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CHSA 5289 – BRITTEN / CANTELOUBE
Britten / Canteloube: Lieder für hohe Stimme und Orchester
Britten: Les Illuminations op. 18
Die beträchtliche Anzahl von Werken für “hohe Stimme” in Benjamin Brittens (1913 – 1976) Schaffen ist besonders eng mit dem Tenor Peter Pears verbunden, der kreativen Muse und dem Lebenspartner des Komponisten, mit dem er fast vier Jahrzehnte zusammenlebte und für den der Großteil seiner Vokalwerke entstand. Britten und Pears lebten seit 1938 zusammen, doch es sollte noch weitere zwei Jahre dauern, bis Britten ein erstes umfangreiches, eigens für seinen Partner konzipiertes Werk schrieb, nämlich den Liederzyklus Seven Sonnets of Michelangelo, in dem er (im italienischen Original) die pulsierende Liebespoesie des bekanntlich homosexuellen Renaissance-Künstlers vertonte. Bevor seine Beziehung zu Pears aufblühte, hatte Britten jedoch bereits eine Reihe von Werken für die schweizerische Sopranistin Sophie Wyss komponiert, welche dann später ausgiebig von Pears aufgeführt wurden. Sie wurden zu Brittens Lebzeiten derart mit dessen charakteristischer Stimme assoziiert, dass es einer Offenbarung gleichkam, wenn sie (selten) von der Frauenstimme gesungen wurden, für die sie ursprünglich entstanden waren.
Wyss, die 1925 ins Vereinigte Königreich übergesiedelt war, sang 1936 beim Norwich Festival auch die Uraufführung von Brittens politisch gefärbtem und technisch virtuosem Orchesterzyklus Our Hunting Fathers (nach Texten von W.H. Auden). Abgesehen von einer Radioübertragung im Jahr 1937 verschwand dieses provokante Werk fast spurlos (Pears führte es erst 1950 ein zweites Mal auf), doch der Liederzyklus On This Island, den Britten (vielleicht etwas unaufrichtig) als “viel zu offensichtlich und zugänglich für zeitgenössische Musik” erachtete, war wesentlich erfolgreicher. Ebenfalls nach Texten von Auden wurde On This Island mit Britten am Klavier von Wyss in einem im Funkhaus der BBC veranstalteten Konzert für zeitgenössische Musik im November 1937 uraufgeführt. Offenbar war Britten von Wyss’ Stimme ausgesprochen angetan, und er schrieb ihr im folgenden Monat: “Es ist eine Ehre, für Sie zu spielen, wenn Sie so wunderschön singen.” In einem Brief vom Juni 1938 nach einem Konzert, das Wyss für die International Society for Contemporary Music gegeben hatte, teilte er ihr mit: “Sie haben einfach wunderschön gesungen ... ich war so stolz, Sie zu kennen!” Sein Interesse dehnte sich sogar auf Kleidungsfragen aus: Er merkte an, sie habe “großartig ausgesehen”, und gab seiner Meinung Ausdruck, dass sie “jetzt immer weiß tragen” solle.
Als er im Mai 1939 mit Pears zusammen vorübergehend in die USA emigrierte, hatte Britten bereits damit begonnen, die Gedichte Arthur Rimbauds zu vertonen, aus denen später der Liederzyklus Les Illuminations für hohe Stimme und Streichorchester mit Texten im französischen Original werden sollte. Die Entwürfe zu “Marine” und “Being Beauteous” entstanden im März 1939, wobei das zweite der beiden Lieder “P.N.L.P.” (also Pears) gewidmet ist. “Royauté” folgte im Juli und “Villes”, “Parade” und “Départ” im Oktober. Der abgeschlossene Zyklus war Wyss gewidmet, die bereits zwei der Lieder separat aufgeführt hatte, während die übrigen noch komponiert wurden: Sie sang “Being Beauteous” im April bei einem Konzert in Birmingham, und sowohl “Being Beauteous” als auch “Marine” im August bei einem von Sir Henry Wood geleiteten Promenadenkonzert in der Londoner Queen’s Hall. Die Aufführung bei den Proms wurde in der Presse freundlich aufgenommen, und der Kritiker der Times erklärte, die Lieder zeigten “ein für einen englischen Komponisten an sich recht ungewöhnlich sensibles Gefühl für die französische Sprache”, während jener des Daily Telegraph meinte, sie repräsentierten “eine spirituelle Veränderung, die sich als entscheidend für [Brittens] kreative Arbeit herausstellen könnte”.
