, denn „in der Tat führen meine Lieder nur ein halbes Leben, ein Papierleben, schwarz auf weiß...bis die Musik ihnen den Lebensodem einhaucht, oder doch, wenn er darin schlummert, herausruft und weckt.“

Die Vertonung der „Winterreise sollte er nicht mehr erleben, denn er starb im selben Jahr, als Schubert die „Winterreise vertonte (1827).

4.2. Die schöne Müllerin

4.2.1. Allgemeines

Der Dichter Wilhelm Müller hatte den Zyklus als Liederspiel für seinen Berliner Freundeskreis geschrieben. Ein Prolog und ein Epilog milderten die Unmittelbarkeit des Werkes. Franz Schubert, der den Zyklus „Die schöne Müllerin“ (wie auch die „Winterreise“) im Freundeskreis bei Schober in Wien kennengelernt hatte, ließ beide weg und nahm noch 3 Lieder heraus. Die restlichen 20 Lieder hat er dann so gereiht, daß man leicht eine durchgehende Handlung erkennen kann. 

Die 20 Lieder der „Müllerin“ müssen sehr rasch nacheinander entstanden sein, denn am 30. November 1923 berichtet Schubert erstmals an Schober, daß er einige Müllerlieder komponiert habe. Am 17. Februar sind sie bereits im Druck erschienen angekündigt. 

Durch Schuberts Vertonung werden die Lieder aus der Zufälligkeit und Zweckgebundenheit ihrer Entstehung gehoben und ins allgemein Menschliche gerückt. Verglichen mit der „Winterreise“  sind die Lieder der „Müllerin“ kompositorisch enger gebunden. Grund dazu mag die Einheit des Themas und die kurze Zeitspanne sein, in der die Lieder entstanden sind. Die Einheit ist aber auch durch die Rolle des Baches gegeben, der als ständiger Begleiter in das Schicksal des Müllerburschen eingreift. Am Notenbild ist leicht zu erkennen, wenn der Bach als Sinnbild des immer Bewegten, Ruhelosen, ewig Wandernden wirksam ist. Das Sechzehntel- oder Triolenbild könnte zu der Annahme verleiten, daß sich Schubert mit einer die Natur nachahmenden Wirkung zufrieden gegeben hat. Immer bleibt die instrumentale Bewegung auch Ausdruck der Unruhe des Menschen, etwa im Sinne des Mottos zu verstehen, das Beethoven über seine 6. Sinfonie schrieb: „Mehr Ausdruck der Empfindung denn Malerey“. 

4.2.2. Form

Strophenlieder: Nr. 1, 7, 9, 13, 14, 16, 20. 


Var. Strophenlied: Nr. 4, 10 (Dur – Moll).


Strophenlied mit Klaviervar.: Nr. 8

Durchkomponierte Lieder: Nr. 2, 3, 12.


Durchkomp. Lied mit Strophenanklang: Nr. 17. 

A-B-A : Nr. 11, 19.


A-B-A mit Coda: Nr. 5

A-B: Nr. 15, 18

A-B-C-B: Nr. 6

4.2.3. Inhalt und Interpretation

Ein Müllerbursch wird auf der Wanderschaft vom Bach zu einer Mühle geleitet. Er verliebt sich in die schöne Müllerin. Nach Hoffen und Bangen („Ungeduld“, „Tränenregen“) findet er sein Glück. Neue Zweifel tauchen auf. Ein Jäger weckt Eifersucht und Stolz in dem Müllerburschen. Grün, die Farbe des Jägergewandes, wird in den Liedern „Die liebe Farbe“ und „Die böse Farbe“ Sinnbild des Schmerzes und der Zerrissenheit. Todessehnsucht und Todeserfüllung klingen aus den 3 letzten Liedern.

Das erste Lied „Das Wandern“ ist ein Strophenlied, wobei zwanzig Takte fünfmal wiederholt werden und Schubert außer der Anweisung „mäßig geschwind“ nur wenig Bezeichnungen angibt. Wohl aus Zeitmangel schrieb Schubert nur die dynamischen Anweisungen, die sich auf die erste Strophe beziehen. Er traut den Interpreten genügend schöpferische Einfallskraft zu, das Werk zu gestalten. Schubert drückt Bewegung in der Klavierstimme durch  anhaltende Sechzehntelpassagen in der rechten Hand aus. Die Oktavsprünge der linken Hand (Ausnahme im Mittelteil) sollen wohl das Klappern der Mühle darstellen. Die fröhliche Melodie der Singstimme soll in der ersten Strophe (Wandern) lebhaft und kräftig gesungen werden. In der zweiten Strophe (Wasser) sollte sie einen Gegensatz zu der ersten Strophe darstellen und eher sanft gesungen werden. Je nach Grundaussage der Strophen, sie ist leicht erkennbar in der Wiederholung eines Teils des Textes (zum Schluß im pianissimo), sind auch die restlichen Strophen zu gestalten (Räder: Stetigkeit, Steine: Schwere, Wandern: diese Strophe ist eine Huldigung an das Wandern). Der Wanderer sieht seine Bewegungsfreude im Naturbeispiel wieder (Wasser, Räder). Das Lied ist als Exposition zu verstehen. 

Im zweiten Lied „Wohin?“ greift die Bewegung des Wassers dämonisch in den Weg des Wanderers ein. Sein Gemüt wird von Unruhe erfaßt. Dämonisch wie das Element wirken die Sextolen der Klavierbegleitung. Der Sinn wird „berauscht“, der Müllerbursche glaubt, den Gesang von Nixen zu hören, findet dann doch als sinnvolle Erklärung die Mühlenräder als Verursacher des Geräusches. Obwohl der Bursche zweifelt, ob er dem Bächlein ins Tal hinab folgen soll (musikalisch angedeutet), beschließt er nach kurzem Bangen doch, ihm fröhlich nachzuwandern. 

Im dritten Lied „Halt!“ Führt der Bach den Wanderer zu seinem Ziel. Die bewegten Sechzehntel der Klavierbegleitung, die sich nicht durchziehen, jedoch zum Schluß hin häufiger werden, sind Symbol für die Mühle, die der Müller anfangs nur schemenhaft durch die Erlenblätter hindurch, später ganzerblickt. Es entsteht jedoch eine gewisse Unruhe durch den Gegensatz zwischen diesem bewegten Motiv und dem Idyll der Mühle mit den blanken Fenstern im lachenden Sonnenschein, die durch die Frage „War es also gemeint?“ erklärt wird. 

Das vierte Lied „Danksagung an den Bach“ wirkt mit seinem Biedermeierton wie ein Ruhepunkt in der Entwicklung. Wunderschön knüpft die Frage „War es also gemeint“ an das letzte Lied an. Der Müller fragt den Bach noch, ob die Müllerin ihn geschickt habe, oder ob der Bach selbst ihn zur Müllerin gebracht habe, doch die Antwort auf die Frage scheint gleichgültig, der Wanderer ist vollauf zufrieden, daß er  nun gefunden hat, was er so lange gesucht hat: Arbeit für seine Hände und etwas fürs Herz. 

Die Lieder 5 und 6 „Feierabend“ und „Der Neugierige“ schildern die wachsende Neigung des Müllerburschen zur Müllerin. Im 4. Lied lassen die Tempobezeichnung „Ziemlich geschwind“ und das forte auf die Leidenschaftlichkeit und die Erwartungen des Müllerburschen schließen. Den Akkorden zu Beginn wird durch nachfolgende Pausen, die die längsten Notenwerte einnehmen, große Bedeutung verliehen. Darauf folgen schnelle Sechzehntelketten, und der Müller beginnt aus entfesselten Kräften zu singen „Hätt ich tausend Arme zu rühren...“Als er an die Müllerin denkt, erleben wir einen Stimmungswechsel und Schubert wechselt von a-Moll nach A-Dur. Den Müller verläßt der Mut, weil er erkennt, daß er zu schwach ist nach seiner Wanderschaft, und seine Zweifel werden durch ein decrescendo zum Ausdruck gebracht. Er spricht vom Zusammensitzen in einer großen Runde, zu der nun der Meister tritt und seine Arbeiter lobt, langsam würdevoll und in einer tiefen Stimmlage, was seine Autorität betont. Nun wünscht das liebe Mädchen allen eine gute Nacht, der Sänger singt zärtlich (p dolce) verliebt, doch bald wird ihm schmerzlich bewußt, daß sie allen eine gute Nacht wünscht und niemanden hervorhebt, und so beginnt er wieder an sich zu zweifeln und beginnt noch leidenschaftlicher als vorher, sich Kräfte zu wünschen, um der Müllerin zu imponieren, aufdaß sie seinen treuen Sinn bemerkt. Der Müllerbursch zieht weiter und schwankt zwischen Hoffnung, Sehnsucht und Verzweiflung. 