Wyss sang am 30. Januar 1940 in der Aeolian Hall in London die Uraufführung der kompletten Les Illuminations und zwar mit Boyd Neel und seinem renommierten Streichorchester, für welches Britten bereits seine virtuosen Variations on a Theme of Frank Bridge (1937) geschrieben hatte. Das Konzert fand mitten in einem besonders strengen Winter statt, und der starke Schneefall hinderte viele, die gerne im Publikum gewesen wären, daran zum Konzertort zu gelangen – unter ihnen auch Frank Bridge, Brittens früherer Kompositionslehrer. Die Kritiken fielen wiederum sehr positiv aus. Pears sang die amerikanische Uraufführung des Zyklus im Mai 1941 im Rahmen einer Radioübertragung mit dem CBS Symphony Orchestra unter der Leitung Brittens und spielte das Werk viele Jahre später zweimal, abermals mit dem Komponisten am Dirigentenpult, für Decca ein (1954 und 1966).
In einem langen Brief, den Britten am 19. Oktober 1939 aus seinem vorübergehenden Zuhause auf Long Island an Wyss schrieb, gab er ihr eine Zusammenfassung des Zyklus, die seine den jeweiligen Liedern zugrundeliegenden Gedanken erkennen lässt. Die glanzvolle Streicher-Fanfare zu Beginn beschreibt er sowohl als Weckruf als auch als eine Ankündigung der “thematischen Hinweise”, die das Werk untermauern werden. Aus der Überlegung heraus, dass Rimbaud “Villes” scheinbar während eines Aufenthalts in London konzipierte, empfindet Britten es als “sehr gute Anmutung des chaotischen modernen Stadtlebens” und verleiht der Hoffnung Ausdruck, dass es “auf metallische und unerbittliche Art und Weise” und “recht sarkastisch” gesungen würde. Nach dem von ihm als “sehr verträumt” beschriebenen, überleitenden “Phrase” und dem “langsamen Tanz” von “Antique” folgt “Royauté”, welches er als eine “wichtigtuerische und satirische” Darstellung des Umstands betrachtet, dass jeder oder jede, egal wie niedrig geboren, es vermag, sich vorzustellen, er oder sie sei ein Monarch oder eine Monarchin. Zu den beiden Liedern, die Wyss bereits aufgeführt hatte – “Marine” (“worüber Sie alles wissen”) und “Being Beauteous” (“niemand auf der Welt wäre in der Lage, Ihnen zu sagen, wie man dieses Lied singen sollte”) – gab er keine weiteren Hinweise. Er schrieb, “Parade” “sollte man unheimlich klingen lassen, böse, schmutzig (Verzeihung!) und wirklich verzweifelt”. Im Kontrast dazu sollte das abschließende “Départ” “selbst den Programmverkäufern ganz hinten im Konzertsaal die Tränen in die Augen treiben”.
Wie es beim Komponieren von Liederzyklen seine Gewohnheit war, schrieb Britten mehr Rimbaud-Lieder als dann in Les Illuminations erschienen, wobei er zeitweise sogar vierzehn Lieder angedacht hatte. Die Vertonungen von Rimbauds “Aube”, “La Cascade sonne” und “À une raison” wurden zwar fertiggestellt aber letztlich beiseite gelegt, und der Entwurf zu “Un prince était vexé” wurde nie vollendet. Die ersten drei dieser verworfenen Lieder wurden 2012 posthum veröffentlicht und ihre Streichorchester-Begleitung durch Colin Matthews auf Grundlage der erhaltenen autographen Skizzen zum Partiturauszug vervollständigt. Ebenso wie die überzähligen Lieder, die Britten während der Arbeit an anderen Liederzyklen aussortierte, erlauben sie einen faszinierenden weiteren Zugang zu der Klangwelt des endgültigen Werks und dienen gleichzeitig als Erinnerung an seine fruchtbare Kreativität sowie seine Bereitschaft, Musik von höchster Qualität zu opfern, wenn sie nicht in das von ihm bevorzugte formale Schema passte.