Im sechsten Lied fragt er weder Sterne noch Blume, ihm zu sagen, ob sein Herz ihn belog, nein, er fragt wieder seinen Freund, den Bach. Doch der Bach ist ruhig (ausgedrückt durch die ruhige Sechzehntelbewegung der rechten Hand der Klavierstimme und der ausgehaltenen Akkorde in der Linken, die doch normalerweise Oktavsprünge als Ausdruck der Mühlräderbewegung zu spielen hat). Der Müller will nur ein Wörtchen erfahren: entweder ja oder nein. Beide sind musikalisch sehr schön gedeutet: ja in einem klaren Fis-Dur, nein folgt nach einem bangen vermindert scheinenden Akkord und einer Rückung nach G-Dur. Die Worte der Müllers „die beiden Wörtchen schließen die ganze Welt mir ein“ klingen in der neuen Tonart G-Dur fast fromm, auf jeden Fall selig hoffend. Doch der Bach bleibt auf die  bange Frage „sag, liebt sie mich?“ stumm. 

Die Überschrift und das Thema des Lied Nr.7, „Ungeduld“, wird durch die Triolenrepetitionen in der rechten Hand des Klavierparts verdeutlicht, die ungeduldiges Warten oder Unruhe fast greifbar machen. Der Wanderer möchte, daß alle Welt erfährt, daß sein Herz der Müllerin gehört und es auch ewig so bleiben soll. Er will die Botschaft sowohl in Rinden schnitzen oder mit schnell wachsenden Kressesamen säen als auch einen Vogel lehren, es täglich zu verkünden wie auch der Wind oder der Bach seine Liebe verkünden sollen. Er denkt, daß man ihm doch seine Verliebtheit am Gesicht ansehen müßte, doch die Müllerin scheint nichts davon zu merken. Die Höhepunkte liegen in diesem Lied eindeutig im Schluß des Liedes, dessen Wortlaut in den vier Strophen nicht verändert wird. Erstmals scheint der Müller seine Gefühle wirklich äußern zu wollen. 

Im „Morgengruß“ wünscht der Müller der Müllerin einen schönen Morgen, sie aber zieht sich vor ihm zurück. Um sie nicht in Verlegenheit zu bringen, möchte er wieder gehen, bittet sie aber dennoch, ihre schönen Augen und ihr blondes Köpfchen wenigstens von der Ferne betrachten zu dürfen. Sie soll ihre Träume abschütteln und auf ihr Herz hören, denn es verrät etwas über Liebe, Leid und Sorgen. Der rezitativische Anfang „Guten Morgen, schöne Müllerin“ steht in seltsamem Kontrast zu den wehmütigen Sequenzen „Verdrießt dich denn mein Herz so schwer?“ (g-Moll – A-Dur, f-Moll – G-Dur). Diese Sequenzen bilden einen Gegensatz zu den ruhige Triolen des Schlußteiles „So muß ich wieder gehen“.

Die hellblauen Blumen am Bachesrand, „Des Müllers Blumen“, erinnern den Bursch an die Augen der Müllerin. Er will die Vergißmeinnicht unter das Fenster der Müllerin pflanzen, damit sie der Müllerin im Schlaf „Vergiß mein nicht“ zurufen, und der Tau auf den Blumen, soll seine Tränen sein, die der traurige Müller auf die Blumen weint. 

Auch das nächste, ebenfalls ruhige Lied im Zyklus („Tränenregen“) handelt von Tränen und Trauer. Die blauen Blumen und der Müller sitzen beisammen und er sieht das Spiegelbild der Augen der Müllerin (Blumen) im klaren Wasser des Baches. Erstmals kommen Todessehnsüchte auf, als der Müller glaubt, der Bach wolle ihn in seine Tiefe ziehen. Er beginnt zu weinen, das Bild verschwimmt und der Müller geht weg, denn es beginnt zu regnen. 

Im nächsten Lied „Mein!“ findet der Müller die Erfüllung seiner Sehnsüchte. Er befiehlt dem Bach sein Brausen einzustellen und den Vögeln singen aufzuhören, denn heute soll nur ein Reim durch den Hain schallen: „die geliebte Müllerin ist mein“. Doch es sind zuwenig Blumen da, um den Ansprüchen des Müllers gerecht zu werden und auch die Sonne leuchtet nicht hell genug. So bleibt der Müller allein mit seinem Glück. Die Sprünge seines Herzens sollen vermutlich durch die sprunghafte Melodieführung angedeutet werden. Dieses Lied stellt einen erfrischenden Gegensatz zu den sonst so zweifelnden Liedern dar. 

Im Lied 12 „Pause“ legt der feurige Liebhaber nun eine Rast ein, und er legt seine Laute beiseite. Vor lauter Gefühlsüberschwang vermag er sich nicht mehr auszudrücken. Glaubte er, sein Leiden war schon groß genug, so wird er sich nun der Tatsache bewußt, daß die Last seines Glückes noch stärker auf ihn wirkt. Doch streift ein Lüftchen über die Saiten und bewegt sich das grüne Band, mit dem er die Laute an die Wand gehängt hatte, überkommt ihn ein Schaudern. Sollen diese Klänge der Nachklang seiner Liebespein sein oder das Vorspiel  neuer Lieder (ob Liebes- oder Klagelieder)? Diese Fragen sind auch harmonisch analysiert sehr interessant. Die Wendung nach Moll im Takt 63 ist unheilverkündend, und der Pianist nimmt sich mit einem bedeutungsvollen Warten auf dem zweiten Schlag viel Zeit, bis er im Fes-Dur Akkord zu versinken scheint. Die Melodie hebt sich bei „Nachklang“ um eine Quart, was die Frage oder einen Seufzer ausdrückt, doch dann folgt ein neuer Akkord und der Sprung zur „Liebespein“ (es-c (aufgelöst)), der wie eine übermäßige Sekund wirkt, drückt den Schmerz besonders gut aus. Beim „Vorspiel“ jedoch führt ein neuer Akkord beruhigend in den Tonika-Dreiklang  zurück, der Optimismus anklingen läßt. 

Die Müllerin kann „Mit dem grünen Lautenbande“ sicher mehr anfangen, als es an der Wand verbleichen zu lassen. Deshalb und weil grün ihre Lieblingsfarbe ist, schenkt der Müller es ihr sogleich. Auch der weiße Müller freundet sich mit der Farbe an, da es ja die Farbe der Hoffnung ist. Wenn sie sich das Band ins Haar schlingt, weiß er, wo die Liebe und die Hoffnung wohnen, dann hat auch er das Grün gern. 

Doch Grün ist die Farbe des Jägers. „Der Jäger“ (Lied 14) solle gefälligst in seinem Revier bleiben, denn das Rehlein gehöre dem Müller. Der Jäger würde es mit seiner Büchse, den Hunden und seinem unrasierten Gesicht nur erschrecken. Er solle nach Ebern jagen, die das Kohlbeet der Müllerin zerstören, aber nicht sein Glück zerstören. Bemerkenswert an der Klavierstimme ist der fugenähnliche Anfang, der vielleicht das Symbol für den Konflikt Jäger - Gejagter sein soll. Zwar kommt keine typische Jägermelodie vor, doch Schubert verwendet eine große Anzahl an Quarten und Quinten. 

„Eifersucht und Stolz“ lautet die Überschrift des nächsten Liedes. Die schöne Müllerin hat sich  nämlich vermutlich in den Jäger verliebt. Der Müller schafft dem wilden Bach an, nicht dem Jäger nachzulaufen, sondern die Müllerin zu schimpfen, da man als sittliches Kind nicht dem Jäger nachschaue. Doch nun besinnt sich der Müller auf seinen Stolz, der Bach soll seine Trauer nicht verraten, aber heimlich wünscht er sich doch, ihr seine Enttäuschung mitzuteilen. Besonders hervorzuheben wäre die „geschwinde“ Klavierbegleitung und die hektischen Punktierten zu Beginn des Liedes, die auf den krausen, wilden Bach hinweisen sollen. Die Rufe „Kehr´ um“ klingen anfangs flehentlich (Leitton – Auflösung), doch dann werden sie bestimmt (Quint abwärts). Ähnlich es gilt bei den „sag´ ihr“s. Auch der Wechsel von Dur und Moll ist hervorzuheben. 