Britten: Quatre Chansons françaises
In seiner Kritik über die Uraufführung der beiden Lieder aus Les Illuminations bei den Proms für den Daily Telegraph merkte Jack Westrup an, dass Britten jetzt über “reine Cleverness” (wofür er zu Beginn seiner Laufbahn oft von Rezensoren getadelt worden war) zu “einem aufrichtigen Ausdruck” der den ausgewählten Gedichten zugrundeliegenden Ideen hinausgewachsen sei. Außerdem war Westrup der Meinung, dass der Stil der Lieder “an jenen französischer Komponisten erinnert – nicht Debussy oder Ravel, eher Fauré –, doch es gibt keinen Hauch von Parodie”. Beide Bemerkungen treffen ebenso auf Brittens aus seiner Jugend stammenden Quatre Chansons françaises zu, die Westrup nicht kennen konnte, da sie geschrieben wurden, als der Komponist vierzehn Jahre alt war und erst vier Jahre nach seinem Tod ans Licht kommen sollten.
Die Quatre Chansons, die zwischen Juni und August 1928 für hohe Stimme und ein standardmäßiges doch ziemlich klein besetztes Orchester (ohne Trompeten oder Posaunen) entstanden, sind nur ein Beispiel einer riesigen Anzahl jugendlicher Kompositionen, die der frühreife Britten seit seinen ersten Kompositionsversuchen im Alter von fünf Jahren angesammelt hatte. Er arbeitete an den Vertonungen größtenteils in den Sommerferien zwischen dem Wechsel von der Schule South Lodge an die weiterführende Gresham’s School, und er entnahm die Texte einer 1924 von der Oxford University Press veröffentlichten Sammlung französischer Gedichte. Die ausgewählten Gedichte von Victor Hugo und Paul Verlaine vertonte er im französischen Original mit beeindruckender Sicherheit und Vorstellungskraft. Besonders bemerkenswert ist das dritte Lied, “L’Enfance”, eine dramatische Miniatur-Scena mit Solo-Flöte (welche die Melodie des französischen Kinderlieds “Biquette” spielt), die den naiven Gesang eines ahnungslosen Fünfjährigen darstellt, der unweit des Sterbebetts seiner Mutter spielt. Diese Gegenüberstellung von jugendlicher Unschuld und unerbittlicher Sterblichkeit ist prophetisch für das, was sowohl in seinen Opern als auch in seinen Vokalwerken zu einem der auffälligsten und durchgängigsten beherrschenden Motive des reifen Britten werden sollte. Die Gruppe beschwört nicht nur die impressionistischen Klanglandschaften Debussys und Ravels herauf, sondern schließt auch mit einem eindeutigen Hinweis auf das überirdische Ende von Wagners Tristan und Isolde, während anderswo die harmonische Sprache fortschrittlich genug ist, um nahezulegen, dass Britten sich bereits die Musik Bergs anhörte, dessen Schüler er zu werden hoffte. Besonders dieser Anflug von Bergs Stilistik lässt darauf schließen, dass Brittens Vorlieben vom Unterricht Bridges geformt wurden, und da Britten in seinem Tagebuch beschreibt, dass er die Lieder in einer Klavierfassung notieren musste, um sie seinem Lehrer vorzustellen, scheint es wahrscheinlich, dass der frühreife Teenager sie direkt als vollständige Partitur komponiert hatte.
Britten widmete die Quatre Chansons françaises seinen Eltern als Geschenk anlässlich ihres siebenundzwanzigsten Hochzeitstags, doch sie sollten zu seinen Lebzeiten nie aufgeführt werden. Die Uraufführung fand im März 1980 im Rahmen einer Radioübertragung durch Heather Harper und das English Chamber Orchestra unter der Leitung von Steuart Bedford statt. Die erste Konzertaufführung folgte als Teil des Aldeburgh Festivals im Juni des gleichen Jahres in Snape Maltings. Die wiederum von Matthews redigierte Partitur erschien 1982.