„Die liebe Farbe“, Grün, ist die Lieblingsfarbe der Müllerin. Um ihr Herz wiederzugewinnen ist er sogar bereit, sein Müllerweiß aufzugeben und sich in Grün zu gewanden. Er will auch zu jagen beginnen, um ihr zu gefallen, kann sich jedoch nicht mit dieser Beschäftigung anfreunden. Nun spricht er sogar vom Tod und wünscht sich ein grünes Grab, auf dem nicht einmal bunte Blumen wachsen sollen. Hier kommt eine Jägermelodie vor, die besonders durch den „Orgelpunkt“ der rechten Hand der Klavierstimme bei Beginn der Strophe hervorgehoben wird. 

Als der Müller erkennt, daß alle Bemühungen vergebens sind, wird Grün plötzlich „Die böse Farbe“. Die ganze Natur erinnert ihn an diese Farbe und er möchte am liebsten alle grünen Blätter von den Bäumen reißen. Nun wünscht er sich nur noch, daß er sich wenigstens bei ihr verabschieden darf und vor ihrer Tür liegen. Und wenn das Jagdhorn schallt (erstmals eine wirkliche Jagdmelodie mit repetetiven kurzen „Hornstößen“) und sie schon nicht nach ihm ausschaut, so kann er wenigstens ins Haus hineinschauen. Zum Schluß wagt der Müllersbursch einen letzten Versuch, sie möge das grüne Band abnehmen und ihm die Hand zum Abschied reichen. 

Im 18. Lied, „Trockne Blumen“ spricht der Müllersbursch die verwelkten Blumen, die die Müllerin ihm gegeben hatte, an. Er wünscht sich, daß einmal jemand die Blumen zu ihm ins Grab legt. Er erkennt, daß seine Tränen weder die Blumen noch tote Liebe wieder erblühen lassen können. Doch dann erhellt sich sein Gemüt, denn er weiß, daß der Winter, der in der Romantik als tote Jahreszeit gilt, vorübergehen wird. Im Frühling wird die Natur zu neuem Leben erwachen, und die Geliebte wird im Freien lustwandeln. Wenn sie dann am Hügel vorbeikommt, wird sie sich an den Müller und seine Treue erinnern, und alles wird durch den Frühling neu. In diesem Lied ist das erste Mal von einem treulosen Mädchen die Rede, doch der Müller macht ihr keinen Vorwurf. Er sieht ein, daß er sterben muß, denn die reine, treue Liebe, von der er träumt, gibt es nicht. Das Lied beginnt in e-Moll mit scheinbar zusammenhanglosen, trockenen Akkorden im Klavier, die den Winter darstellen sollen. Die Singstimme setzt im legato ein, die Melodie ähnelt einem Trauermarsch. Die Strophe wird mit anderem Text wiederholt, nur das Ende wird verändert: hörte die die erste Strophe mit einem langen fis auf, um in H-Dur, der alterierten V. Stufe von e-Moll überzuleiten, so endet die Melodie der zweiten Strophe auf dis, dem Leitton zu E-Dur, was die Veränderung anzeigt. Die letzten 3 Töne wurden nur vertauscht. Der Text wird dadurch wesentlich schmerzlicher („die sie mir gab“). 

Aus dem Tod wird Leben, der Winter verabschiedet sich, der Frühling kommt, aus Moll wird Dur. Der veränderte Rhythmus verlangt eine eigene Betonung, eine Betonung auf jedem Schlag jedes Taktes und die Sechzehntel der Melodie werden spürbar leichter, aber trotzdem nie unwichtig. Auch die Stelle „...und denkt im Herzen: der meint es treu!“ sollte keineswegs untergehen. Der Müller möchte, daß die Müllerin an ihn denkt und er schwört ihr gleichzeitig Treue (bis zum Tod), deshalb sollte sie auch zärtlich gesungen werden. Dann erst setzt ein crescendo ein, das sich bis zum Schluß „der Mai ist kommen, der Winter ist aus.“ in ein forte steigert. Diese Phrase wird noch einmal wiederholt, dann erinnert der in sich zusammenfallende Schluß, der wieder ins Moll wechselt, daran, daß alles eine Vision war und die Blumen in Wirklichkeit doch tot sind.

Schubert verwendet die Musik der „Trocknen Blumen“ in einem Variationswerk für Querflöte und Klavier. 

Im nächsten Lied „Der Müller und der Bach“ führt der Müller ein Zwiegespräch mit dem Bach. Der Müller klagt ihm sein Liebesleid, von dem er meint, daß es Blumen welk und Englein weinen macht. Durch die abwechselnden Akkorde der rechten und linken Hand der Klavierbegleitung in diesem ersten Teil entsteht der Eindruck, daß der Müller langsam weiterwandert. Der Bach, der ihn zu trösten versucht, wird wie immer durch eine fließende Sechzehntelbewegung dargestellt. Im dritten Teil spricht wieder der Müller. Er spricht davon, daß er die Ruhe wohl nur in der Tiefe des Baches finden könnte und er erkennt, daß sein Schicksal ihn mit seinem treuen Weggefährten zusammenführt. In diesem Teil wird die (leicht abgewandelte) Melodie des ersten Teils mit der Klavierbegleitung des zweiten Teils kombiniert. Das soll den Tod des Müllers im Bach andeuten.

Im letzten Lied, „Des Baches Wiegenlied“, tröstet der treue Freund Bach den Müller, den er auf seinem Grund beherbergt und für ihn sorgt. Er verbietet den Blumen, ins Wasser zu sehen, um ihn träumen zu lassen. Er wird lauter rauschen, falls das Jagdhorn schallt. Das Mädchen jagt er beinahe unhöflich vom Steg, schließlich soll es die wohlverdiente Ruhe nicht wieder stören. Statt dessen verlangt der Bach ihr Tüchlein, um dem Müller die Augen zu verbinden und ihn vor ihrem Antlitz zu schonen. Der Bach wünscht gute Nacht, Leid wird dem Vergessen preisgegeben und der Himmel wacht über allem. 

4.3. Die Winterreise

4.3.1. Allgemeines

Die Winterreise datiert aus dem vorletzten Lebensjahr Schuberts, die Reinschrift des ersten Dutzend lag im Februar 1827 vor, im Oktober 1827 folgte der (posthum veröffentlichte) Schlußteil. 

Drei Jahre zuvor hatte Müller die Verse der nachmaligen „Winterreise“ in Druck gebracht, und zwar als zweiten Teil der „Gedichte aus den hinterlassenen Papieren eines reisenden Waldhornisten“, die er Carl Maria von Weber gewidmet hatte. Schubert lernte die Gedichte in einem der damals verbreiteten Almanache kennen. Müller selbst dürft nie von Schubert gehört haben. 

Die 24 Lieder der Winterreise sind nicht wie die „Schöne Müllerin“ durch das Band einer durchgehenden Handlung verknüpft. Das Verbindende, Zyklusbildende ist die gemeinsame Grundstimmung, die über allen Liedern liegt, die Verzweiflung, und die Haltung dem Leben und dem Tode gegenüber. Das Erlebnis jedes einzelnen Liedes wird durch jedes andere Lied des Zyklus vertieft und erweitert, sodaß man schließlich im harmlos scheinenden Abschiedslied („Gute Nacht, Lindenbaum“) die gleiche Todessehnsucht mitschwingen spürt wie im Lied „Der greise Kopf“. Der Schluß dieses Liedes „...wie weit noch bis zur Bahre?“ könnte als Leitspruch über dem ganzen Zyklus stehen. 

Der Wanderschritt, der sogleich mit „Gute Nacht“ einsetzt, vollzieht sich zwar in dem für Schubert typischen Zweivierteltakt, aber es haftet an ihm die dumpfe Schwere des Moll (zwei Drittel der Lieder des Zyklus stehen in Moll) und die Melancholie der absteigenden Tongestalten. 

Der Romantiker fühlt sich als unverstandener Fremdling auf der Erde. Aus dem Gefühl des Fremdseins entspringt die Sehnsucht nach Geborgenheit und Ruhe. Der Romantiker ist immer auf der Suche danach, immer auf Wanderschaft. „Fremd bin ich eingezogen, fremd zieh ich wieder aus“ heißt es im ersten Lied der Winterreise, „Ich mußt auch heute wandern“ beginnt eine Strophe im “Lindenbaum“ und „du fändest Ruhe dort“ deutet das ersehnte, nie erreichte Ziel an. 