Canteloube: Chants d’Auvergne
Britten und Joseph Canteloube (1879 – 1957) mögen als Komponisten wenig gemeinsam haben, doch beide waren sich der kulturellen Bedeutung des Volkslieds in den musikalischen Traditionen ihrer jeweiligen Heimatländer deutlich bewusst. Obwohl er nie zu den Bewunderern der seiner Meinung nach recht schlichten Musik Ralph Vaughan Williams’ zählte, der herausragenden Persönlichkeit bei der Wiederentdeckung des englischen Volkslieds im frühen zwanzigsten Jahrhundert, leistete Britten dennoch mit einer Reihe von durch einen eigenwilligen und originellen Zugang zum melodischen Rohmaterial charakterisierten Sammlungen seinen eigenen wichtigen Beitrag zum Genre der Volksliedbearbeitung in der Kunstmusik. Dabei schien sich mit dem Fortschreiten seiner Laufbahn ein spürbar englisches Gefühl ländlicher Nostalgie in seine folkloristisch gefärbte Musik einzuschleichen (teilweise inspiriert durch seine Liebe zur Poesie Thomas Hardys). Bei seiner zweiten veröffentlichten Gruppe von Volksliedbearbeitungen handelte es sich jedoch um französische Melodien mit französischen Texten, die Wyss’ Söhnen gewidmet waren und ab 1943 sowohl von Wyss als auch von Pears aufgeführt wurden.
Für Canteloube war die Mischung von kultureller Bedeutung und Nostalgie eine sehr viel persönlichere Angelegenheit, besonders wenn es um das Zelebrieren der Volksmusik der Auvergne ging, jener bergigen Region des französischen Massif Central, wo er geboren wurde und aufwuchs. Seine Liebe zur Volksmusik wurde von seinem Lehrer Vincent d’Indy unterstützt, dessen Schola Cantorum Canteloube 1907 beitrat und deren frischere Einstellung zur kompositorischer Ästhetik er genoss (im Vergleich zu jener, die am eher akademisch ausgerichteten Pariser Conservatoire vorherrschte). An der Schola Cantorum fühlte sich Canteloube von Gleichgesinnten umgeben, die sich nicht scheuten, folkloristische Traditionen mit einem unverhohlen nationalistischen Geist zu feiern, während sie gleichzeitig auch nicht ihre Studien der traditionelleren kompositorischen Disziplinen wie Kontrapunkt und Orchestrierung vernachlässigten. Wie Vaughan Williams und Cecil Grey in England sammelte und bearbeitete auch Canteloube später selbst zahlreiche Volkslieder für die Veröffentlichung in Sammlungen und bezog obendrein aus ihnen Inspiration für seine eigene Musik.
Die Chants d’Auvergne, bei denen es sich um Vertonungen von Volksliedern der Auvergne in der Original-Mundart (Occitan) handelt, zählen immer noch zu seinen bei weitem bekanntesten Kompositionen, obwohl Canteloube auch viele teils ambitionierte Konzertwerke schrieb, zu denen auch mehrere Opern gehören – in einer von ihnen experimentiert er sogar mit mehreren Ondes Martenots, einem frühen elektronischen Instrument, dem man gewöhnlich eher in experimenteller französischer Musik der Zeit begegnet. Die Auvergne-Bearbeitungen wurden in fünf Bänden, mit alternativen Fassungen für Sopran und Orchester- oder Klavierbegleitung zwischen den Jahren 1923 und 1954 veröffentlicht. Nach 1926 gewannen sie sowohl bei konzertanten Aufführungen als auch in Einspielungen durch eine von ihren Widmungsträgerinnen, Madeleine Grey, die auch für ihre Interpretationen der Vokalmusik Faurés und Ravels bekannt war, an Popularität.