Die Flucht aus der Wirklichkeit, das Erreichen des Sehnsuchtszieles in der Phantasie ist der Traum, die Täuschung. Im „Frühlingstraum“ wird der Gegensatz zwischen Wirklichkeit und Traum stark und eindringlich (unter anderem durch Temposchwankungen und starke Dur – Moll Kontraste innerhalb der Strophen) ausgesprochen: „Ich träumte von bunten Blumen...-...Und als die Hähne krähten, da ward mein Auge wach. Da war es kalt und finster, es schrien die Raben vom Dach.“ Tieftraurig die Erkenntnis am Schluß der Strophe „...ihr lacht wohl über den Träumer, der Blumen im Winter sah.“  Im Lied „Täuschung“ heißt es „...nur Täuschung ist für mich Gewinn.“

Die Erfüllung schließlich seiner Wanderschaft findet der Romantiker im Tod. In dem Lied „Der greise Kopf“ heißt es: „da glaubt ich schon ein Greis zu sein und hab mich sehr gefreuet.“ In der „Krähe“ ruft der Wanderer seine Begleiterin an: „Krähe, laß mich endlich sehn Treue bis zum Grabe!“. Im „Wegweiser“ sieht er ein Symbol, das ihm die Richtung  zum Tode weist: „eine Straße muß ich gehen, die noch keiner ging zurück.“ In den „Nebensonnen“ vergleicht er die Augen seiner verlorenen Liebsten mit der Sonne „... nun sind hinab die besten zwei... Ging nur die dritt‘ erst hinterdrein! Im Dunkeln wird mir wohler sein.“

Besondere Bedeutung kommt auch hier der Klavierbegleitung zu. Oftmals wird der Sinn des Liedes durch den Klavierpart viel deutlicher als durch die Melodie und den Text allein, was am Beispiel „Lindenbaum“ zu erkennen ist. Die Unruhe wird nur durch das Klavier verdeutlicht: der Wind als Sinnbild der Unruhe des Menschen. Wohl spürt man Naturromantik heraus, doch nie als bloße Naturnachahmung. Der Hahnenschrei im „Frühlingstraum“ (Takt 16) ist nicht nur Nachahmung, sondern erschreckender Weckruf. Im „Wegweiser“ symbolisieren die chromatischen Tonfortschreitungen die Unerbittlichkeit des Schicksalsweges bis zum Tode. Die leeren Quinten (Bordunquinten) über denen die schlichte Melodie des Liedes „Der Leiermann“ aufgebaut ist, sind Sinnbild der Trostlosigkeit, Leere und Einsamkeit des Leiermannes und des Wanderers, des Dichters und des Komponisten. 

Mit der Winterreise beginnen Realismus wie Expressionismus. Eine krasse, grimmige Schilderung wie „Die Wetterfahne“, war bis dato nie vorgekommen: ein Tonbild für Singstimme und Klavier, das so ziemlich alles negiert, was für die damalige Zeit zum Begriff des Liedes gehörte. Die Krähe wird zum Tiersymbol der auf ihr Opfer lauernden Einsamkeit, der sonst freundliche Bach und der Fluß zeigen sich von Eis überkrustet, ein Irrlicht flackert auf, ein Wegweiser weist ins Ausweglose. Träume wandeln den Wanderer an, Halluzinationen und Ausbrüche verzweifelnden Mutes befallen den Einsamen. Er meint, Nebensonnen zu sehen, Reflexe der matten Wintersonne in der eisigen Luft. Keine Menschenseele begegnet dem Wanderer, der einzige Ort, an dem er kurz verweilt, ist der Friedhof: die letzte Einkehr, euphemistisch „Das Wirtshaus“ umschrieben. Auf der letzten der 24 schmerzlichen Stationen begegnet dem fahrenden Gesellen endlich ein Mensch, ein Gestrandeter wie er: der Leiermann. Die volkstümlichen Bordunquinten sind zu einer trostlosen Eintönigkeit erstarrt.

Schubert hat in den 24 Liedern die knappsten Formeln für ein Übermaß an Ausdruck gefunden. Es scheint alles einfach zu sein, doch es ziehen sich Querverbindungen durch alle Lieder, etwa die Klangsymbole des ermattenden Wanderschrittes, die irrlichternden Triolen und die bedeutungsvollen Dur-Moll-Modulationen.

Eine derart traurige Stimmung und die damit verbundene Verdüsterung der Harmonik war ungewöhnlich. Schubert wußte es, denn nach seiner Arbeit an der Winterreise soll er gesagt haben: „Ich werde euch einen Zyklus schauerlicher Lieder vorsingen. Ich bin begierig zu sehen, was ihr dazu sagt. Sie haben mich mehr angegriffen, als dies bei anderen Liedern der Fall war. Mir gefallen diese Lieder mehr als alle, und sie werden euch auch noch gefallen.“

Es sind Lieder, die klarmachen, daß das menschliche Sein nicht überschritten werden kann. Der Weg nach innen führt ebenso ans Ende wie die äußere Wanderschaft zuletzt nur den Anfangsort erreicht. Darum sind diese gebrochenen Wanderlieder (außer dem „Lindenbaum“) zur damaligen Zeit auch nicht populär.

4.4. Schwanengesang

4.4.1. Allgemeines

Schwanengesang ist der letzte große Liederzyklus. Er ist als solcher von Schubert selbst nicht ediert worden, sondern erst posthum erschienen, deshalb wird er meist neben der „schönen Müllerin“ und der „Winterreise“ nicht als Liederzyklus genannt. Es gibt Argumente, ihn doch als Schubert’sche Absicht zu verstehen, weil nur das erste Lied des ursprünglichen Liederheftes datiert ist (August 1828) und weil angeblich Spaun überliefert, daß Schubert selbst schon geplant habe, die Rellstab-Lieder und die Heine-Lieder zusammen herauszugeben, als einen Zyklus, den er seinen Freunden widmen wollte. Andererseits bot er am 2. Oktober 1828 die sechs Heine-Lieder separat dem Leipziger Verleger Probst an.

Die Rellstab-Texte hat Schubert möglicherweise in Beethovens Nachlaß gefunden. Der Wiener Verleger Tobias Haslinger, der dem Liederheft, das er von Ferdinand Schubert erhalten und eigenmächtig Die Taubenpost (Nr. 14; Text von J. G. Seidl) hinzugefügt hatte, bezeichnet geschäftstüchtig die nunmehr 14 Lieder zum ersten Mal als Schwanen-Gesang. Damit meinte er wohl keinen Zyklus, sondern eher die marketingkonforme Ankündigung, daß es sich um Schuberts letzte Lieder handelte. 

Die beiden Liedgruppen unterscheiden sich deutlich. Die Rellstab-Lieder (Lieder 1-7) wenden sich an eine entfernte Geliebte, durchaus lieblich gestaltet, die Heine-Lieder (Lieder 8-13) sind Weltanschauungsminiaturen, in jener Härte musikalisch formuliert, die Schuberts Spätzeit kennzeichnet. Der Atlas (Nr. 8) ist die Manifestation des geplagten, gestreßten, die ganze Welt der Schmerzen repräsentativ ertragenden Individuums, Ihr Bild (Nr.9) ist in seiner radikalen Reduktion die Verlustrechnung der menschlichen Zuneigung, Die Stadt (Nr. 11) ist wohl Schuberts unmißverständlichster Umgang mit der Realität. Schubert schildert vor allem wieder durch die Klavierstimme Windsturm und Donnerschlag und Angst im Boot, und wieder die bittere Erinnerung an eine verlorene Liebe. Das letzte Lied der Gruppe, Der Doppelgänger (Nr. 13), macht tödlich ernst mit der Gleichsetzung dieser sich entwickelnden und doch gleichzeitig verlaufenden Erlebnisstruktur. Vergangenheit und Gegenwart werden ebenso wie der blasse Mond und der Leidende gleichgesetzt.  Schubert verwendet mit einem viermal ablaufenden Baß-Ostinato, das als melodisches Kreuzsymbol gilt und das er später auch im „Agnus Dei“ seiner Es-Dur-Messe verarbeitet, ein Signum für die härteste Form des Leidens, das Leiden Christi am Kreuz.
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