Canteloubes Behandlung der Volkslieder verblüffte bisweilen einige Kritiker und zwar aufgrund der manchmal überraschend aufwendigen und üppigen Natur der Arrangements, die der grundlegenden Einfachheit der ländlichen Kultur, welche Canteloube zu evozieren suchte, seltsam entgegenzustehen scheint. Doch während er erklärte, dass echte Volksliedmelodien für sich genommen, was “Gefühl und Ausdruck” angeht, “die Ebene reinster Kunst” erreichten, war Canteloube auch davon überzeugt, dass sie im Konzertsaal einer zusätzlichen Ebene atmosphärischer und formaler Steigerung bedurften, um den Umstand zu kompensieren, dass sie aus der natürlichen Schönheit ihres authentischen Umfelds entfernt wurden.
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Anmerkungen der Interpretin
Als Studentin verbrachte ich ein Jahr in Paris und verliebte mich in die französische Sprache. Ganz davon abgesehen ist Französisch, mit seiner grenzenlosen Palette an Klangfarben eine der schönsten Gesangssprachen überhaupt. Bevor diese Aufnahme stattfand, habe ich mich viel mit den Texten beschäftigt, und ein Frage, die sich in diesem Zusammenhang immer wieder stellt, betrifft die Aussprache des Buchstaben “r”. Soll er an der Zungenspitze gerollt oder so produziert werden, wie es für gesprochenes Französisch typisch ist, nämlich im Rachen? In den Britten-Liedern habe ich mich entschieden, das “r” zu rollen, da dies dazu beiträgt, die Texte klarer zu machen, und auch zu ihrer größeren literarischen Tiefe und Differenziertheit passt. Canteloubes Lieder dagegen sind in ihrem Charakter volkstümlicher, und in “Là-haut sur le rocher” (dem einzigen nicht in Occitan, der traditionellen Sprache der Auvergne, verfassten Lied dieser Auswahl) habe ich daher das “französische” “r” gewählt, was dem Lied eine folkloristischere, zwanglosere Note verleiht.
Als Ed Gardner mir vorschlug, mir Les Illuminations anzuschauen, erwiesen sich die Lieder als Offenbarung. Das Werk ähnelt einer Traumwelt, die aus einer Vielfalt verschiedener menschlicher Emotionen zusammengefügt ist, und ich habe lange gebraucht, um den Liedern meinen persönlichen Stempel aufzudrücken und mich zu entscheiden, wie ich Rimbauds Texte am besten verdeutliche. Es ist eine große Herausforderung auf Französisch zu singen, wenn dies nicht die eigene Muttersprache ist, aber ich habe mich damit immer wohl gefühlt und hege eine emotionale Bindung zur französischen Sprache. Außerdem stand mir Florence Daguerre de Hureaux als französische Sprachberaterin zur Seite, und Joan-Miquèu Espinasse, der Occitan spricht, half mir mit den Canteloube-Liedern.
Auch die Einspielung von Brittens Quatre Chansons françaises und die Arbeit mit den Texten von Hugo und Verlaine war eine besondere Erfahrung für mich. Eines der Lieder, “L’Enfance”, hinterließ bei mir tiefen Eindruck. Es handelt von einem Kind und dessen sterbender Mutter. Vor einigen Jahren verlor ich selbst meine beste Freundin, Ina Kringlebotn. Kurz vor ihrem Tod, am 21. Juni 2015, brachte sie eine Tochter zur Welt. Die Aufnahme dieses Lieds fand am 21. Juni 2021 statt, und daher ist “L’Enfance” Ina gewidmet.
Mein besonderer Dank gilt dem großartigen Ed Gardner. Es ist immer eine Freude, mit ihm zu arbeiten, und er war es, der mir diese Lieder nahegebracht hat. Die Musikerinnen und Musiker des Bergen Philharmonic Orchestra sind einfach hervorragend, und es ist ein Privileg, mit ihnen eine Einspielung herausbringen zu dürfen. Mein aufrichtiger Dank geht an Chandos Records, die diese Produktion möglich gemacht haben sowie an den Produzenten und Redakteur Vegard Landaas, der uns Künstler immer wieder herausfordert und sicherstellt, dass unsere Arbeit im Aufnahmestudio lebendig bleibt!
Ich hoffe, dass die Hörerinnen und Hörer genauso viel Freude an diesen wunderbaren Liedern finden werden wie ich. Es war eine uneingeschränkte Freude, dieses Projekt verwirklichen zu dürfen!
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